
Kunst  als  ewiger  Kreislauf:
Bilder  von  Friedensreich
Hundertwasser in Hagen
geschrieben von Bernd Berke | 29. Januar 2015
Man ist beileibe kein Prophet, wenn man dieser Ausstellung
ganz profan einen zählbaren Erfolg vorhersagt. Hundertwasser
„zieht“ immer. Sicherlich auch in Hagen.

Tayfun Belgin, Leiter des Hagener Osthaus Museums, wo jetzt
rund  130  Arbeiten  aller  Schaffensphasen  des  Friedensreich
Hundertwasser (1928-2000) zu sehen sind, hofft auf rund 60000
Besucher – plus X. Dann wäre man mit der kostspieligen Schau
auch finanziell „im grünen Bereich“.

Friedensreich
Hundertwasser:
Blackmister  Sky
(1975),  Mixed
media  (©  2015
NAMIDA AG Glarus,
Schweiz)
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Hagen genießt übrigens nicht zuletzt deshalb den Vorzug, die
Ausstellung im Verein mit der Hundertwasser Stiftung und „Die
Galerie“  (Frankfurt)  auszurichten,  weil  im  Osthaus  Museum
schon  1964  ein  wichtige  Hundertwasser-Wanderschau  zu  sehen
war,  die  seinerzeit  auch  in  Hannover,  Amsterdam,  Bern,
Stockholm und Wien gastierte und den endgültigen Durchbruch
für  diesen  Künstler  bedeutete.  Damals  erwarb  das  Osthaus
Museum das Hundertwasser-Bild „Der Traum des toten Indianers“.

Doch  jetzt  mal  abgesehen  vom  Zahlenwerk  und  historischen
Reminiszenzen. Was fruchtet eine Werkschau dieses Künstlers
heute? Wirkt er noch weiter? Erfährt man etwas, was man noch
nicht geahnt hat?

Nun,  immerhin  wird  einem  abermals  die  außerordentliche
Leuchtkraft seiner Bilder vor Augen geführt. Sie kommen einem
buchstäblich entgegen, sitzen sie doch nicht direkt auf den
Wänden, sondern rund zehn bis zwölf Zentimeter davor. Zudem
sind diese Wände in dezenten Farben gehalten (Blau, Violett,
Anthrazit,  Grün),  so  dass  all  die  mäandernden  Linien  der
bildnerischen Traumwelten umso mehr hervortreten. Im Katalog
(24,90  Euro)  sieht  man  die  Farbenspiele  vor  pechschwarzem
Hintergrund, was einen ähnlichen Kontrast-Effekt zeitigt.

Wenige  Beispiele  aus  dem  Frühwerk  zeigen,  dass  auch
Hundertwasser  einmal  ganz  konventionell  begonnen  hat.  Doch
wurde er gerade kein Akadamiekünstler, sondern schritt auf
autodidaktischen Pfaden in seinen ganz eigenen Kosmos, in dem
es allzeit wächst und wuchert, spiralförmig sprießend, schier
endlos  in  sich  selbst  versponnen,  geradezu  kindlich  bunt
fabulierend.



Friedensreich
Hundertwasser: „Der Traum
des  toten  Indianers“
(1964),  Mixed  media  (©
2015  NAMIDA  AG  Glarus,
Schweiz  /  Fotografie:
Achim  Kukulies)

Irgendwann hat der gebürtige Wiener mit bürgerlichem Namen
Friedrich Stowasser sich beherzt entschieden, die fortwährende
Hetzjagd nach Neuem nicht mehr mitzumachen, die die westliche
Avantgarde über viele Jahrzehnte prägte. Die als Lehrmeisterin
verehrte Natur ist nicht pfeilförmig in die Zukunft gerichtet,
sondern  ein  Kreislauf.  Wachstum  ist  deshalb  nicht  mit
Beschleunigung und Entgrenzung verbunden, sondern mit einem
ewigen Wechselspiel aus Blüte und Vergehen. Schon im Diesseits
soll der Paradiesgarten gedeihen.

Um das Jahr 1953 hatte Hundertwasser seine unverwechselbare,
heute weltweit bekannte Formensprache entwickelt, die zuweilen
manisch oder gar in milder Weise wahnhaft wirkt. Und schon in
den  1960er  Jahren  ist  Hundertwasser  zum  Vordenker  und
„Vorfühler“ ökologischer Bewegungen geworden. Also wollte er
mit seinem Schaffen, das alsbald auch in architektonischen
Visionen  (in  der  Ausstellung  mit  staunenswerten  Modellen
präsent)  Gestalt  annahm,  ins  Leben  hinein  wirken  –  mit
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womöglich heilsamer Schönheit. Hagen zeigt auch Beispiele für
angewandte Kunst. Eine Installation zur Wasserreinigung und
eine zur erweiterten Nutzung von „Scheiße“ treiben die Kunst-
Ökologie auf fast schon bizarre Art weiter.

Ein  markantes  Zitat  prangt  in  Hagen  auf  einer  Wand:  „Die
optische Umweltverschmutzung ist die gefährlichste, weil sie
die Seele des Menschen tötet.“ Meiner Treu, da ist etwas dran,
wenn auch der Satz beileibe nicht allerklärend ist und eine
Spur zu idealistisch klingt.

Wer will, mag sich – gleichsam meditativ – in diese Bilder
versenken oder auch speziellen Hinweisen nachgehen, die sich
etwa auf die zahlreichen Zwiebeltürme in Hundertwassers Werk
beziehen.  Scheinen  hier  Anregungen  aus  dem  orthodoxen
Christentum  zu  walten,  so  finden  sich  anderwärts  auch
Bauformen, die an Moscheen erinnern. Müßig ist’s, aus heutiger
Sicht etwas hineinzudeuten.

Tatsächlich ersehnte Hundertwasser eine friedliche Koexistenz
der Weltreligionen, was auch eine von ihm gestaltete Fahne mit
grünem  Halbmond  und  blauem  Davidsstern  belegt.  Allerdings
regiert in diesem Werk vielfach auch wohlfeile Harmonie, bei
der kaum noch etwas wie erkämpft und errungen wirkt.

Mit  etwas  bösem  Willen  könnte  man  weite  Teile  von
Hundertwassers  Oeuvre  als  quirlig  farbstarkes  Einerlei
bezeichnen. Er schreitet den einmal gefundenen Formenkanon mit
endlosen Variationen bis zur Erschöpfung aus.

Mit  der  Zeit  wirkt  das  übersättigend  oder  auch  bloß  noch
kraftlos  dekorativ.  Dann  ist  man  zuweilen  geneigt,
Hundertwasser allenfalls für einen liebenswerten Spinner zu
halten. Doch man sollte ihn nicht vorschnell gänzlich abtun.
Dieser asketische Weltverbesserer musste seine schöpferische
Energie wohl just so und nicht anders in solche Lebenslinien
strömen lassen. Damit wir ein für allemal ein Beispiel haben.

Hundertwasser.  Lebenslinien.  Osthaus  Museum,  Hagen,



Museumsplatz 1 (Navigation: Hochstraße 73). 1. Februar bis 10.
Mai 2015. Geöffnet Di-So 11-18 Uhr, Mo geschlossen. Eintritt 9
Euro (ermäßigt 3 Euro), Kinder unter 6 Jahren gratis. Weitere
Infos: www.osthausmuseum.de

Das  Menschliche  mit  der
Kamera  suchen  –  Werkschau
Herlinde  Koelbls  in
Oberhausen
geschrieben von Rolf Pfeiffer | 29. Januar 2015

Schein und Sein, Andrea und
Anita, München 2007. (Foto:
Ludwiggalerie  Schloß
Oberhausen/Herlinde Koelbl)

Von Angela Merkel wird berichtet, dass sie die Fototermine mit
Herlinde Koelbl in den ersten Jahren nicht so sehr schätzte.
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Nach einiger Zeit jedoch änderte sich das; dann habe sie ihre
Sekretärin ab und an schon mal gefragt „War die Koelbl dieses
Jahr eigentlich schon hier?“ Herlinde Koelbl erzählt es mit
der ihr eigenen Fröhlichkeit, als sie sagen soll, wie sie denn
so zurechtkomme mit den Mächtigen der Republik.

Gut kommt sie mit den Mächtigen zurecht, mit der Kanzlerin
ebenso wie seinerzeit mit Joschka Fischer, Gerhard Schröder
und etlichen anderen. Für ihre über Jahrzehnte laufende Arbeit
„Spuren der Macht“ hat sie sie alle portraitiert, Jahr für
Jahr, manche ein rundes Vierteljahrhundert lang. Nun hängen
viele der Bilder in der Ludwiggalerie und erzählen vor allem
vom Älterwerden. Und wer genauer hinguckt, erkennt vielleicht
auch leichte Verschleißspuren. Doch alles in allem haben sich
die Portraitierten gut gehalten – und Herlinde Koelbl wäre
auch nicht der Typ, der um des Effekts willen mit der Kamera
nach Kaputtheit und Ruin suchte. Die Fotografin schätzt das
Positive,  wie  ihre  große  Werkschau  auf  drei  Etagen  jetzt
erneut beweist.

Die  Fotografin
Herlinde  Koelbl,
2014  (Foto:
Ludwiggalerie
Schloß  Oberhausen/
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Johannes Rodach)

In Oberhausen gibt es ein Wiedersehen mit den Serien, die
Herlinde Koelbl in den 70er und 80er Jahren bekannt machten:
„Kinder“,  „Männer“  und  „Starke  Frauen“,  Blicke  in  „Das
deutsche Wohnzimmer“, Blicke in die Schlafzimmer dieser Welt,
auch  in  die  einiger  Prominenter.  Da  sehen  wir  dann  zum
Beispiel,  dass  das  Bett  des  kolumbianischen  Bildhauers
Fernando  Botero  und  seiner  Frau  von  zwei  prallen,
überlebensgroßen, typischen Botero-Skulpturen flankiert ist.
Erkennbar lebt der Meister in geradezu symbiotischer Nähe zu
seinem Werk.

In  einer  weiteren  Serie  blicken  wir  in  die  Schreibzimmer
deutschsprachiger  Dichter  –  in  das  messihafte  Chaos  bei
Friederike Mayröcker, in die klösterliche, nur mit Tisch und
Stuhl  möblierte  Schreibklause  Peter  Handkes,  in  das
voluminöse, aber gut geordnete Ambiente einer Christa Wolf.
Ganz  ähnlich  hat  die  andere  große  Dame  der  deutschen
Gegenwartsfotografie,  Barbara  Klemm,  Künstler  in  ihrer
Umgebung fotografiert – mit dem Unterschied, dass die Personen
in  Klemms  Bildern  anwesend  sind.  Trotzdem  haben  beide
fotografische  Positionen  Ähnlichkeit,  was  für  beidseitiges
großes Einfühlungsvermögen spricht und daher letztlich nicht
verwundern kann.

Mal sind Herlinde Koelbls Bilder eher klein und schwarzweiß,
mal farbig, mal seriell gereiht, mal Einzelstücke. Warum mal
so und mal so? Nun, die Freiheit nimmt sie sich eben und wählt
den Stil, der ihr jeweils am besten zu passen scheint. Aus dem
selben Grund auch werden einige Serien mit Interviewtexten
ergänzt und andere nicht.

Am Anfang stand der Journalismus

Koelbls ungezwungener Umgang mit dem Formalen hat ihr hier und
da allerdings den Vorwurf der Beliebigkeit eingetragen. Man
weiß auch gar nicht so genau, als was man sie ansprechen soll:



Bildjournalistin,  Portraitistin,  Konzeptkünstlerin?  Ihre
Anfänge  jedenfalls  haben  eine  unübersehbar  journalistische
Note. Die Schwarzweißbilder der „feinen Leute“ zum Beispiel,
die  zwischen  1979  und  1985  entstanden,  zeigen  die
Lächerlichkeit vieler Rituale des sich selbst feiernden Blut-
und Geldadels besonders deutlich, weil sie gut journalistisch
zur richtigen Zeit am richtigen Ort in der richtigen Situation
entstanden.

Spätere  Koelbl-Arbeiten  vermeiden  den  spontanen
Beobachterstandpunkt;  lieber  spürt  die  Fotografin  dem
Menschlichen in mehr oder minder strengen formalen Setzungen
nach und hütet sich vor allzu großer Nähe. Besonders radikal
geschieht dies in ihrer Serie von Mündern. Ein machtvolles
Tableau von 11 mal 13, mithin 143 gleich großen Mund-Bildern
beherrscht den ersten Raum der Ausstellung.

Berühmte Serien und ein echtes Oberhausener Original

Haare und Körper sind ausgiebig ausgestellt, ebenso größere
Teile  der  Serie  „Kleider  machen  Leute“,  die  Menschen  in
Uniform und in Zivil zeigt und vor nicht allzu langer Zeit
voll  umfänglich  in  Dortmund  zu  sehen  war.  Ebenfalls  sind
einige ihrer „Jüdischen Portraits“ zu sehen.

Doch bietet die Oberhausener Schau mehr als ein sehenswertes
„Best of“. Die Wand nämlich, auf der unter der Überschrift
„Einmalige  Begegnungen“  zahlreiche  Promi-Fotos  hängen,  hat
Herlinde Koelbl am Vorabend der Präsentation noch schnell mit
Filzstift beschriftet, Name und Aufnahmejahr, Bild für Bild.
So ist die Wand zu einem urigen Unikat geworden; man darf
gespannt sein, ob es die Ausstellung überlebt.

Und woran arbeitet sie zur Zeit? Schon seit langem, antwortet
die Fotografin, sei es ihre Gewohnheit, nicht über laufende
Projekte  zu  sprechen.  Auch  eine  „Lieblingsarbeit“  gebe  es
nicht. Fraglos liebt sie alle ihre Projekte, die in rund 40
Jahren entstanden. So unterschiedlich sie auch sind.



„Herlinde  Koelbl  –  Fotografien  von  1980  bis  heute“,
Ludwig Galerie Schloss Oberhausen. Bis 3.5.2015. Di-So
11-18 Uhr, Eintritt 8 €, Kombiticket m. Gasometer 11 €.
Begleitheft (16 Seiten) 4 €. www.ludwiggalerie.de

Von  Geistern  und  Geliebten:
Ballett „Giselle“ noch einmal
im Essener Aalto-Theater
geschrieben von Eva Schmidt | 29. Januar 2015

Foto:  Bettina  Stöss/Aalto-
Ballett

Für Giselle soll es rosa Kirschblüten regnen und zwar immer.

Auch als der geliebte Albrecht plötzlich nicht mehr der ist,
der er zu sein vorgab, will das Mädchen das nicht wahrhaben
und wirft sich einen Schwung Blüten über den Kopf: „Ich will
nicht,  dass  die  Liebe  aufhört“,  scheint  Giselle  damit  zu
sagen,  „denn  sonst  folgt  nur  noch  der  Tod.“  Das
Unausweichliche geschieht trotzdem: Rot wie Blut sind jetzt
die Rosen, die wie aus einer Wunde aus Giselle Körper quellen.
Sie selbst wird ins Reich der Geister verbannt.
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Rund  160  Jahre  alt  ist  Giselle,  eines  der  berühmtesten
romantischen Ballette: In der Koproduktion von Aalto-Theater
und  MIR  Gelsenkirchen  unter  der  Leitung  David  Dawson  und
musikalischer  Bearbeitung  von  David  Coleman  feierte  es  im
letzten Frühjahr Premiere, wurde nun wieder aufgenommen und
ist noch einmal im März zusehen.

Leichte Pastelltöne beherrschen die Bühne, Dawson hat Giselle
behutsam  in  eine  Art  zeitlose  Moderne  überführt.  Die
Hochzeitsfeierlichkeiten geraten sommerlich heiter, die Liebe
leicht und unschuldig. Bis Hilarions (Tomas Ottych) Eifersucht
zum ersten Mal dazwischenfährt: Jetzt liegt ein Schatten über
dem  Paar,  Giselle  (Yanelis  Rodriguez)  und  Albrecht  (Breno
Bittencourt). Der Riss ist nicht mehr zu kitten. Auch wenn es
sich  um  einen  ästhetisierten  Schmerz  handelt,  hinterlassen
Musik und Tanz einen starken emotionalen Eindruck.

Foto:  Bettina  Stöss/Aalto-
Ballett

Der zweite Teil entführt die Zuschauer mit ganz einfachen
Mitteln in die Geisterwelt: Die „Wilis“ tragen transparente
Schleier  und  so  wirkt  ihr  Tanz,  geheimnisvoll,  fragil,
zauberhaft und trotzdem wie ein zarter Spuk. Psychologisch ist
der gesamte zweite Akt Albrechts „Trauerprozess“ gewidmet, der
versucht, über Giselles Verlust hinwegzukommen. Wie im Traum
erscheint ihm die Geliebte in der Erinnerung und nur ganz
langsam und mitunter qualvoll kann er sich von ihr lösen.
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Tänzerisch  und  Musikalisch  (es  spielten  die  Bochumer
Symphoniker unter der Leitung von Yannis Pouspourikas) wirkt
die Choreografie ungeheuer harmonisch und aus einem Guss, die
Tänzer  verbinden  Perfektion  und  Präzision  mit  viel
romantischem Gefühl. Tatsächlich hat man den Eindruck, das
Ensemble hätte das Werk vollständig durchdrungen und atmete es
wieder  aus:  Zunächst  mit  viel  Leidenschaft,  dann  mit
melancholischen Schmerz und einem Hauch von Grabeskälte.

Nächste Vorstellung: 13. März
Karten  und  Infos:
http://www.aalto-ballett-theater.de/wiederaufnahmen/giselle.ht
m

Wo  bleiben  bloß  die
Emotionen? – Goosens „So viel
Zeit“  als  Theaterstück  in
Oberhausen
geschrieben von Britta Langhoff | 29. Januar 2015
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Karriere  gemacht,  Ehepartner  gefunden  (und
verloren),  Kinder  gezeugt  und  „v“erzogen,
Eigenheim  gebaut,  Baum  gepflanzt  –  alles
erreicht, was vor langer Zeit als Lebensziel
angepeilt war. Jetzt kommt die Ernüchterung,
die  Wehmut  und  die  Erinnerung  an  einst  so
unbekümmerte Zeiten treiben mit Macht. Geht es
nicht allen Fortysomethings so?

In Frank Goosens 2007 erschienenem Buch „So viel Zeit“ sind es
die  Freunde  einer  Doppelkopfrunde,  die  nichts  dringender
ersehnen als „Kontakt aufzunehmen zu ihrem früheren Ich“. Es
ist einfach „So viel Zeit – die schon verstrichen ist“ und
erst recht „So viel Zeit – die noch gefüllt werden muss“.

Ein  demonstrativer  Akt  wird  gesucht,  um  dem  Gefühl
entgegenzuwirken, alt und verbraucht zu sein. So lässt man
kurz  entschlossen  die  Band  aus  glorreichen  Jugendtagen
wiederauferstehen. Geld genug für beste Instrumente hat man
ja, nur leider kommt man über gestümpertes Handwerk nicht
hinaus.

Es  fehlt  das  charismatische  Element.  Dieses  meint  man  in
Person des Schulfreundes Ole wiederfinden zu können, der einst
unter nicht ganz geklärten Umständen nach Berlin entschwand
und den man nun in einer Nacht-und-Nebel-Aktion zurückholt.
Die  darauf  folgenden  Ereignisse  werden  das  Leben  aller
Beteiligten vom Kopf auf die Füße stellen. Aber am Ende steht
die Aussöhnung sowohl mit der Vergangenheit als auch mit der
wieder  verheißungsvoller  scheinenden  Gegenwart.  Soweit  der
Inhalt von Goosens Buch.

An die szenische Umsetzung dieses emotionalen Stoffs hat sich
das  Ensemble  des  Theaters  Oberhausen  unter  Regisseur  und
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Intendant Peter Carp gewagt. Präsentiert wird das Ganze als
musikalische Produktion mit untermalenden Hardrock-Klassikern
von Deep Purple, AC/DC und Led Zeppelin, dargeboten durch die
Theater-eigene Band „Mountain of Thunder“.

Was fehlt, ist „so viel Zeit“, um alles aufzuschreiben, was an
dieser Inszenierung nicht gefällt. Es fängt schon mit dem
anscheinend vom Gerüstbauer des Vertrauens gebauten Bühnenbild
an.  (Naheliegende  Interpretation  „Baustelle  Leben“?  Aber
vielleicht gefiel den Machern auch zunächst nur die Umsetzung
des nie fertig gewordenen Haus-Anbaus eines der Protagonisten
und wo man schon mal dabei war, rüstete man den Rest auch
gleich noch ein.) Dies ist aber ein vergleichsweise kleines,
wenn auch teils die Sicht nehmendes Ärgernis.

Wo das Buch neben feinem Sprachwitz und trockenem Humor auch
Trauer und Gebrochenheit ohne Kitsch zum Ausdruck zu bringen
vermag, kann sich die Inszenierung einfach nicht entscheiden,
was sie sein will. Übergangs- und orientierungslos mäandert
man  zwischen  klamaukigem  Volkstheater,  Rockkonzert  und
Dramolett vor sich hin.

Die  Schauspieler  spielen  seltsam  unbeteiligt  ihren  Stiefel
runter, so dass man sich unwillkürlich fragt, ob ihnen das
Stück peinlich war. War ihnen etwa das Thema zu nah? Denn um
die Sehnsüchte der in ihrer Midlife-Crisis gefangenen Männer
überzeugend rüberbringen zu können, hätten sie Einblicke in
ihre  Seelen  zulassen  müssen  und  dazu  waren  sie  ganz
offensichtlich  nicht  bereit.  Die  gut  eingetragenen
Cowboystiefel einiger der Darsteller waren zum Teil schon das
Aufregendste an ihnen und erzählten mehr von gelebtem Leben
als der zum größten Teil erschreckend emotionslos vorgetragene
Text.

Im Buch spielt Musik eine große Rolle. Musik ist dort das, was
ein Leben und Freundschaften zusammenhalten kann. Bis auf die
Darsteller  Jürgen  Sarkiss,  Peter  Waros  und  Martin  Müller-
Reisinger scheint das aber keiner der Schauspieler je wirklich



gefühlt zu haben. Es scheint, als wüssten sie wirklich nicht,
welche Botschaft sie da transportieren müssen, man fragt sich
sogar,  ob  der  Rest  des  Ensembles  überhaupt  je  auf  einem
Rockkonzert gewesen ist.

Lichtblicke in der Darsteller-Riege sind die Allzweckwaffen
Konstantin Buchholz und Eike Weinreich, die ihre Slapstick-
Rollen ohne Peinlichkeit auflockernd in das Stück einbringen
und sich so für mehr empfehlen. Ebenso das Gros der weiblichen
Nebenrollen, die ihren kleinen, aber entscheidenden Anteil am
Geschehen  mit  wesentlich  mehr  Verständnis  und  Empathie
einbringen  als  ihre  männlichen  Kollegen.  Wenn  auch  mit
Abstrichen:  Die  Figur  der  Corinna  war  im  Buch  zwar
mehrschichtig, aber an keiner Stelle diese Karikatur einer
Traumfrau.  Und  warum  eine  Karikatur  nun  das  Stück  hätte
weiterbringen können, erschließt sich an keiner Stelle.

Die Intendanz hat die elementare Bedeutung der Musik für das
Stück begriffen, zumindest insoweit, als sie eine richtige
Rockband auf die Bühne in der Bühne gestellt hat. Wenn aber so
entscheidende Sätze wie: „Wenn Musik schon keine Leben retten
kann,  so  kann  sie  wenigstens  Trost  spenden“  unbeteiligt
runtergeleiert  werden,  dann  tut  das  dem  Zuschauer  beinahe
körperlich weh und da rettet auch keine noch so gute Band
etwas. Zumal es auch da hakte.

Klassiker sind Klassiker, auch im Hardrock-Bereich. Man sollte
sich wirklich dreimal überlegen, an welchen dieser Klassiker
man sich vergreift. Auch da gilt: Wenn es am Handwerk hapert,
ist dies das eine, wenn aber Inbrunst und Gefühl fehlen, ist
das wesentlich schlimmer. Man fragt sich ernsthaft, wie man
auf der einen Seite das Pathos von Rockmusik beschwören kann,
wenn man sich andererseits nicht einmal zu einer klitzekleinen
pathetischen Geste durchringen kann.

Da  hilft  es  auch  nichts,  wenn  mit  Peter  Engelhardt,  dem
ehemaligen  Gitarristen  von  „Birth  Control“,  ein  versierter
Instrumentalist die musikalische Leitung innehat. Ich muss das



jetzt  einfach  mal  so  hart  sagen:  Die  Darbietung  von  Deep
Purples „Child in Time“ war die grottigste Version dieses
Klassikers, die ich je gehört habe. Ich habe mich immer noch
nicht davon erholt! Und das lag ganz gewiss nicht nur an den
paar klar schiefen Tönen. Da besteht immerhin noch eine Rest-
Wahrscheinlichkeit, dass diese gewollt waren, da man in dieser
Szene  das  erste  Konzert  der  wiederauferstandenen  Schulband
verkörperte.

Nach der Pause wagte man sich dann sogar an „We will rock
you“, besann sich aber noch kurz vor dem Refrain – so dass
eine realistische Chance besteht, dass das Gros des Publikums
das gar nicht mitbekommen hat. (Queen zu covern ist nämlich
noch nie gut gegangen, noch nicht einmal von den heutigen
Queen selbst.) Statt also diesen Stadion-Kracher zu Ende zu
covern, leitete man gewagt in AC/DCs „Highway to hell“über.
Auch  ein  Klassiker,  aber  eigentlich  keiner  der  so  ganz
schweren. Doch auch da der Gedanke „Kann man so machen, muss
man aber nicht“.

Interessanterweise befürchtete ich vorher, dass die Theater-
Umsetzung von „So viel Zeit“ am Script scheitern könnte. Da
aber hat Stefanie Carp eine an und für sich gute Bühnenfassung
geschrieben. Es hätte also funktionieren können. Vielleicht
hätte es dem Stück gutgetan, wenn alle Oles Ermahnung zu etwas
mehr Demut vor dem Ganzen befolgt hätten.

Das Buch „So viel Zeit “ ist eine Hymne auf die Freundschaft
und  ein  Plädoyer  für  die  Verwirklichung  von  Träumen,  die
Bühnenfassung ist allenfalls eine Mahnung daran, dass man dies
nicht mit distanzierter Kühle in Angriff nehmen sollte. Es
nahm nicht wunder, dass die im Buch so emotional beschriebene
Aussöhnung mit der Vergangenheit auf der Bühne kaum bis gar
nicht  stattfand.  Es  hat  sich  einfach  keiner  dafür
interessiert.

Weitere Infos gibt es hier



 

Melancholie  eines
umstrittenen  Komponisten:
Pfitzners  „Von  deutscher
Seele“ in Bochum
geschrieben von Werner Häußner | 29. Januar 2015

Pfitzner  auf  einem
Foto  von  Wanda  von
Debschitz-Kunowski,
entstanden um 1910.

Immer wieder stellt sich bei Aufführungen von Werken Hans
Pfitzners die Frage: Soll man die Werke des verschrobenen
Nationalisten  mit  unverkennbarer  Nazi-Nähe  überhaupt  noch
aufführen?  Sicher,  bei  seinem  Hauptwerk  „Palestrina“
verstummen die Kritiken meistens. Um bei anderer Gelegenheit
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umso nachdrücklicher zu Worte zu drängen.

Vor allem politisch hochkorrekte Säuberer deutscher Gegenwart
von  braunen  Restmüllbeständen  holen  dann  das  verbale
Desinfektionsgerät  heraus:  Da  werden  schon  einmal
Pfitznerstraßen umbenannt – wie in Münster oder Hamburg – und
ein  namhafter,  jeglichen  braunen  Unfugs  unverdächtiger
Dirigent  wie  Ingo  Metzmacher  wird  in  Interviews
hochnotpeinlich  befragt,  weil  er  es  wagte,  zum  Tag  der
Deutschen Einheit 2007 Hans Pfitzners romantische Kantate „Von
deutscher Seele“ aufzuführen.

Eben jenem sperrigen und ungewöhnlichen, großdimensionierten
und anspruchsvollen Werk auf völlig unverdächtige Texte von
Joseph von Eichendorff widmete sich Hans Jaskulsky mit dem
Chor der Ruhr-Universität und den Bochumer Symphonikern nun im
Audi-Max der Bochumer Uni. Jaskulsky hatte die merkwürdige
Mischung  von  Oratorium,  Liedzyklus  und  Orchesterwerk  schon
2002 einmal aufgeführt: Er schätzt Pfitzners Musik – und ist
damit  auf  einer  Linie  mit  komponierenden  Zeitgenossen  wie
Wolfgang Rihm oder Dieter Schnebel.

Die kompetente Aufführung vor leider vielen leeren Plätzen
belegt wieder einmal: So ruppig konservativ Pfitzner auch in
seinen  Polemiken  gegen  musikalische  Neuerungen  seiner  Zeit
auftritt,  so  indiskutabel  sein  Antisemitismus,  seine
politischen Einlassungen oder seine Freundschaft etwa zu Hans
Frank, dem „Schlächter von Krakau“, sind – musikalisch muss er
sich  nicht  verstecken.  Auch  wenn  seinem  gelehrten  Satz
manchmal etwas Altbackenes anhaftet, auch wenn er die kühne
musikalische  Chuzpe  eines  Richard  Strauss  nicht  erreicht:
Pfitzner  kann  mühelos  mit  dem  Stand  des  Komponierens  im
Entstehungsjahr des Werkes 1922 mithalten.

http://www.zeit.de/2007/40/Interview-Metzmacher
http://www.rodoni.ch/busoni/revisioni5.2003/files/pfitznernzz.html


Das  Haus  Hans
Pfitzners  in
Straßburg.  Er  wirkte
dort  von  1908  bis
1918.  Foto:  Werner
Häußner

Er  setzt  sogar  Maßstäbe:  Ein  formal  so  innovatives,
vielschichtiges Werk wie diese – mit Pause – zweistündige
Kantate muss erst einmal gefunden werden. Die Transformation
von Elementen aus der Choraltradition Bachs in seine Gegenwart
oder die überlegene Freiheit der tonalen Entgrenzungen in den
bedeutenden Orchester-Zwischenspielen „Tod als Postillon“ und
„Abend  –  Nacht“  lassen  Pfitzner  nach  wie  vor  als
aufführungswürdigen Komponisten hervortreten. Abgesehen einmal
von dem, was er mit anderen dirigierenden Komponisten wie
Richard Strauss teilt: eine stupende Kenntnis des Kunst des
Orchestrierens.

Der  skeptischen  Melancholie  der  Eichendorff-Gedichte  war
Pfitzner wohl aus eigenem seelischem Erleben sehr zugetan. In
den  Zeilen  aus  „Wandersprüchen“,  „Sängerleben“  oder  den
„Geistlichen Gedichten“ geht es um trügerisches Weltenglück,
Weltüberwindung  und  Welteinsamkeit,  um  die  Chiffren  von
„Nacht“ und „Meer“, um „falschen Fleiß und Eitelkeit“ und das
Wunderbare der Sterne und der nächtlichen Stille. Romantische



Bilder  also,  weltfern  und  unpolitisch,  durchtränkt  von
Schwermut und vom Leiden an der geschäftigen und fröhlichen
Oberfläche des Daseins – dem der Postillon das Lassenmüssen
verkündet.

So schwer lastend, blechgetränkt, tiefenverliebt und dunkel
raunend gibt sich auch Pfitzners Musik. Kaum einmal, dass er
ein angezogenes Tempo, einen kräftigen Rhythmus vorschreibt –
und wenn, dann ist es die (vergebliche) Flucht stampfender
Rosse  vor  der  Nacht.  Jaskulsky  zeigt  mit  den  anfangs
befangenen,  später  freier  spielenden  Bochumer  Symphonikern,
dass  Pfitzner  kein  Komponist  des  „ungebrochen  Gestrigen“
(Wolfgang Rihm) ist.

Unverkennbar verweisen harmonisch spröde Stellen auf Gustav
Mahler,  unverkennbar  steht  Pfitzners  schmeichellose  Melodik
gegen  die  gängigen  Muster  der  Spätromantik.  Orchester  und
Dirigent machen deutlich, dass Pfitzner nach einem Wort des
Dirigenten Ingo Metzmacher viel moderner komponiert hat, als
er selbst zugeben wollte.

Das gelingt trotz der problematischen Akustik des Audi-Max.
Die  Streicher  haben  es  schwer,  den  filigranen  Linien  zu
folgen, die ihnen Pfitzner gewährt. Die Blechbläser können
erfolgreicher  demonstrieren,  wie  sie  vor  allem  die
choralartigen Stellen klangvoll samtig auskosten können. Das
Aufspannen des Klangraums zwischen Piccoloflöte und Posaune
funktioniert.  Tutti  wirken  allerdings  oft  verquollen  und
uneinheitlich – zweifellos ein akustischer Effekt. Wenn Harfe,
Flöte, Horn, Klarinette oder Orgel solistisch zu hören sind,
machen  sie  durchweg  glücklich.  Es  ist  zu  hoffen,  dass
Jaskulsky seinen Pfitzner bald im neuen Konzerthaus vorstellen
kann. Auch Pfitzners „Das dunkle Reich“ wäre eine Aufführung
wert!

Der  Chor  der  Ruhr-Universität  macht  seine  Sache  gut:
konzentriert in den kurzen Einwürfen, artikulationsgenau in
der Eröffnung von „Leben und Singen“, etwa auf den stockenden



Worten „… und kommt doch nicht zur Quelle.“ Dank einwandfreier
Projektion der Stimme in den Raum überzeugt Rebecca Broberg
als Solo-Sopran auch in den Momenten stiller Innerlichkeit.
Maria Hilmes, von zahlreichen Rollen am Theater Dortmund in
guter Erinnerung, schafft das mit ihrem Mezzo nicht so pastos,
bleibt nicht selten trocken und klangarm. Mit Manfred Hemm
gibt ein gestandener Bass einen großen, profunden, wenn auch
in der Höhe nicht erblühenden Klang. Corby Welsh, Tenor von
der Deutschen Oper am Rhein, entledigt sich seiner Aufgaben
mit solider Routine, aber ohne sonderlichen Glanz.

„Häuptling Abendwind und die
Kassierer“:  Punk  trifft
Nestroy im Theater
geschrieben von Katrin Pinetzki | 29. Januar 2015

Koch  und  Sänger:  Wolfgang
„Wölfi“  Wendland.  Foto:
Schauspiel  Dortmund/Birgit
Hupfeld

Die „Kassierer“ aus Bochum-Wattenscheid machen Fun-Punk – eine
legendäre Band seit inzwischen 30 Jahren. Auf ihren Konzerten
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grölen sie vom Bier, das alle ist oder von „Sex mit dem
Sozialarbeiter“.

Klassiker unter ihren Songs heißen „Stinkmösenpolka“ oder „Ich
töte meinen Nachbarn und verprügel‘ seine Leiche“, dargeboten
von Sänger „Wölfi“ Wendland gerne auch mal unten ohne, mit
freiem  Blick  aufs  baumelnde  Gemächt.  Weil  das  als  Satire
durchgeht, haben die vier größtenteils akademisch gebildeten
Musiker bislang keine Probleme mit der Bundesprüfstelle.

Johann Nestroy ist ein österreichischer Dramatiker, der vor
150  Jahren  starb.  Sein  Stück  „Häuptling  Abendwind“  gehört
nicht gerade zu den Spielplan-Klassikern; es handelt von zwei
Kannibalen,  die  sich  gegenseitig  ihre  Frauen  aufgefressen
haben und versehentlich auch noch den Sohn des einen. Ein
ziemlich irres Stück, das je nach Interpretation als Satire
auf den Nationalismus oder auf das Gebaren der politisch-
diplomatischen Klasse durchgeht – in der Hauptsache aber eher
noch auf seine Wiederentdeckung wartet.

Häuptlinge  des  Punk:  Uwe
Schmieder (li), Uwe Rohbeck.
Foto:  Schauspiel
Dortmund/Birgit  Hupfeld

Die Idee, die „Kassierer“ und Nestroys „Häuptling Abendwind“
in einer „Punk-Operette“ zusammenzubringen, ergibt sofort Sinn
– nicht nur, weil die Werke Nestroys, eines ausgebildeten
Sängers  und  Schauspielers,  sowieso  halb  Schauspiel,  halb
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Operette sind.

Wer allerdings erwartet hat, dass das Schauspiel Dortmund in
der Regie von Andreas Beck der Gaga-Show der Kassierer und
ihren expliziten Texten etwas Hochkultur entgegensetzt, hat
sich  getäuscht.  Die  Kassierer  und  Nestroy,  die  Gleichung
ergibt  in  Dortmund  keine  Inszenierung  mit  punkigem  Touch.
Sondern Punk auf allen theatralen Ebenen – da wächst zusammen,
was  zusammen  gehört.  Johann  Nestroy  wirkt  in  dieser
Inszenierung wie ein früher Apologet der Punk-Bewegung. Und
was noch nicht passt, das wird passend gemacht.

Wie hat man sich das vorzustellen? Zum Beispiel Atala, die
Tochter des Häuptlings Abendwind, die in der Originalfassung
eine der Zeit gemäße passive Rolle als Stichwortgeberin und
Be-Handelte statt Handelnde hat. Darstellerin Julia Schubert
zeigt dieser Rollenzuschreibung den blanken Hintern – nicht
nur im übertragenen Sinne. „Ist Ihnen aufgefallen, dass ich
bisher nur Reaktionssätze hatte?“, fragt  sie das Publikum und
klärt  es  darüber  auf,  dass  das  weibliche  Fleisch  eine
ausgebeutete Ressource sei. „Ich habe ein Recht auf lange
Monologe“, verkündet sie, zetert „Nieder mit dem Patriarchat“
–  und  öffnet  im  rosafarbenen  Prinzessinnen-Glitzer-Kostüm
Bierpulle um Bierpulle. Mit den Zähnen.

Zum  Beispiel  die  Häuptlinge.  Abendwind  (Uwe  Rohbeck)  und
Häuptling  Biberhahn  (Uwe  Schmieder  in  Bollerbuxe  und
Adiletten) wollen ihre Reiche vor der Leit- und Hochkultur
schützen. Sie spekulieren auf eine „anarchische Revolution“
und  feiern  das  Zusammentreffen  mit  einem  Festmahl,  das
versehentlich  aus  Biberhahns  Sohn  Artuhr  (Ekkehard  Freye)
besteht. Der wurde im fernen Europa bei den „Zivilisierten“
erzogen  und  sollte  eigentlich  Abendwinds  Tochter  Atala
heiraten. Nun liegt er geschlachtet im Topf, die Häuptlinge
stürzen sich kopfüber in die riesigen Tröge, und natürlich
gibt  es  eine  angemessen  ekelhafte  Fress-Schlacht  am
Bühnenrand, bei der das Essen (Spaghetti mit Tomatensauce)
auch schon mal in den ersten Publikumsreihen landet. Dort



landen im weiteren Verlauf des Abends auch noch aufblasbare
Gummi-Sex-Puppen  und,  immerhin,  einige  Flaschen  Bier.  Denn
Sven Hansens Bühneneinrichtung, das sei nachgeholt, besteht
ausschließlich aus leeren Bierkisten, aus denen Thron und Sofa
gebaut wurden.

Nieder mit dem Patriarchat:
Julia  Schubert.  Foto:
Schauspiel  Dortmund/Birgit
Hupfeld

Und die Kassierer? Die vierköpfige Band steht die ganze Zeit
über auf der Bühne, liefert den Soundtrack, gibt dem Abend
ihren Rhythmus, ihren Humor, ihr Niveau. Sänger Wölfi spielt
außerdem den Koch. Er trägt, wie immer, ein viel zu kurzes T-
Shirt über viel zu dicker Wampe und hat ansonsten das Aussehen
eines  freundlichen  Grüffelos  mit  Bluthochdruck.  Tatsächlich
integrieren  sich  die  Songs  mühelos  in  die  Nestroysche
Handlung:  „Arbeit  ist  Scheiße“,  „Blumenkohl  am  Pillemann“,
„Arsch abwischen“, „Mein schöner Hodensack“.

Letzter Song erklingt zum Höhepunkt des Abends, zumindest für
die zahlreichen Kassierer-Fans im Publikum. Die sind es von
den Konzerten ihrer Band längst gewöhnt, dass Sänger Wölfi
sich irgendwann die Hose auszieht, passend zum Songtext: „Hast
du  schon  mal  so  nen  schönen  Hodensack  gesehen?“  Diesmal
erleben sie eine Überraschung. Als Wölfi in seiner Rolle als
Kannibalen-Koch  seine  blutbespritzte  Metzgerschürze  hebt,
erblickt  das  johlende  Publikum  Schamhaar-Extensions,  eine
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hübsche Locken-Frisur für untenrum. Sogar das passt weitgehend
zu Nestroy: Tatsächlich hat im Stück der zum Festmahl erkorene
Friseur Arthur den Koch mit einer neuen Frisur bestochen, auf
dass er ihn verschone und statt seiner das Orakel des Stamms
schlachte.

Eine Seh-Empfehlung gibt es für: Fans der Kassierer, Punks,
Ex-Punks und Möchtegern-Punks sowie für alle, die nach der
Lektüre dieses Textes nicht abgeschreckt, sondern neugierig
sind. Wer sich jedoch auf ein selten gespieltes Nestroy-Stück
freut  oder  im  Theater  gerne  mal  die  Frage  nach  der
künstlerischen Notwendigkeit von Nacktheit stellt – der bleibe
lieber zu Hause.

Nach 75 Minuten haben die Zuschauer von „Häuptling Abendwind
und  die  Kassierer“  die  Genitalien  von  fünf  der  acht
Beteiligten gesehen. Und wenn es im Song heißt „Ich möchte mir
mit deinem Gesicht den Arsch abwischen“, dann wird das auf der
Bühne nicht nur gesungen, sondern dargestellt. Insofern ist
der Abend vor allem eines: die Erweiterung des Fun-Punk mit
theatralen Mitteln. Oder auch: ein theatralisch dargestelltes
Musikvideo mit Nestroy-Motiven.

Draußen  vor  der  Stadt:
Landwehren,  Ballspiele  und
Müllabfuhr im 16. Jahrhundert
geschrieben von Hans Hermann Pöpsel | 29. Januar 2015
Landwehren sind lang gestreckte Erdwälle, die im Mittelalter
angelegt wurden, um das Territorium gegen Eindringlinge zu
schützen oder um Räuberbanden die schnelle Flucht vor allem
mit Fuhrwerken zu vereiteln. Darüber erschien hier vor drei
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Jahren bereits ein Artikel als „historisches Stichwort“. Jetzt
gibt es zu diesem Thema ein sehr informatives neues Buch, dem
sich  interessante  Einzelheiten  entnehmen  lassen.  Das  Werk
entstand  nach  einer  Fachtagung  der  Altertumskommission  für
Westfalen.

Heute  wirkt  Münster  sauber
und fröhlich. (Foto: Hans H.
Pöpsel)

In den Aufsätzen der Wissenschaftler kann man viel erfahren
über den Aufbau und die Funktion der Wehren, auch die manchmal
dazu gehörenden Türme werden vorgestellt, und man kann an
alten Karten und Fotos erkennen, wo solche Landwehren noch
heute in der Natur sichtbar sind. Außerdem wird vorgestellt,
wie und in welcher Häufigkeit sich das Wort Landwehr in Flur-
und Familiennamen erhalten hat.

Solche  Bollwerke  gab  es  in  Westfalen  natürlich  nicht  nur
zwischen  den  Landesherrschaften,  sondern  auch  zwischen  dem
bäuerlichen  Land  und  den  Städten.  Bernd  Thier,  einer  der
Autoren, widmet sich ausführlich dem Beispiel Münster. Vor
allem über die Nutzung des Geländes außerhalb der Stadtmauer
zitiert er interessante Quellen.

Schon für die Mitte des 16. Jahrhunderts sind Flächen für
Ballspiele  und  Sommerhütten  der  betuchten  Bürger  belegt,
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Teiche für die Fischzucht entstanden, und vor allem wurde der
Müll der Stadtbürger vor den Mauern entsorgt. Schon im 16.
Jahrhundert ließ der Magistrat in Münster den Abfall durch
einen  öffentlichen  Wagen  abfahren,  um  damit  die  Äcker
außerhalb zu düngen. Die Stadtführung stellte dazu ein Pferd
und einen „Dreckkarren“ zur Verfügung. Verstorbene Christen
wurden  in  der  Stadt  rund  um  die  Kirchen  und  den  Dom
beigesetzt. Außerhalb der Mauern lag hingegen der jüdische
Friedhof,  wie  im  ausgehenden  Mittelalter  und  der  frühen
Neuzeit üblich.

Dieses sind nur ein paar Details eines Sammelbandes, der für
Freunde der Landeskunde und der westfälischen Geschichte weit
mehr zu bieten hat und der gar nicht so „dröge“ zu lesen ist,
wie man es sonst den Westfalen zu sein unterstellt.

Cornelia  Kneppe  (Hrsg.):  „Landwehren.  Zu  Funktion,
Erscheinungsbild  und  Verbreitung  spätmittelalterlicher
Wehranlagen“. Aschendorff Verlag, 350 Seiten, 39 €.

Erzwungener  Liebestod  –
Frederick Delius‘ „Romeo und
Julia  auf  dem  Dorfe“  in
Bielefeld
geschrieben von Werner Häußner | 29. Januar 2015
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Ein roter Schirm, ein blau
gefleckter  Horizont:  Bilder
der  Hoffnung  in  Sabine
Hartmannshenns  Inszenierung
von „Romeo und Julia auf dem
Dorfe“  in  Bielefeld.  Die
Bühne schuf Kaspar Zwimpfer.
Foto: Bettina Stöß

Von  Jean-Jacques  Rousseau  stammt  die  Erkenntnis,  Freiheit
bestehe nicht darin, dass der Mensch tun könne, was er wolle.
Sondern  dass  er  nicht  tun  muss,  was  er  nicht  will.  In
Frederick Delius‘ Oper „Romeo und Julia auf dem Dorfe“ sollen
die beiden liebenden jungen Leute ständig tun, was sie nicht
wollen: Die Väter verbieten ihnen den Umgang miteinander. Der
„schwarze Geiger“ will ihnen ein Leben als verantwortungslose
Vagabunden schmackhaft machen. Das „Volk“ versucht, sie in die
Konventionen seiner rüden Belustigungen einzupassen.

Sali  und  Vreni,  die  Shakespeare-Figuren  in  einem  engen,
provinziellen  Umfeld,  sehen  am  Ende  als  Ausweg  nur  den
gemeinsamen Gang in den Tod. In ihrer Bielefelder Inszenierung
der Opernrarität zeigt Sabine Hartmannshenn ungeschönt, was
das bedeutet: Vreni schneidet sich tief in den Unterarm, dann
reicht sie das blutige Messer dem jungen Sali.

Frederick  Delius‘  „A  Village  Romeo  and  Juliet“,  in  einem
langen,  mühevollen  Prozess  entstanden  und  1907  in  Berlin
uraufgeführt, wird nicht ohne Grund in Bielefeld gezeigt: Die
Familie Delius stammt aus der westfälischen Stadt, auch wenn

http://www.sabinehartmannshenn.de/vita/


Frederick – eigentlich Fritz – als Sohn deutscher Einwanderer
in  Bradford  in  Yorkshire  geboren  wurde.  Noch  heute  leben
Nachfahren in Bielefeld, gibt es dort ein Familienarchiv.

So verbindet das Theater stets willkommene lokale Bezüge mit
einem aktuellen Trend: Delius‘ schwer einzuordnendes Werk – es
steht zwischen Wagner-Nachfolge und -Ablehnung, musikalischem
Impressionismus französischer Prägung und Anklängen an seinen
Freund  Edvard  Grieg  –  hat  in  den  letzten  Jahren  neues
Interesse gefunden, unter anderem in wichtigen Produktionen in
Karlsruhe und Frankfurt. Seine Oper „Koanga“, seit Jahrzehnten
ungehört, wird im Herbst 2015 beim irischen Wexford Opera
Festival zur Debatte gestellt. Und vor einer Generation, als
Bielefeld mit John Dew ein Zentrum kreativer Opern-Archäologie
gewesen ist, war dort schon einmal „Fenimore und Gerda“ zu
sehen (1987/88).

Kaspar  Zwimpfer  baut  für  Sabine  Hartmannshenn  eine  Bühne,
deren reduktive Ästhetik den beiden deutlichsten Polen des
Stücks entgegenkommt: auf der einen Seite die Anklänge an die
drastische Sozialkritik der Vorlage, Gottfried Kellers „Die
Leute von Seldwyla“; auf der anderen die Tendenz zu einer
psychologisch-symbolistischen  Studie,  die  dem  Scheitern  der
jungen Menschen einen Zug ins Existenzialistische, wenn nicht
sogar  ins  tristanhaft  Unbedingte  gibt.  Verschiebbare  Wände
schaffen düstere Klausen, trennen oder vereinen Räume, stehen
blau gefleckt und lichtdurchlässig für weite Himmels- oder
Seelensphären.
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Zentrale Figur für
die  Deutung:  der
„schwarze  Geiger“
(Frank  Dolphin
Wong).  Foto:
Bettina  Stöß

Zentrale Figur für die Deutung ist der „schwarze Geiger“:
psychologisch ein Katalysator der seelischen Entwicklung der
beiden  Kinder,  gesellschaftlich  ein  „Bastard“,  ein
Außenseiter, dem sein Recht vorenthalten wird. Aber er hat
auch Züge einer unbestimmt-dunklen Gestalt, eines teuflischen
Musik-Magiers. Unerklärt bleibt, warum das junge Paar sein
verlockendes Angebot ausschlägt, in den entfernten „Bergen“
das freie Leben gesellschaftlich ungebundener Aussteiger zu
leben. Mag sein, dass Vreni (in Bielefeld ganz norddeutsch:
„Vrenchen“) und Sali von den tradierten Konventionen, wie ein
gelingendes  Leben  auszusehen  habe,  nicht  loskommen.  Könnte
aber auch sein, dass sie in einer hedonistischen Utopie eines
ungebundenen Daseins die Erfüllung menschlichen Lebensglücks
nicht erkennen können. Um bei Rousseau zu bleiben: Freiheit
ist, nicht alles tun, sondern das Ungewollte lassen zu können.

Hartmannshenn  changiert  zwischen  diesen  Polen,  ohne  sich
letztlich  zu  entscheiden  –  das  ist  die  Schwäche  ihrer
handwerklich wieder bemerkenswert elaborierten Inszenierung.



Die  Regisseurin  hat  in  Köln,  Düsseldorf  („The  Rake’s
Progress“, „Lohengrin“) und zuletzt in Bielefeld mit Verdis
„Giovanna  d’Arco“  unter  Beweis  gestellt,  wie  sie
konzeptionelles  Denken  in  schlüssige  Bühnenaktion  umsetzen
kann. Da gibt es zu Beginn des zweiten der sechs Teile ein
wundervoll  poetisches  Bild:  Vreni  sitzt  allein  auf  einem
einsamen Stuhl im zweigeteilten Raum; jenseits der trennenden
Wand steht der Vollmond hinter einem Gazeschleier. In solchen
Momenten braucht es keine Aktion, um Atmosphäre und Aussage in
eins zu bringen.

Sarah  Kuffner  und
Daniel Patacky als
Vreni  und  Sali  in
Frederick  Delius‘
„Romeo  und  Julia
auf  dem  Dorfe“  in
Bielefeld.  Foto:
Bettina  Stöß

Auf der anderen Seite stehen dann Szenen wie im fünften Bild:
Das „Markttreiben“ auf nahezu leerer Bühne bedient sich einer
vordergründigen  Bewegungs-  und  Körpersprache,  Schaukeln  und
Jahrmarktsstand kommen über ihren Requisiten-Charakter nicht
hinaus.  Auch  die  roten  Schirme,  die  Vreni  und  Sali  vom
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schwarzen Geiger bekommen, wirken zu gewollt zeichenhaft, um
einen tragfähigen Symbolwert zu erreichen. Die Kostüme von
Susana Mendoza, hinterwäldlerisch zeitgenössisch wie aus einem
Versandhauskatalog mit Fünfziger-Jahre-Geschmack, lassen eher
an die Sozialstudie Kellers denken – und unterstützen so den
Schwebezustand der Deutung.

Auch die Musik will sich nicht zu verfeinertem Raffinement
verständigen:  Alexander  Kalajdzic  kann  Ausrutscher  in
Einsätzen  und  ein  paar  verquere  Intonationskickser  nicht
verhindern. Was nicht weiter bedeutsam wäre, hätte er zum
Beispiel auf subtile Dynamik geachtet. Aber die Bielefelder
Philharmoniker spielen so handfest auf, als wüssten sie nicht
um die Akustik ihres Hauses.

Sicher kennt Delius‘ Musik den sämigen Strom einer harmonisch
reich  unterfütterten  Melodie;  sicher  kennt  sie  die  breite
lyrische  Emphase.  Aber  sie  braucht  auch  das  elastische
Zurücknehmen, das wirkungsvolle Detail, ein Mikroklima für das
Wachsen nuancierter Klänge. Das vermisst man in Bielefeld.

Nuancen sind eher Sache der Sänger: Sarah Kuffner und Daniel
Patacky  sind  ein  sorgsam  gestaltendes  Paar,  innig  und
leidenschaftlich, mit hochfliegender Emphase und trüb getönter
Depression. Beide Stimmen haben freilich ihre Probleme: Der
Tenor  bildet  die  Töne  fest  und  nicht  selten  grell;  die
Sopranistin sollte den Kern des Klangs eher mit dem Atem als
mit dem Einsatz von Vibrato suchen.

Moon Soo Park und Yoshiaki Kimura als Marti und Manz müssen
sich um Subtilitäten nicht scheren: Sie singen die beiden
recht  realistisch  gefassten  Väter  mit  brachialem  Vollton.
Einen vorteilhaften Eindruck hinterlässt Frank Dolphin Wong:
Als  schwarzer  Geiger  changiert  er  stimmlich  zwischen  den
entschiedenen  Tönen  des  Übervaters  und  dem  geschmeidigen
Locken des Verführers. Den Eindruck, ein bloßer Herumtreiber
zu sein, kann er mit seinem differenzierten Singen dennoch
nicht ganz vermeiden.



Die Nebenrollen sind sorgfältig besetzt und gestaltet – von
der Pfefferkuchenfrau Melanie Kreuters bis zum Schießbudenmann
Roman Astakhovs. Nienke Otten und Sarah Davidovic gefallen in
ihrem kurzen Auftritt: Sali und Vreni als Heranwachsende. Bei
allen Einwänden ist dem Theater Bielefeld hoch anzurechnen,
dieses  bedeutende  Werk  der  Nach-Wagner-Ära  erneut  zur
Diskussion  zu  stellen.

Schön,  dass  es  nicht  dabei  bleibt:  Mit  Ambroise  Thomas‘
„Hamlet“ steht ab 28. Februar eine weitere Rarität auf dem
Spielplan, die sieben Jahre nach dem „Tannhäuser“-Skandal in
Paris  1861  (Wagners  Oper  ist  ab  31.  Mai  zu  sehen)  mit
Shakespeare und Anklängen an die Grand Opéra versuchte, eine
Alternative  zum  bestimmenden  Einfluss  des  Deutschen  zu
entwickeln. Es bleibt spannend in Bielefeld!

Weitere Infos hier

„Wie  die  Karnickel“:  Eine
Papst-Äußerung  mit
weitreichenden Folgen
geschrieben von Werner Häußner | 29. Januar 2015
Herrje! Jessas! Dschieses! Da ist aber der Rauch des Satans in
die druckdichte Kabine des päpstlichen Flugzeugs eingedrungen!
Hat doch das Oberhaupt der Katholiken verkündet, dieselben
müssten sich nicht „wie die Karnickel“ vermehren…

Bergoglio,  das  war  missgetan!  Denn  ungeachtet  möglicher
weitreichender moraltheologischer Schlussfolgerungen aus dem
tierischen Vergleich meldete sich prompt der Zentralverband
Deutscher  Rasse-Kaninchenzüchter  zu  Wort:  Die  Fortpflanzung
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deutscher  Rasse-  und  Zuchtkaninchen  erfolge  in  geordneten
Bahnen. Sexuelle Ausschweifungen träfen nur auf freilebende
Tiere zu!

Um  Himmels  willen!  Das
Karnickel – ein Problemtier?
(Foto: pixabay/SpiritBunny)

Wir folgern aus dieser Expertise: Die langohrigen Mümmelmänner
– ach so, es gibt auch kurzohrige? – mögen sich vielleicht in
der argentinischen Pampa unkontrolliertem Geschlechtsverkehr
mit  anschließend  überhöhten  Geburtenraten  hingeben;  in
Deutschland  geht  das  unter  dem  Lehramt  der  Züchter
keinesfalls! Und da die Kirche mit den knuffigen Schnüfflern
schon mal Pech hatte – die Bibel ordnete sie fälschlich den
Wiederkäuern zu –, möchte man dem Heiligen Vater zurufen:
Schuster, bleib bei deinen Leisten!

Leisten?  Oh!  Soeben  meldet  sich  die  Interessengemeinschaft
Deutscher Qualitätsschuh: Diese mittelalterliche Aussage sei
wohl nicht mehr angebracht. Ob ich etwa beabsichtige, die
zeitgemäße  Herstellung  von  Fußbekleidung  willentlich  und
wissentlich zu diffamieren. Die moderne, orthopädisch auf dem
neuesten  Stand  befindliche  Schutzhülle  für  menschliche
Fortbewegungsorgane  komme  in  ihrer  elektronisch  gesteuerten
Produktion selbstverständlich ohne „Leisten“ aus. Hm – ein
übler Fehlgriff. Man sollte nachdenken, bevor man Metaphern
nutzt. Ist doch eigentlich klar wie Kloßbrühe, oder?
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Moment mal! Kloßbrühe? Da reklamiert die Arbeitsgemeinschaft
ostthüringischer  Kloßhersteller  Kompetenzen  für  sich.  Hätte
ich  mich  jemals  der  fachgerechten  Zubereitung  der
mitteldeutschen Spezialität oder ihrer bayerischen und k.u.k.-
Varianten gewidmet, wüsste ich, dass es ein Kennzeichen des
Qualitätskloßes  sei,  nach  dem  Kochvorgang  eine  verunklarte
Brühe zu hinterlassen. Und die „dumpling control commission“
der EU meldet sich mit der Information zu Wort, dass die
Kloßbrühe nach der 1997 in der Drucksache 97/D/44-238-sh17it
von  der  Kommission  festgelegten  und  für  die  Gastronomie
verbindlichen  Standardkochzeit  nach  ISO  38447  einen
Trübungsgrad von -2,4 dump aufweisen müsse. Zum Vergleich: Das
Wasser, in dem Politiker zu fischen pflegen, dürfe nach dem
Ethikkodex  des  Europäischen  Parlaments  keinen  Trübungsgrad
über -7,8 dump aufweisen. Der Transparenz wegen.

Ich gebe mich geschlagen. Keine Sprachbilder mehr! Schluss mit
unsachgerechten Metaphern. Es ist einfach zum Mäusemelk …. Oh,
Mist!  Wer  ist  am  Telefon?  Das  Komitee  zum  Schutz  von
Quadrupeden? Es sei inhuman, Kleinsäuger der schmerzhaften und
entwürdigenden Prozedur des Melkens zu unterwerfen? Ich solle
mich doch besser an Turbokühe halten?

Moment,  es  klingelt.  Die  Post  bringt  ein  Einschreiben.
Absender:  Niedersächsischer  Hochleistungsrind-Zuchtverband.
Wie  ich  auf  die  dämliche  Idee  käme,  das  zeitgemäße
Qualitätsmilchrind werde noch „gemolken“? Vielmehr werde die
Milch  zitzenfreundlich  durch  Delactosierungsgeräte  auf  dem
neuesten Stand der Technik schonend aus dem milchführenden
Drüsen- und Eutergewebe entfernt! Lieber Papst Franziskus, ich
reiche Eurer Heiligkeit die Hand: Was biological correctness
betrifft, haben wir noch viel dazuzulernen.



Yasmina  Reza,  Piccoli,
Binoche,  Ute  Lemper  –
Frankreich  ist  Thema  der
Ruhrfestspiele
geschrieben von Rolf Pfeiffer | 29. Januar 2015

Michel Piccoli, Jane Birkin
und Hervé Pierre (von links)
tragen  Texte  von  Serge
Gainsbourg  vor.  (Foto:
Ruhrfestspiele/Gilles Vidal)

In diesem Jahr soll es unser westlicher Nachbar sein. „Tête-à-
tête – ein dramatisches Rendezvous mit Frankreich“ ist das
Programm der Ruhrfestspiele 2015 überschrieben, und natürlich
erfolgte die thematische Schwerpunktlegung lange, bevor das
Land (und seine Kultur) es zu trauriger Aktualität brachten.

Fast  wundert  man  sich,  daß  Festival-Chef  Frank  Hoffmann
Frankreichs Kultur erst jetzt so entschlossen ins Rampenlicht
des  Recklinghäuser  Festspielhauses  rückt,  ist  er  doch  als
Luxemburger – mit ganz leichter Andeutung eines französischen
Akzents, ähnlich seinem Landsmann Jean-Claude Juncker – der
französischen (Bühnen-)Kultur schon traditionell recht nahe.

Nein, man muß man nicht befürchten, daß nun ein Gründeln nach
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französischer Seele oder Ähnlichem einsetzte, wie überhaupt
das in dieser unbedingten Art Grundsätzliche eher wohl eine
Spezialität  von  Frankreichs  östlichem  Nachbarn,  vulgo:  uns
ist.

Hoffmann greift lieber zum Füllhorn und schüttet französisch
Gedichtetes,  Gefühltes,  Inspiriertes  und  Gesprochenes  über
seinem Publikum aus, auf daß Nähe sich auf vielfältige Weise
herstelle. Das Konzept ist erprobt und funktionssicher, und
ein  Theater  der  radikalen  Positionen  war  Hoffmanns  Sache
sowieso nie. Allerdings erstaunt bei der Sichtung des wieder
einmal  höchst  umfangreichen  Programms  ein  wenig  doch  die
Beliebigkeit der Auswahl. Aber der Reihe nach.

Ute Lemper hat aus
Paulo Coelhos Roman
„Die  Schriften  von
Accra“  einen
Theaterabend
gemacht.  (Foto:
Ruhrfestspiele/Karen
Koehler)

Eugène  Labiches  Komödie  „Moi“  (deutsch:  Ich)  ist  der
fulminante  Auftakt  des  Festivals,  der  Titel  wurde,  was
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möglicherweise dem prominenten ersten Platz auf dem Spielplan
geschuldet  ist,  aufgehottet  auf  „Ich  Ich  Ich“.  Die
Inszenierung ist eine Koproduktion der Ruhrfestspiele mit dem
Münchener Residenztheater, Regie führt der im Revier bekannte
und  geschätzte  Martin  Kusej.  Auch  unter  dem  Titel  „Die
Egoisten“  war  das  1864  uraufgeführte  Stück  schon  in  den
Theaterprogrammen zu finden: Erzählt wird die Geschichte des –
eben  –  habgierigen,  egoistischen  Monsieur  Dutrecy,  der
hemmungslos trickst und intrigiert und am Ende der Geschichte
doch als Verlierer dasteht. Er ist eine, wie das Programmheft
nahelegt,  typische  Figur  des  Second  Empire,  der
postnapoleonischen Restaurationszeit. Möglicherweise, aber das
ist eine spekulative Äußerung, ebnet dieses Stück ein ganz
klein bißchen den Weg zu einem besseren Mentalitätsverständnis
unserer Nachbarn. Vor allem aber wohl ist es was zum Lachen,
was ja auch recht wertvoll ist in zutiefst humorlosen Zeiten
wie den unseren.

Yasmina Reza hat ein
neues  Stück
geschrieben.  „Bella
Figura“  wird  seine
Uraufführung bei den
Ruhrfestspielen
erleben.  (Foto:
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Ruhrfestspiele/Pasca
l Victor/ArtComArt)

Die  zweite  große  Theaterproduktion  des  Festivals  dürfte
Yasmina Rezas neues Stück „Bella Figura“ sein. Reza ist die
weltweit wohl erfolgreichste Komödienschreiberin unserer Tage,
„Kunst“ und „Gott des Gemetzels“ kennt (behaupte ich einfach
mal) jeder Theatergänger.

Auch der Plot des jüngsten Reza-Werks ist auf grandiose Weise
wieder angesiedelt auf dem Minenfeld des Alltäglichen: Boris
führt  seine  Geliebte  Andrea  aus  und  erwähnt  eher  aus
Gedankenlosigkeit, daß seine Ehefrau das Restaurant für dieses
Rendezvous  ausgewählt  habe;  in  der  Hitze  der  folgenden
Diskussion fährt Boris beim Einparken eine ältere Dame um, und
sowieso sind die Grenzen zum final Katastrophalen bald schon
überschritten. Wir werden unseren Spaß haben, wenn Yasmina
Reza  uns  den  nur  geringfügigst  deformierenden  Zerrspiegel
vorhält. Thomas Ostermeier führt Regie in einer Koproduktion
mit der Berliner Schaubühne am Lehniner Platz, Star des Abends
ist fraglos Nina Hoss in der Titelrolle.

Eine weitere Produktion wird groß angekündigt, doch ist sie an
zwei Tagen nur dreimal im Programm. Die Bühnenkünstlerin Ute
Lemper  hat  sich  das  Buch  „Die  Schriften  von  Accra“  des
Brasilianers Paulo Coelho vorgenommen. Sie habe es, erzählt
sie beim Pressetermin, in neun Abteilungen – „9 Geheimnisse“ –
aufgeteilt, deren Essenz in Poesie und Musik gefaßt. Schönheit
und Harmonie erwarteten nun das Publikum, eine „cinematische
Einrichtung“  des  Ganzen  besorgte  Filmregisseur  Volker
Schlöndorff. Was das Publikum nun genau erwartet, wurde noch
nicht recht klar. Zwar fällt es schwer, sich Coelhos komplexe
Dichtung in Wohlfühlhäppchen zerlegt vorzustellen, doch wer es
genau wissen will, muß eben in die Vorstellung gehen.



Wolfram  Koch  in
Eugène  Ionescos
Stück  „Die
Nashörner“,  das
Ruhrfestspiele-
Hausherr  Frank
Hoffmann
inszeniert.  (Foto:
Ruhrfestspiele/Bohu
mil Kosthoryz)

Hausherr  Hoffmann  inszeniert  im  Großen  Haus  Ionescos
„Nashörner“,  Michael  Thalheimer,  in  Kooperation  mit  dem
Deutschen Theater in Berlin und den Salzburger Festspielen,
Schillers  „Jungfrau  von  Orleans“,  die  bekanntlich  in
Frankreich wirkte und dort auf einem Scheiterhaufen ihr Leben
ließ. Hannelore Elsner liest aus Patrick Süskinds Roman „Das
Parfüm“,  Isabella  Rosselini  ist  zweimal  mit  ihrer
vergnüglichen,  wenn  auch  nicht  mehr  ganz  neuen
Fortpflanzungsshow „Green Porno“ zu Gast. Liebhaber der Texte
von Serge Gainsbourg markieren schon jetzt den 31. Mai, wenn
Michel  Piccoli  (85  Jahre  ist  er  mittlerweile  alt!),  Jane
Birkin und Hervé Pierre Texte von ihm lesen. Musik, Tanz,
einige Lesungen und, warum auch immer, etliche Termine mit
Peter  Handkes  1992  in  Wien  uraufgeführtem,  weitgehend
textfreiem  Stück  „Die  Stunde,  da  wir  nichts  voneinander
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wußten“ runden das Programmgeschehen auf der Hauptbühne ab.

Etliche kleinere Produktionen sowie Uraufführungen sind wieder
im Kleinen Haus, im Theater Marl und in der Halle König Ludwig
zu finden – so in deutscher Erstaufführung und in Regie von
Oliver  Reese  Joel  Pommerats  Beziehungsdrama  „Die
Wiedervereinigung der beiden Koreas“. Corinna Kirchhoff und
Peter Schröder spielen die Hauptrollen – und mit Korea hat das
Stück eigentlich nichts zu tun.

Hier ein bißchen Jules Verne, da eine in Kooperation mit der
Woche des Sports produzierte „Slapstick Sonata“, dort einige
Produktionen  des  Hamburger  St.  Pauli-Theaters  mit  seinem
umtriebigen Chef Ulrich Waller – einmal mehr ist das 2015er
Programm  der  Ruhrfestspiele  der  sattsam  bekannte  Theater-
Bauchladen, der für jeden Geschmack etliches bietet, aber auch
die Aura des Beliebigen verströmt. Hier verwundert es daher
auch nicht, daß Claus Peymann und sein getreuer Dramaturg
Hermann Beil mit der Jahrzehnte alten Burgtheater-Produktion
Thomas Bernhards „Claus Peymann kauft sich eine Hose und geht
mit mir essen“ zu Gast sind.

Allerdings  scheint  der  Anteil  fremdsprachiger  Produktionen
2015 höher zu sein, wenngleich es sie in den Vorjahren auch
immer  gab.  Hier  boten  sich  wohl  besonders  interessante
Koproduktionen, etwa mit dem Festival in Avignon, an. In einer
mit Barbican London und Les théâtres de la ville, Luxembourg,
koproduzierten  „Antigone“  ist  Juliette  Binoche  Englisch
sprechend zu erleben, Molières „Eingebildeten Kranken“ gibt
es, wenngleich mit deutschen Untertiteln, nur auf französisch.
Die  Boulevardkomödie  „Wind  in  den  Pappeln“  von  Gérald
Sibleyras gar spielt das Vakhtangov-Staatstheater aus Moskau
in  Russisch.  Nun  gut,  man  erinnert  sich,  daß  die
Ruhrfestspiele ja ein internationales Festival sein möchten.



So sieht es aus, wenn Russen
französische  Komödie
spielen:
Vladimir  Simonov,  Maxim
Sukhanov  und  Vladadimir
Vdovichenkov  in  Gérald
Sibleyras‘  „Wind  in  den
Pappeln“.  (Foto:
Ruhrfestspiele/Vakthangov-
Staatstheater Moskau)

Zahlreich sind die literarischen Lesungen im Programm, das
freche  Fringe-Festival  lockt  (nicht  nur)  Kinder  und
Jugendliche  mit  internationalem,  kurzweiligem  und  manchmal
atemberaubendem  Straßentheater.  Dominique  Horwitz  singt
Jacques Brel, Burghart Klaußner Charles Trenet („La mer“). Und
am Schluß singt Roger Cicero. Auf der so genannten Comedy-
Schiene wird alles aufgeboten, was in Deutschland Rang und
Namen  hat,  Hennes  Bender  und  Max  Goldt  in  trauter
Nachbarschaft,  und  Jochen  Malmsheimer  ist  natürlich  auch
dabei.

Und  wer  alles  noch  genauer  wissen  will,  muß  ins  Internet
gehen: www.ruhrfestspiele.de
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„Ungestört sein“ – ein kurzes
Gedicht
geschrieben von Hans Hermann Pöpsel | 29. Januar 2015

Im Schlafzimmer

will fast

jede

und

jeder

ungestört sein.

Aber Religion

soll keine

Privatsache

sein

mancherorts.

Ungestört

will jeder

Atheist sein

im Schlafzimmer

im Ohr

in seinem Gehirn.

https://www.revierpassagen.de/28880/ungestoert-sein-ein-kurzes-gedicht/20150121_1409
https://www.revierpassagen.de/28880/ungestoert-sein-ein-kurzes-gedicht/20150121_1409


Amen

________________________________________________

Schockierendes  Geständnis:
Warum  ich  mich  beim
„Dschungelcamp“  prächtig
amüsiere
geschrieben von Rudi Bernhardt | 29. Januar 2015
Ich traue mich eigentlich auch jetzt noch nicht so recht: Sind
ernsthaft zu nennende Blogs, die sich in würdigender Weise dem
gezausten  Themenfeld  der  Kultur  widmen,  auch  wirklich  das
angemessene Podium?

Setze  ich  mich  nicht  freiwillig  der  Gefahr  aus,  mich  als
tumber Konsument und aufs Glotzen fixierter Allesfresser zu
outen? Könnte ich möglicherweise das Schallen der auslachenden
Heiterkeit bis nach Hagen hören? Ich mach’s dennoch: Der alte
Mann gesteht, er guckt mit einem Heidenvergnügen alle Jahre
wieder  „Dschungelcamp“,  amüsiert  sich  königlich,  wie
angeranzte Promis (oder solche, die noch nie welche waren und
andere, die betteln, alsbald solche werden zu dürfen), alle
Selbstachtung  missachtend,  allerlei  Reste  von  krabbelnden
Bewohnern des raren Regenwaldes von Down Under herunterwürgen.
Ertappt.

Alltagskultur im weitesten Sinne

Nun tröste ich mich seit der Stunde, da diese Sendung Grimme-
bepreist wurde, damit, dass sie ja im weitesten Sinne ein
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Stück  deutscher  Alltagskultur  ist;  damit,  dass  über  die
Ereignisse  im  sonnigen  Promi-Hain  von  nahezu  jedem  Medium
hierzulande begierig berichtet wird. Selbst Fernsehsendungen
nehmen sich dieser Fernsehsendung an – quasi das „Wetten,
dass?“  der  Privaten.  „Dschungelcamp“,  das  hat  also  einen
Aktualitätswert,  den  zu  unterschätzen  zwar  ausdrücklich
erlaubt ist, aber anscheinend traut sich das niemand wirklich.

Daniel  Hartwich  und  Sonja
Zietlow  präsentieren  das
Dschungelcamp  (Foto:
RTL/Stefan  Menne)

Ich bin ja bekennender Fan des gepflegten „Trash-TV“, ährlich.
Das Team im Hintergrund der alljährlichen „Camper“-Tragödie
ist  indes  im  Rahmen  dessen,  was  die  Kollegen  der  Branche
ansonsten so zu Wege bringen („Biggest Loser“, „Bauer sucht
Frau“  oder  Schlimmeres),  beinahe  von  athletischer
Sprachkultur.

Nach meist zurückhaltendem Beginn (man muss die Typinnen und
Typen im Camp ja erstmal kennen lernen), fallen spätestens
nach dem dritten Tag stets alle Barrieren. Dann beginnt Sonja
Zietlow mit Daniel Hartwich (Nachfolger des verstorbenen Dirk
Bach) über alles herzuziehen, was zweibeinig durch den Urwald
stapft oder hinfällig stolpert.

„C-Promis sind viel zu teuer“

„Was schreiben die nur immer, wir laden doch keine C-Promis
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ein, die sind doch viel zu teuer“, tönt Sonja. Oder Daniel
entfährt gekonnt die Charakterisierung „fossiler Lowperformer“
für Walter Freiwald, den er gern auch in „Freiwild“ umtauft.

Ach ja, muss man ja erläutern, wer das überhaupt ist: Walter
Freiwald war einst Anhängsel von Harry Wijnvoord beim frisch
geschlüpften  Privat-TV  von  RTL  in  der  kultigen
Nachmittagssendung „Der Preis in heiß“. Harry war schon lange
vor ihm im Dschungel, schlug sich recht wacker und bekam etwas
frischen Wind die Karriereflaute. Die wünscht sich der welke
Walter  nun  auch,  bejammert  das  hilflose  Publikum  mit
bundesweiten Bewerbungsgesprächen, was laut BILDender Zeitung
zumindest beim Friesischen Rundfunk angeblich gewirkt haben
soll.  Anscheinend  brauchen  sie  noch  Verstärkung  in  ihrer
Geriatrie.

Illuster  ist  der  Reigen  häufig  desaströser  Karrieren  im
Showbiz allemal. Und das in jedem neuen Jahr. Ich vermisse
eigentlich  seit  langem  eine  vorgeschaltete  Casting-Staffel,
damit  ich  mal  mitkriege,  woher  sie  diese  Merkwürdigkeiten
eigentlich kramen. Ist aber wohl zu aufwändig.

Maren Gilzer beispielsweise lächelt sich mal wieder in ferne
Zuschauerherzen.  Die  kannte  man  als  anmutig-langbeinige
Assisstentin  im  „Glücksrad“  und  später  als  schauspielernde
Krankenschwester  im  Team  der  Hospital-Soap  „In  aller
Freundschaft“. Sie hatte sicher die stabilste Leiter von allen
aktuellen  Campern.  Ähnlich  stabil  lief  es  bei  Rebecca
Simoneit-Barum,  der  ewigen  „Iffi  Zenker“  aus  der
„Lindenstraße“. Die kannte ich ja noch beide, alle folgenden
erst, seitdem sie im Dschungel Bohnen mit Reis kauen. Ist doch
auch ein Erfolg?

Blondine und Muskelpaket

Nun aber der ziemlich unbekannte Rest: Angelina Heger, ein
possierliches  Blondchen,  versuchte  mal  einen  „Bachelor“  zu
umgarnen. Ohne Erfolg, was nicht weiter wundert, denn ist sie



im Camp genauso auffällig wie die Beschattung durch die Bäume.
Oder Aurelio Savina, ein bemaltes Paket Muskel das sich noch
an  seine  Machorolle  herantastet  und  mal  eine  Bachelorette
bezirzen wollte, sich aber rauspöbelte. Benjamin Boyce, dem
man nachsagt, er könne singen, weil er mal einer Boygroup
angehörte. Jörg Schlönvoigt, von dem es heißt, er sei DJ,
Sänger  und  Allgemeinmediziner  bei  GZSZ  („Gute  Zeiten,
schlechte  Zeiten“).  Ihrer  beider  Präsenz  ist  ebenfalls  im
Baumschatten zu suchen.

Und  da  hätten  wir  noch  Patricia  Blanco,  Tochter  des
gleichnamigen  Roberto,  was  ihr
einziger  Hinweis  auf  unmittelbar  bevorstehende  Prominenz
bleibt. Außerdem wären da Rolf („Rolfe“) Schneider, dessen
herausragende  Leistungen  sich  bei  der  Jury-Mitgliedschaft
während der Supermodelsuche und glänzenden Haltungsnoten beim
Turmspringen finden lassen; Sara Kulka, eine der vielen, die
„fast mal Supermodel geworden wären“, die indes Blüten streut,
wenn sie ihr spezifisches Deutsch spricht: „Je öfters Du das
machst,  desto  scheißegaler  wird  Dir  das.“  Und  schließlich
Tanja  Tischwitsch,  das  stimmlose  Gesangstalent,  das  bei
„Deutschland  sucht  den  Superstar“  nur  wegen  seiner
Ausstrahlung  in  den  Recall  gelangte.

So,  hätte  ich  sie  jetzt  alle?.  Die  brummige  Leserin,  der
kopfschüttelnde Leser wird gerade denken: „Ist mir doch egal,
dieser Flachsinn!“ Aber wenn sie oder er sich das durchgelesen
haben, sind sie genauso weit gekommen und informiert wie die
im Spiegel, in der Zeit, der Welt oder vielen, vielen anderen
Medien. Aber ich stelle hier mal wertend fest: Kult ist das,
kultig kommt es bei mir an und ich lache mich frohgemut in die
Bettschwere. Jedoch bis zur Kultur fehlen halt (nicht nur)
zwei Buchstaben.



Am  Bande,  nicht  am
Gängelband:  „Schreibheft“-
Herausgeber  Norbert  Wehr
erhält  Verdienstkreuz  und
erinnert an Voltaire
geschrieben von Gerd Herholz | 29. Januar 2015

Jemand mag einen Orden bekommen und doch kann
er ein verdienstvoller Mensch sein, heißt es.
Ganz  sicher  trifft  dies  auf  Schreibheft-
Herausgeber Norbert Wehr zu, der gestern im
Essener Rathaus das „Verdienstkreuz am Bande
des  Verdienstordens  der  Bundesrepublik
Deutschland“  erhielt.

Es ist eine Auszeichnung für fast 40 Jahre Entdeckungsreisen
in  die  Literatur  der  Zeiten  und  Länder,  für
Literaturveranstaltungen in Serie, die seit Jahrzehnten das
kulturelle Klima der Stadt Essen bereichern. „Literatur im
Folkwang“ hießen die zuletzt, bis Folkwang-Chef Bezzola die
renommierte Reihe vor die Tür setzte und lieber Kunst ankaufen
wollte. Die Reihe aber, das war gestern zu hören, ist wohl
gerettet, sie wird unter veränderter Trägerschaft an anderen
Orten und unter neuem Namen fortgeführt.

Offenheit und Wagemut
Norbert Wehr, eher schüchtern als die Öffentlichkeit suchend,
bedankte  sich  artig  für  all  die  Unterstützung  durch
Mitarbeiter,  Freunde,  Förderer  und  Familie.  Wer  die
Literaturzeitschrift kennt oder vielleicht sogar liest, die da
halbjährlich um die 200 Seiten stark erscheint, weiß oder ahnt
zumindest, dass im Zentrum der Redaktionsarbeit, Recherche und
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Organisation vor allem Wehr selbst steht, ohne den es die
Zeitschrift schlicht nicht gäbe – und vielleicht irgendwann
auch nicht mehr geben wird. Er ist es letztlich, der trotz
gelegentlicher  finanzieller  Förderung  durch  Stiftungen,
Sponsoren, Geldpreise das finanzielle Risiko zu tragen hat.

Sprachräume ausloten
„Wer gute Lesekondition mitbringt, dem erschließt sich ein
Kompendium  zeitgenössischer  Weltliteratur.  Der  Leser  und
Sammler Norbert Wehr überrascht sein Publikum immer wieder mit
Neuem,  Un-Erhörtem,  nie  Gesehenem.  Literarische  Debatten
wurden  im  Schreibheft  geführt.  Sprachliche  Grenzen  wurden
transzendiert und herkömmliche Gattungsrestriktionen“, schrieb
Literaturwissenschaftler Hannes Krauss, als Norbert Wehr für
seine  Arbeit  am  Schreibheft  den  Literaturpreis  Ruhr  2010
erhielt.

Preisträger  Norbert  Wehr
(rechts)  und  Essens  OB
Reinhard  Paß  (Foto:  Elke
Brochhagen/Stadt  Essen)

Standhalten und dichten, berichten
Gestern in Essen griff Wehr in seinen Dankesworten auch den
Terroranschlag auf die Redaktion der Pariser Satirezeitschrift
Charlie Hebdo und dessen mögliche Wirkungen auf. O-Ton Wehr:
„Ich kann den Orden schwerlich annehmen, ohne zum Schluss mit
dem allergrößten Respekt des Muts der Journalisten, Zeichner
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und Herausgeber von Charlie Hebdo zu gedenken, die in den
letzten Jahren, und spätestens nach dem Brandanschlag auf ihre
Redaktionsräume  im  Jahr  2011,  unter  Lebensgefahr  auf  der
Ausübung ihres republikanischen Rechts bestanden haben – des
Rechts auf Meinungs- und Pressefreiheit.

Sie schrieben und sie zeichneten in einer Tradition, die bis
zu Voltaire zurückreicht, und vor allem zu dessen Mahomet,
einer fanatismuskritischen Tragödie, die kein Geringerer als
Goethe ins Deutsche übertragen hat. ‚Eure Majestät wissen‘ –
schrieb  Voltaire  1740  an  Friedrich  den  Großen  –,  ‚Eure
Majestät wissen, welcher Geist mich beseelte, als ich dieses
Werk verfaßte. Die Liebe zum Menschengeschlecht und das Grauen
vor Fanatismus haben meine Feder geführt.‘

Diese Liebe, gepaart mit dem Grauen – es sind immer noch edle
Motive,  auch  heute,  bald  300  Jahre  später,  für  jeden  der
schreibt und publiziert.

Nicht erst seit einer Woche wissen wir jedoch, wie gefährdet,
wie  hoch  gefährdet  diese  Haltung  mittlerweile  ist.  Ich
fürchte, der Kunsthistoriker Horst Bredekamp hat recht. Am
Montag  hat  er  im  Feuilleton  der  Süddeutschen  Zeitung
gesprächshalber geäußert, ich zitiere: ‚Wer sich die Freiheit
nimmt, auf der unsere Kritikfähigkeit beruht, wird sich in
Zukunft  unter  Todesdrohung  sehen.  Dies  auszuhalten  und
Institutionen  zu  finden,  die  diese  Freiheit  weiterhin
beschützen, ist von Stund an die Aufgabe.‘ – Und Bredekamp
weiter:  ‚Ein  fundamentales  Umdenken  steht  uns  bevor:
Meinungsfreiheit kann Leben kosten. Wir werden sehen, welche
Konsequenzen  das  hat  –  wird  es  eine  Bildpolitik  der
Konfliktvermeidung  geben?  Oder  halten  wir  stand,  in  den
Redaktionen, an den Universitäten, in der Kunst und in der
Politik?‘“

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


Zwei Jahre nach dem Ende der
Rundschau  –  beängstigende
Zeiten für den Journalismus
geschrieben von Bernd Berke | 29. Januar 2015
Jetzt ist es auf den Tag genau zwei Jahre her: Am 15. Januar
2013  wurde  die  Entscheidung  der  WAZ-Gruppe  (heute  Funke-
Gruppe) verkündet, die Redaktion der Westfälischen Rundschau
komplett zu entlassen.

Damit war die Geschichte der Zeitung faktisch beendet, obwohl
sie phantomhaft mit Fremdinhalten weiter erscheint. Bis heute
ist  dies  ein  singulärer  Vorgang  in  der  bundesdeutschen
Pressegeschichte.  An  manchen  Ecken  und  Enden  der  Republik
haben Verleger, Investoren und Profiteure seither Redaktionen
und/oder Etats verkleinert. Aber so unvergesslich rabiat wie
vor  zwei  Jahren  in  Dortmund  ist  man  noch  nirgendwo
vorgegangen; wenn wir mal nur von Personalpolitik sprechen.

Leerer  Newsdesk  der
Westfälischen  Rundschau  in
Dortmund  im  November  2008.
(Foto: Bernd Berke)

https://www.revierpassagen.de/28818/zwei-jahre-nach-dem-ende-der-rundschau-beaengstigende-zeiten-fuer-den-journalismus/20150115_1717
https://www.revierpassagen.de/28818/zwei-jahre-nach-dem-ende-der-rundschau-beaengstigende-zeiten-fuer-den-journalismus/20150115_1717
https://www.revierpassagen.de/28818/zwei-jahre-nach-dem-ende-der-rundschau-beaengstigende-zeiten-fuer-den-journalismus/20150115_1717
http://www.revierpassagen.de/28818/zwei-jahre-nach-dem-ende-der-rundschau-beaengstigende-zeiten-fuer-den-journalismus/20150115_1717/img_5865-2


Seit  jenen  Tagen  hat  sich  allerdings  das  Umfeld  in
beängstigender  Weise  verändert.

Den zwischenzeitlich immer lauter gewordenen Schreihälsen, die
in Bausch und Bogen eine angebliche „Lügenpresse“ (bekanntlich
das Unwort des Jahres 2014) verunglimpfen, sind Entlassungen
in Redaktionen gewiss egal – oder sie jubeln noch darüber.
Aber wehe, wenn eine Mehrheit ihrer dumpfen Auffassung folgen
würde… Dann gäbe es irgendwann nur noch die eine Meinung zu
lesen.  Wie  in  Diktaturen  mancher  Couleur  üblich.  Auch  in
diesem  Sinne  bedeutet  nahezu  jede  Zeitung,  die  vom  Markt
verschwindet, einen Verlust.

Von der existenziellen Bedrohung, bei der es an Leib und Leben
geht, gar nicht zu reden. Wir haben jüngst so furchtbar viel
davon hören müssen.

Journalismus war einmal ein Beruf mit traumhaften Seiten, den
man – frei nach Kurt Tucholsky – lässig mit der Zigarette im
Mundwinkel  ausüben  konnte  und  musste.  Damals  folgte  der
finsterste Alptraum. Und heute würde man auch wahrlich nicht
nur vor dem begleitenden Tabakgenuss warnen wollen.

Peter Høegs „Der Plan von der
Abschaffung  des  Dunkels“  im
Bochumer Schauspiel
geschrieben von Katrin Pinetzki | 29. Januar 2015
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Logo des Bochumer
Schauspielhauses

Was ist Zeit? Zeit ist zum Beispiel Rhythmus: Ein penetrantes
Hämmern,  ein  ewiger  Herzschlag.  Wiederholung.  Das  kann
beruhigen – oder in den Wahnsinn treiben. Eher letzteres ist
der Fall in Peter Høegs Roman „Der Plan von der Abschaffung
des Dunkels“ – eine vor 20 Jahren erschienene Außenseiter-
Geschichte  des  dänischen  Autors,  der  zuvor  mit  „Fräulein
Smillas Gespür für Schnee“ einen internationalen Bestseller
geschrieben hatte.

Im „Theater Unten“ des Schauspielhauses Bochum feierte nun
eine  Bühnenversion  der  Romanvorlage  Premiere  (Bearbeitung:
Christiane Pohle, Miriam Ehlers). Martina van Boxen richtete
das Stück für vier Schauspieler und einen Musiker ein.

Nach  einer  unglücklich  zusammengekürzten  Hörspielfassung
lautete  die  spannende  Frage:  Gelingt  es,  den  Stoff  zu
visualisieren? Denn die Geschichte um drei Jugendliche, die an
einer  Privatschule  in  den  1970er  Jahren  Teil  eines
reformpädagogisches  Experiments  werden,  ist  nur  der  eine,
vordergründige  Teil  des  Romans.  Auf  einer  anderen  Ebene
erzählt er von Zeit und davon, was sie mit den Menschen macht.
Tatsächlich gelingt der Inszenierung, was dem Hörspiel nicht
glückt: Zeit hör- und spürbar, sogar sichtbar zu machen.

Das Waisenkind Peter (Damir Avdic) lebt nach einer typischen
Heimkarriere  in  Biehls  Privatschule,  ebenso  wie  Katharina
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(Jessica Maria Garbe). Beide leiden am streng reglementierten
Alltag.  Aus  der  totalen  Unmündigkeit  sehen  sie  nur  einen
Ausweg: Sie versuchen, die undurchschaubaren Strukturen und
Gesetze  der  Erwachsenenwelt  zu  durchblicken,  den  „geheimen
Plan“ zu verstehen.

„Wenn man leistet, was man leisten soll, hebt die Zeit einen
empor. Man soll an die Zeit glauben“, vermutet Peter. Man kann
Zeit manipulieren, glaubt Katharina. Dann kommt der psychisch
kranke August (Matthias Eberle) an die Schule. Warum wurde er
aufgenommen? Und wieso haben die Lehrer ihre eigenen Kinder
von der Schule genommen? Nach und nach entdecken die drei:
August hat seine Eltern getötet und ist an der Schule in
Sicherheitsverwahrung.  Alle  Schüler  sind  Teil  eines
integrativen Schulexperiments. „Wir wollten allen Kindern das
Licht zeigen“, rechtfertigt sich Schulleiter Biehl am Ende mit
humanistischen Idealen. Doch das Dunkel lässt sich nicht so
einfach abschaffen.

Erzählt,  gedeutet  und  kommentiert  wird  die  Handlung  vom
erwachsenen  Peter  (Michael  Habelitz).  Damit  hat  die
Inszenierung wie der Roman drei Zeitebenen: Erzähl-Gegenwart,
erzählte Gegenwart und erzählte Vergangenheit.

Die Schule – das Schulsystem – ist auf Michael Habelitz’ Bühne
eine Landschaft aus miteinander verbundenen Holzgerüsten, die
als  Klassenzimmer,  Bett,  Büro  dienen  –  karg,  roh,
lebensfeindlich. In der Mitte sitzt ein Musiker (Manuel Loos),
der der Inszenierung mit Schlagwerk und Elektro-Sounds Takt
und  Rhythmus  gibt.  Ständig  ertönt  ein  Gong,  rennen  die
Schauspieler von links nach rechts, repetieren in abgehackten,
synchronen  Gesten  die  von  Disziplin  geprägten  Abläufe  des
Tages:  schreiben,  lesen,  sich  melden,  Kopf  aufstützen,
zusammenpacken,  weiter  geht’s.  Die  Lehrer,  sogar  die
Schulpsychologin kommunizieren ausschließlich via Megaphon mit
den Schülern. Der Stress der Kinder überträgt sich nahtlos
aufs Publikum.



Erholsam sind lediglich die kleinen Fluchtpunkte außerhalb der
Taktung, wenn sich Peter und Katharina hinausschleichen, um
dem Geheimnis der Schule auf die Spur zu kommen. Am Ende, kurz
vor der Katastrophe, die die drei für immer auseinanderreißt,
kuscheln sie sich aneinander und bilden eine Ersatz-Familie.
Ein herzzerreißendes Bild.

Nächste Termine hier

(Der Text erschien zuerst im Westfälischen Anzeiger, Hamm).

Aus der Zeit gefallen: Barbey
d’Aurevillys  „Der  Chevalier
des  Touches“  erstmals  auf
Deutsch
geschrieben von Wolfgang Cziesla | 29. Januar 2015
Jules Barbey d’Aurevillys Roman „Der Chevalier des Touches“
führt den Leser in ein wenig bekanntes Kapitel der
französischen Geschichte: die Partisanenkämpfe katholisch-
royalistischer Chouans gegen die siegreichen
Revolutionstruppen auf der in den Ärmelkanal ragenden
Halbinsel Cotentin in den 1790er Jahren.

Als sei das Thema nicht abgelegen genug, wählt der
konservativ-dandyhafte Autor Protagonisten, die schon zum
Zeitpunkt der Rahmenhandlung der erzählten Geschichte, während
der Restauration, und erst recht bei der Erstveröffentlichung,
1863, als Vertreter einer unwiederbringlich zurückliegenden
Epoche Befremdung ausgelöst haben mussten.
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In einem Kaminzimmer der normannischen
Kleinstadt Valognes versammeln sich vier
greisenhafte Jungfern aus der alten
Aristokratie, ein Baron und ein nach der
Mode des Ancien Régime gekleideter Abbé, dem
kurz zuvor beim Überqueren eines Platzes der
seit langem totgeglaubte Chevalier des
Touches wie eine gespensterhafte Erscheinung
begegnet war. Dieses sonderbare Ereignis
nimmt Mademoiselle de Percy zum Anlass, als
überlebende Zeitzeugin die Geschichte der
Befreiung des Chevaliers durch zwölf

verschworene Chouans am Vorabend seiner geplanten Hinrichtung
im Jahr 1799 zu erzählen.

Aus unseren Geschichtsbüchern wissen wir, dass auch die
Anführer der Revolution nicht zimperlich vorgingen; nur wenige
Jahre vor der Geschichte, die im Roman erzählt wird, hatten
die republikanischen Truppen die Aufstände der Vendée blutig
niedergeschlagen, bis zur Auslöschung ganzer Ortschaften. 1799
aber schien der Ausgang der Revolution entschieden. „Die
Bauern sind müde; der Krieg flaut ab“, wird der resignierte
Chevalier am Ende seine Begleiter wissen lassen. Sich jetzt
aufzulehnen, kam einem Selbstmord gleich.

Um die Garde von der Bewachung des Gefängnisses abzulenken, in
dem der Chevalier inhaftiert ist, zetteln seine Befreier eine
Massenschlägerei auf der im Ort gerade stattfindenden
Viehmesse an. Nur mit Peitschen und keulenähnlichen
„Eschenprügeln“ ausgestattet, richten sie in geschickter
Formation ein blutiges Gemetzel unter den politisch
unbeteiligten Händlern und Bauern an. Es fällt beim Lesen
schwer, wie Heinrich Mann im Kampf der kleinen Zahl gegen die
ungefüge Menge „auch seine sympathische Seite“ zu sehen.
Unbeirrbare Eiferer, die mit terroristischen Aktionen eine
historisch überlebte Staatsform zurückfordern – sei es das
Ancien Régime oder ein Kalifat – verdienen keine Heroisierung,
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mögen ihr strategisches Geschick und ihre Tollkühnheit aus
rein militärischer Sicht auch noch so schwierige Kunststücke
sein.

Aber Barbey d’Aurevilly ist ein zu raffinierter Erzähler, als
dass der Chevalier des Touches, seine Befreier und der Kreis
der an der Rahmenerzählung Beteiligten dem damaligen wie
heutigen Lesepublikum nicht auch als verwunderliche,
merkwürdig aus der Zeit gefallene Gestalten erscheinen
mussten. Hatten noch in der Kindheit Barbey d’Aurevillys die
Legenden über den historischen Jacques Destouches (1780–1858)
die Augen der Erzähler und ihrer Zuhörer aufleuchten lassen,
mischt der erwachsene Autor in seine Darstellung profunden
Zweifel an dem unbedingten Engagement für die aussichtslose
Sache. Die mit der Restauration zwischen 1814 und der
Julirevolution 1830 noch einmal eingerichtete konstitutionelle
Monarchie hatte nichts mehr vom Glanz früherer
Bourbonenherrschaft.

Zwar werden sowohl die Körperkraft des Chevalier des Touches
als auch dessen navigatorische Fähigkeiten als Bote zwischen
dem von der Revolution abgesetzten König im englischem Exil
und seinen Anhängern auf dem französischen Festland gerühmt,
doch sind die Chouans in der Bevölkerung nicht besonders
beliebt. Das wird besonders gut nachvollziehbar, wenn der
soeben befreite Chevalier in einer Mühle grausame Rache an dem
musikalischen Müller übt, der ihn an die Revolutionstruppen
verraten hat.

Eine überraschende, jedoch im Lauf der Erzählung geschickt
vorbereitete Wende nimmt der Roman auf den letzten Seiten,
sobald Mademoiselle de Percy ihre Erzählung über die
abenteuerliche Entführung des Chevalier des Touches beendet
hat. Leser, die sich bis jetzt an all dem Martialischen, an
den Strategiespielen der Chouans, nicht erfreuen konnten,
dürften nun auf ihre Kosten kommen. Von allen unbemerkt, hatte
im Kaminzimmer der alten Herrschaften ein etwa
dreizehnjähriger Junge zugehört, dessen Lebensdaten (und auch



nach dem, was sonst biographisch über Barbey d’Aurevilly
bekannt ist) mit denen des Autors weitgehend kongruent sind.
Er greift als erwachsener Mann die Geschichte auf und ergänzt
mit historischem Abstand das, was Mademoiselle de Percy und
ihre Zuhörer damals nicht wissen konnten. Der tatsächliche
Jacques Destouches lebt seit mehr als dreißig Jahren
geistesgestört und verbittert über den „Undank“ der Bourbonen
in einer Anstalt in Caen, wo der Erzähler – und auch der Autor
– ihn besucht.

Barbey d’Aurevilly hält diese Begegnung aus dem Oktober 1856
in einem seiner Tagebücher (von ihm „Memorandum“ genannt)
fest. Der im Matthes & Seitz Verlag erstmals im Zusammenhang
mit einer Ausgabe dieses Romans erschienene Text ist
aufschlussreich sowohl über die Situation der psychiatrischen
Krankenhäuser im 19. Jahrhundert als auch über die
Demokratieferne des Autors.

Der den Besucher begleitende Arzt macht seine Patientenvisite.
„Wenn einer von ihnen in Wut gerät (sie sind nicht gefesselt,
Hut oder Mütze in der Hand), ergreifen ihn zwei oder drei Mann
und schaffen ihn fort, wie ein Hausmädchen ein schreiendes
Kind hinausträgt – genauso schnell. – Wunderbare, beinah
zauberische Raschheit! – Als ich über die Behendigkeit
staunte, mit der die Leute weggeschafft wurden, sagte mir der
Doktor, wenn man eine Minute schwach sei oder zögere, würden
augenblicklich alle aufsässig und unbezähmbar! – Dann gewinnen
sie die Oberhand. – Ich dachte an die Staatsleute – was
könnten sie hier über das Niederhalten der Massen lernen! –
Völker muss man wie Verrückte lenken.“

War bereits der Roman ein aus vielerlei Gründen lesenswertes
unzeitiges Zeitzeugnis, so lohnt sich die Lektüre erst recht
wegen des gut 80-seitigen Anhangs. Der Herausgeber Gernot
Krämer, der ein kenntnisreiches Nachwort beisteuert, das
Verständnis vieler Textstellen durch gründlich recherchierte
Anmerkungen bereichert und um eine gute Auswahlbibliographie
ergänzt, hat zwei weitere Texte hinzugenommen.



Zunächst einen Essay von Heinrich Mann, dem großen Romancier
und profunden Kenner französischer Geschichte, einer der
ersten in Deutschland, der die Bedeutung Barbey d’Aurevillys
erkannte und in einem 1895 in der Zeitschrift Die Gegenwart
erschienenen Essay differenziert darzustellen wusste. Es ist
dem Herausgeber zu danken, diesen klugen Essay entdeckt und
der Chevalier-des-Touches-Ausgabe hinzugefügt zu haben.

Und nicht zuletzt den Text eines Autors, den man im
Zusammenhang mit Barbey d’Aurevilly nicht unbedingt erwartet
hätte: einen Auszug aus einer geistreich-verspielten Reflexion
des Philosophen Michel Serres zum Kapitel über die „blaue
Mühle“, die über das Weiße zu einer roten Mühle wird. Serres
spürt der im Roman angelegten feinen Metaphorik nach, setzt
die sinnlich wahrnehmbaren Farben in Beziehung zu ihren
historischen Bedeutungen für die Trikolore und stellt kluge
Überlegungen an zu Uhren, Mühlen, dem Fortschreiten der Zeit
und fruchtlosen Versuchen, sie anzuhalten. Ein lustvoller
Text, der zum Mehrlesen anregt.

Das gesamte Buch – der Roman selbst, die vortreffliche
Übersetzung, die als Illustrationen beigegebenen Radierungen
von Félix Buhot, das „Memorandum“ zum Besuch in der
psychiatrischen Krankenanstalt, die Essays von Heinrich Mann
und Michel Serres, das gut erklärende Nachwort von Gernot
Krämer, seine Anmerkungen und weiterführenden
Literaturhinweise, die aufwendige Herstellung (Fadenheftung) –
das alles zusammen bildet eine gelungene Komposition und
ergibt einen weiteren schönen Band der Barbey d’Aurevilly-
Ausgabe im Matthes & Seitz Verlag.

Jules Barbey d`Aurevilly: „Der Chevalier des Touches„. Roman.
Aus dem Französischen von Caroline Vollmann und Gernot Krämer,
herausgegeben und mit einem Nachwort von Gernot Krämer. Mit
Texten von Heinrich Mann und Michel Serres sowie
Illustrationen von Félix Buhot. Matthes & Seitz Verlag,
Berlin. 295 Seiten, 19,90 €.



Kurzkrimi-Sammlung  mit
erotischen  Zugaben:
Höllischer  Sex  am
westfälischen Hellweg
geschrieben von Britta Langhoff | 29. Januar 2015

Schön  ist  es  derzeit  wirklich  nicht.  Es
regnet, es stürmt, es ist zwar warm, dafür
aber nicht hell. Ideale Zeit also, um sich
von  spannendem  Lesestoff  inspirieren  zu
lassen.

Am besten direkt solcher, der den Leser ins Dunkle mitnimmt.
Düsterer als der Blick nach draußen kann es ja ohnehin kaum
werden. Noch besser, wenn die Inspiration sich in erotische
Gefilde  ausdehnt.  So  dachten  es  sich  vielleicht  auch  die
Herausgeber  der  aktuellen  Anthologie  zum  siebten  „Mord-am-
Hellweg-Krimi-Festival“. Natürlich – denn was reimt sich auch
besser auf daheim als Sex and Crime?

Dass der berühmte alte Handelsweg, der westfälische Hellweg,
mit  mörderischen  Geschichten  gepflastert  ist,  weiß  man
mittlerweile. Nun zeigt sich, dass er auch verrucht sein kann,
manchmal regelrecht verderbt, auf jeden Fall aber alles andere
als brav. Mörderische, teils unerwartete Abgründe tun sich auf
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in den an der Route gelegenen Betten.

Die  Kurz-Krimi-Sammlungen  sind  ein  fester  Bestandteil  der
Erfolgsgeschichte  des  Mord-am-Hellweg-Krimi-Festivals.  Die
Autoren reisen im Vorfeld an, erkunden die ihnen zugeloste
Region und entwickeln ihre meist tödlichen Geschichten vor
Ort. Vorgegeben war diesmal, dass in jeder Geschichte nicht
nur  ein  Verbrechen  geschieht,  sondern  auch  eine  erotische
Komponente enthalten sein muss. Ihre Premiere erlebten die so
entstandenen  Geschichten  bei  Lesungen  während  des  Krimi-
Festivals  und  wurden  erst  im  Anschluß  als  Anthologie
herausgegeben.

21 bekannte und bewährte Krimi-Autoren gaben sich die Ehre und
stellten sich der prickelnden Herausforderung. Tapfer drangen
sie in die geheimen Phantasien der Westfalen ein und erschufen
so die „Sexy.Hölle.Hellweg“. Crime können sie, das haben sie
vielfach unter Beweis gestellt, doch wie gut können sie das
mit der Erotik?

Nicht allen Autoren fällt es leicht. Der Lesefluss ist in
Teilen  schon  verkrampfter,  als  man  es  von  den  Vorgänger-
Anthologien gewohnt ist. Wahrscheinlich sind Kopfschüsse doch
einfacher zu beschreiben, als wenn die Tatwaffe in nicht mehr
zu  entkrampfenden  Geschlechtsorganen  steckt.  Arno  Strobel
kriegt es in den „Shades of Kamen“ recht gut hin, über mehr
als eine Seite eine heiße Liebesnacht zu schildern, ohne ins
Peinliche abzurutschen. Aber in etlichen anderen Kurzkrimis
beschränkt sich die Erotik dann doch auf ein verheißungsvolles
Lächeln der weiblichen Protagonisten und nur wenig mehr.

Viele dieser Geschichten sind mit äußerst skurrilen Gestalten
bevölkert. Manche sind durchgehend amüsant, mit einem leichten
Augenzwinkern erzählt, manche aber auch sehr ernst. So spielt
die Autorin Jutta Profijt mit der „süßen Sünde Soest“ einen
vergnüglichen Dolce-Vita-Plot durch und zeigt ganz nonchalant,
was hinter vorgeblich prüder Fassade schlummert. Die für ihre
realistischen  Darstellungen  bekannte  Nina  George  hingegen



gestaltet ihr „Dirty Heaven Hamm“ gewagt brutal und kommt
damit  wohl  der  harten  Wirklichkeit  des  Erotik-Business  am
nächsten.

Dafür  wartet  die  „Lüdenscheider  Lustparade“  von  Gabriela
Wollenhaupt nur auf ihren Erweckungskuss, um gewinnbringend
und sozialverträglich unter die Leute gebracht zu werden und
hat fast so etwas wie ein Happy End; ein Happy End, welches
eigentlich  auch  manch  andere  Geschäftsidee  verdient  hätte,
beispielsweise die von „Hottes Hotline“ in Peter Godazgars
„Dirty Talk in Bergkamen“. Die Krimi-Cops schwingen im Swinger
Club  („Heiß,  heißer  im  Bönen“),  in  Oelde  eskaliert  die
Diskussion  um  Fleisch  und/oder  Lust,  in  der
traditionsbewussten  Schwerter  Rohrmeisterei  feiert  Sandra
Lüpkes eine Sexy-Schwerte-Heimat-Show und Rolf Kramp zeigt,
dass man nicht einmal bei einer Exkursion der Volkshochschule
Unna-Holzwickede-Fröndenberg vor Verbrechen aus Leidenschaft
sicher ist.

Eins ist sicher: Nach der Lektüre weiß man in Teilen mehr über
die erotischen Abgründe des Hellwegs, als man je erfahren
wollte. Offen bleiben nur zwei Fragen: Warum tauchen in so
vielen Geschichten Russen auf und woher kommt diese Lust aufs
Stabreimen? Gab es da sowas wie ein inoffizielles Festival der
Alliterationen?

Alles  in  allem  hält  die  Anthologie,  was  sie  verspricht.
Gefällige, kurzweilige, spannende Lektüre, nach Belieben zu
dosieren.

„Sexy.Hölle.Hellweg. 21 Kriminalstorys (Mord am Hellweg VII),
herausgegeben  von  H.P.Karr,  Herbert  Knorr  &  Sigrun  Krauß.
grafit Verlag Dortmund, 314 Seiten, 11 €.



Bedrohlich  flackernder
Faschismus:  Dortmunder
„Tatort“ zur Neonazi-Szene
geschrieben von Bernd Berke | 29. Januar 2015
Das dürfte jetzt feststehen: Dortmund ist – glaubt man den
Fernsehbildern  –  derzeit  die  abgefuckteste  und  desolateste
„Tatort“-Stadt. Doch zugleich entstehen hier mit die stärksten
und dringlichsten Krimis der Reihe.

Der heutige Fall (Untertitel: „Hydra“) rankte sich um den Mord
an einem stadtbekannten Rechtsradikalen, somit auch um die
örtliche Neonazi-Szene und deren fatale Querverbindungen ins
Polizeipräsidium und zu anderen staatlichen Stellen.

Kommissar  Faber  (Jörg
Hartmann,  li.)  befragt  im
früheren  Stahlwerk  einen
Obdachlosen (Michael Witte).
(Foto: WDR/Thomas Kost)

Im  Kern  ging  es  nicht  zuletzt  um  die  latente  oder  gar
manifeste Nähe des Faschismus zur so genannten „Normalität“
und Alltäglichkeit. Springerstiefel und Baseballschläger sind
nur ein kleiner Ausschnitt der Wirklichkeit. Man muss viel
genauer  hinsehen.  Eben  dies  versuchte  dieser  „Tatort“  auf
beklemmende  Weise.  Sichtbar  wie  Wunden  wurden  einige
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flackernde  Ambilvalenzen  und  Widersprüche  des  Themas.

Dabei  kamen  etliche,  vielfach  mehrdeutige  Nuancen  in  den
Blick: Ein Anfangsverdacht richtete sich gegen eine Antifa-
Beraterin jüdischen Glaubens. Ein Rechtsextremer zeigte sich
juristisch  und  sprachlich  gewieft.  Einige  Fußball-„Fans“
bewegten  sich  in  bedenklichen  Grauzonenen  oder  übleren
Gefilden. Und immer wieder dieses gleichgültige Wegsehen…

All das drohte bisweilen unübersichtlich zu werden – ganz wie
im richtigen Leben. Fast nichts wurde ausgespart, also blieb
den  Zuschauern  kaum  etwas  erspart;  auch  nicht  der  feige,
demütigende  Überfall  auf  die  deutsch-türkische  Polizistin
Dalay (Aylin Tezel).

Natürlich  war  das  Ganze  dramaturgisch  modelliert,  doch  es
bewegte  sich  überwiegend  wohl  auch  verflucht  nah  an  der
Realität.

Kommissar Faber (Jörg Hartmann) hat sich unterdessen längst
zur  Fachkraft  für  allerlei  Abgründigkeiten  entwickelt,  er
genießt eine Art Autorität bei allen Verzweifelten, bei „denen
da unten“. Er selbst ist ja so eine arme Seele.

Man kann es nur mit drastischen Worten sagen: Ansonsten bleibt
Faber der Kotzbrocken (wahlweise: das Arschloch), dem auch und
gerade die Kolleg(inn)en am liebsten mal die Fresse polieren
würden. In seiner Abteilung herrscht ein Scheißklima. Doch
gerade, weil sie sich keinerlei Illusionen machen, sind sie
dem Verbrechen ebenbürtig. Mindestens.



Hintersinn  und  Abgründe  des
Lebens  –  gesammelte
Kurzerzählungen  von  Franz
Hohler
geschrieben von Theo Körner | 29. Januar 2015
Gesucht: eine Stadt mit X. Die Lösung Xanten wäre wohl zu
leicht. Da dem Autor aber kein weiterer Name für sein Städte-
Alphabet einfallen will, erzählt er einfach eine ganz andere
Geschichte, die jedoch in einem Zusammenhang mit dem genannten
Anfangsbuchstaben steht. Willkommen bei Franz Hohler, dessen
Erzählungen in kein Schema passen.

Skurril, schräg, hintersinnig, abgründig: Die Geschichten des
Schweizer  Schriftstellers  leben  von  der  ungewöhnlichen
Perspektive auf den Alltag, das Zeitgeschehen, den Zeitgeist
oder das Miteinander. Dabei greift der Schriftsteller gern die
kleinen Begebenheiten am Rande heraus, um auf das Große und
Ganze  zu  kommen.  Oft  überlässt  Hohler  es  auch  dem  Leser
selbst, sich ein Urteil über Geschehnisse und Entwicklungen zu
bilden, wenn er beispielsweise beschreibt, dass die Suche nach
einem  speziellen  Buch  per  Internet  ins  Leere  läuft,  ein
altgedienter  Buchhändler  mit  einem  Griff  den  Band  jedoch
sofort zur Hand hat.
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Franz Hohlers Buch, das jetzt im Luchterhand-Verlag erschienen
ist, enthält sämtliche kurzen Erzählungen des Autors, Jahrgang
1943, und damit eine Zusammenfassung von acht Büchern, von
denen  das  erste  1970  veröffentlicht  wurde.  Wenn  die
Geschichten sieben oder gar acht Seiten umfassen, dann sind
sie schon lang, viele füllen gerade mal eine Seite. Hohler,
der  2002  den  Kasseler  Literaturpreis  für  grotesken  Humor
erhielt,  tritt  sogar  den  Beweis  an,  dass  gerade  mal  drei
Zeilen für eine Handlung reichen. Andererseits: Manche Sätze
geraten  dem  Autor  aus  gutem  Grund  etwas  länger.  Sie
verhindern,  dass  der  Leser  über  den  Text  oberflächlich
hinweggeht.

Mit  seinen  Geschichten  erweist  sich  Hohler  als  ein
feinsinniger  Beobachter,  der  ungewöhnliche  Zusammenhänge
herzustellen  vermag  und  dabei  einen  ironischen  Unterton
mitschwingen  lässt.  So  muss  er  zwangsläufig  bei  einem
Werbeschreiben der Gesellschaft für bedrohte Völker weniger an
Papua-Neuguinea denken als ein älteres Ehepaar, das seinen
gewohnten  Lebensrhythmus  über  Jahrzehnte  beibehalten  hat.
Hohlers  Erzählungen  sind  auch  immer  wieder  für  eine
Überraschung gut, wenn er unter anderem Ereignisse in ein ganz
anderes Umfeld transformiert. Wie lässt sich ein Autounfall,
bei  dem  ein  Mensch  stirbt,  beschreiben,  wenn  man  ihn  als
Hinrichtung sieht?
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Da  der  Autor  viel  in  der  Welt  herumgekommen  ist,  handeln
einige Geschichten von fernen Ländern und Kontinenten. Dass
eine  mongolische  Hochzeit  ganz  anderen  Gesetzmäßigkeiten
unterliegt  als  hierzulande  und  es  auch  mal  ein  bisschen
heftiger zur Sache gehen kann, ist eine lehrreiche Episode
über  andere  Kulturkreise.  In  seinen  Beschreibungen  über
Guatemala oder Paraguay lässt er das Groteske beiseite und das
aus  gutem  Grund.  Er  will  an  dunkle  Kapitel
lateinamerikanischer Geschichte erinnern: Regime, die ihr Volk
unterdrückt haben. Wortmächtig beschreibt er, welche Qualen
Gefangene  erleiden  mussten.  Die  Opfer  sollen  nicht  in
Vergessenheit  geraten.

Welche Pein Tiere zu ertragen haben, die man zur Schlachtbank
führt  oder  zu  Versuchszwecken  (miss)braucht,  kann  man
mitfühlen, wenn Franz Hohler sich in die Situation dieser
Tiere  hineinversetzt.  Seine  Empathie  gegen  den  Krieg,  in
diesem Fall ist es der Waffengang im ehemaligen Jugoslawien,
bringt er auf bemerkenswerte Weise zum Ausdruck, indem er
einen Brief an Kain und Abel formuliert (die er irgendwo auf
den Schlachtfeldern vermutet) und sie an ihre engen familiären
Bande erinnert.

Mit seinen Vergleichen und seiner Bildersprache gelingt es dem
Schriftsteller, Verwerfungen und Missstände anzusprechen, ohne
gleich den moralischen Zeigefinger zu erheben. Da steht eines
Tages der Frieden vor der Tür der Obdachlosenunterkunft oder
eine  blau  gefärbte  Amsel  stößt  bei  ihren  vermeintlichen
Artgenossen  auf  Ablehnung,  denn  schwarz  muss  das  Gefieder
sein.

Zu den Themen, die Franz Hohler bewegen, gehören zweifellos
auch religiöse und kirchliche Fragen. Wie das wohl mit der
Schöpfung abgelaufen sein könnte, dazu findet man in dem Buch
gleich zwei amüsante Versionen. In der Geschichte, die dem
Buch  den  Namen  gibt,  kommt  es  zu  einem  eigenwilligen
Aufbegehren gegen den Stellvertreter Christi auf Erden.



Franz Hohler: „Der Autostopper“. Die kurzen Erzählungen. Mit
einem Nachwort von Beatrice von Matt. Luchterhand-Verlag, 764
Seiten, 19,99 €.

Rio Reiser wäre jetzt 65 – er
fehlt mehr denn je
geschrieben von Rudi Bernhardt | 29. Januar 2015

Screenshot  aus:
https://www.youtube.com/watc
h?v=_UlTvJ2POXM

Zum  Platz  der  Kulturen  hinter  der  Backsteinfassade  des
Kulturzentrums Lindenbrauerei in Unna führt ein Weg. Er heißt
“Rio Reiser-Weg”, benannt nach dem legendären Frontmann der
ebenso legendären Gruppe “Ton, Steine, Scherben”.

Rio Reiser wäre heute 65 Jahre alt geworden. Und ich fragte
mich gerade, ob er im Rentenalter schweigsamer geblieben wäre
und den Versuch unterlassen hätte, der fortschreitend wirrer
werdende Welt auf seine Art den Zerrspiegel vorzuhalten. Ich
denke nein.

Rio Reiser, der am 20. August 1996 mit nur 46 Jahren starb,
hieß bürgerlich Ralph Möbius. Er hatte einen Bruder mit Namen
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Gert und einen, der heißt Peter Möbius und blieb einst durch
das Langzeitengagement des “Hoffmanns Comic Teater” in Unna
hängen. Damals, in den 1980er Jahren, trieb es auch Rio Reiser
dorthin, und er machte Musiken für wegweisende Projekte am
Hellweg. Noch heute gibt es dort viele, die dem Musiker und
Protagonisten linker Bewegungen Deutschlands liebend-kritisch
verbunden blieben.

Rio wählte seinen Künstler-Nachnamen mit Bedacht: Er zog nicht
von ungefähr die Romanfigur Anton Reiser herbei, die Karl-
Philipp Moritz in seinem – wenn man so will “Lebenswerk” –
zwischen  1785  und  1786  in  drei  Teilen  in  Berlin
veröffentlichte. Anton war in diesem “psychologischen Roman”
der Spross einer kleinbürgerlichen Familie, der hoch begabt
nach  Anerkennung  und  fortschrittlichen  Wegen  für  sich  und
seine  Zukunft  strebte,  der  den  engen  Grenzen  einer
pietistischen  Umgebung  entweichen  wollte,  der  aus  dieser
Umgebung zum Rebellen geradezu geboren wurde und Erfolg aus
der selben Kraft schöpfte, die ihn rebellieren ließ. Diese
Kraft  ließ  ihn  aber  auch  sein  individuelles  Scheitern
ertragen, in diesem Umfeld, das bisweilen zu stark für ihn
war.

Rio  Reiser  gehörte  zu  den  handverlesenen  Intellektuellen
seiner Zeit, die Karl-Philipp Moritz und seinen Gedanken zu
dessen  Epoche  und  deren  besonderen  Zwängen  näher  getreten
waren. “Rebell” – das ist die treffende Bezeichnung für ihn.
Abseits  der  immer  wieder  herunter  gebeteten  verurteilenden
Stereotype, die ihn gern auch heute noch in die Nähe von
Gewalt und revoluzzend-zerstörerischen Ambitionen stellen. Ja,
er konnte in seinen Texten und in seinem realen Leben auch mal
um sich rüpeln. Aber ihn auf solche Einzelfälle zu reduzieren,
wird ihm ebenso wenig gerecht, wie ihn auf die Textzeile “…
macht kaputt, was euch kaputt macht …” einzudampfen. Auch
sollte man sein Lebenswerk nicht nur unter der Zeile „Rio,
König von Deutschland“ in Erinnerung bewahren.

Die Deutsch-Rock-Band, deren Frontman er war, “Ton, Steine,



Scherben” in der Exegese ihres Namens in die Nähe von Trümmern
zu rücken, die nach einem revolutionären Akt übrig bleiben,
ist auch völlig blödsinnig. Eine Herkunftsanalyse des Namens
besagt, dass Heinrich Schliemann beim Ausheben von Troja Pate
stand (“Was ich fand, waren nur Ton, Steine, Scherben.”) Eine
andere  Version  entlehnt  den  Bandnamen  einer  alternativen
Antwort auf die damalige IG Bau, Steine, Erden, was auch recht
wahrscheinlich klingt.

Nun balgen sich völlig unterschiedliche Unterströmungen seit
langem  darum,  ob  Rio  eine  nennenswerte  Bedeutung  für  die
bundesdeutsche Nachkriegskultur hatte oder nicht, oder ob er
sogar eher schädlich für sie gewesen sein könnte. Sagen wir es
so: Das Schädlichste für die abendländische Nachkriegskultur
war stets die reichsdeutsche Vorkriegszeit (so um die 12 Jahre
während) und deren Nachbeben, die bis heute ihre Ausschläge
auf einer nach oben hin offenen Richter-Skala hinterlassen.
Und  die  kamen  nicht  von  einer  politischen  Linken.  Die
seismischen  Quellen  waren  woanders  zu  verorten.

Und daher meine, wenn auch sehr persönliche Einschätzung: Rio
Reiser war nicht nur wesentlicher Teil eines kulturellen und
gesellschaftlichen  Fortschritts,  er  war  nicht  nur  ein
bedeutender Faktor in der modernen deutschen Musik, er war
nicht  nur  ein  kluger  und  facettenreicher  Poet,  Künstler,
Sänger – Rio Reiser war in Europa so etwas wie der Bob Dylan
einer Generation, die für sich Hirnselbsständigkeit erzwang,
wenn versucht wurde, ihnen diese zu verweigern. Und das ist
mehr als mancher Denker, mancher Dichter und fast alle Lenker
dieses Landes in der Vergangenheit zu Wege gebracht haben.

Vielleicht fehlt dem Deutschland von heute, das Pegida und
AfD-Populismus als akut beklagt, vielleicht fehlt ganz Europa,
das Phantomschmerzen aus sogenannter „Islamisierung“ beklagt,
vielleicht fehlt aber auch dem Europa, das die Terroropfer von
Paris betrauert, heute eine wuchtige Stimme wie die von Rio
Reiser. Sie war wahrlich nicht traumschön. Das war Bob Dylans
Stimme auch nie. Aber Rio rüttelte unverdrossen wie Dylan an



der Engstirnigkeit der Gesellschaft.

_______________________________

Nach dem Anschlag auf Charlie
Hebdo – Zeit für eine Debatte
über die Rolle der Religionen
geschrieben von Gerd Herholz | 29. Januar 2015
Der feige Anschlag auf die Redaktion der Satirezeitschrift
Charlie Hebdo hat zwölf Menschen das Leben gekostet und großes
Leid  über  ihre  Angehörigen,  ihre  Freunde,  ihre  Kollegen
gebracht.

Und  er  verletzt  auch  meine  a-religiösen  Gefühle  zutiefst,
meine Vernunft, mein Herz. Die Erkenntnis, dass Religionen und
(Massen-)Wahn sehr nah beieinander liegen, ist – im wahrsten
Sinne  des  Wortes  –  beileibe  nicht  neu.  Zeigt  sich  dieser
Zusammenhang aber im alltäglichen Leben als Katastrophe, wird
er  vollends  unerträglich.  Da  hilft  auch  die  Flucht  von
Sprechern  religiöser  Verbände  in  die  Schutzbehauptung,
Religionen  und  religiöser  Fundamentalismus  als  Terrorismus
hätten nichts miteinander zu tun, nirgends weiter, sondern
verdunkelt nur tatsächliche Zusammenhänge.

Es wird also höchste Zeit für mehr radikale Religionenkritik,
für eine Debatte über die Rolle der Religionen im öffentlichen
Raum. Laizismus (laïcité) und Abbau der Sonderrechte für alle
Religionen  –  dahin  könnte  es  in  einer  demokratischen
Gesellschaft  des  21.  Jahrhunderts  gehen.  Statt  dessen
versuchen  nur  mehr  Religionen,  den  öffentlichen  Raum  zu
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unterwerfen.  Dagegen  ist  zu  setzen:  Freiheit  für  die
Religionen  (ja,  im  Privaten),  aber  eben  auch  weitgehende
Freiheit von den Religionen im öffentlichen Raum. Hierzulande
gilt das Grundgesetz und das schützt nicht nur die Presse- und
Meinungsfreiheit, nicht nur die Religionen, sondern auch die
Freiheit  humanistischer  Weltanschauungen  als  Art,  die  Welt
anzuschauen und dies auch zu artikulieren.

Allerdings hat sich jetzt in Frankreich drastisch gezeigt,
dass  Laïcité  allein  nicht  genügt.  Der  breite  öffentliche
Diskurs  über  menschengemachte  Götter,  Religionen,  Kirchen,
Sekten  in  ihrem  historisch-ideologischen  Kontext  fehlt  im
europäischen Rahmen deutlicher denn je. Selbst wenn Religionen
nur  noch  Privatsache  wären,  gäbe  es  wohl  noch  genug
irregeleitete  Gläubige  aller  Couleur,  die  mit  ihrem
Alleinvertretungsanspruch  Gewalt  gegen  Andersgläubige  oder
„Ungläubige“  legitimieren  würden.  Auf  Dauer  helfen  nur
beharrliche, friedliche, kluge, kenntnisreiche Argumente gegen
abergläubische  Wahrheitspächter,  hilft  nur  die  sich  selbst
immer neu aufklärende Aufklärung.

Ich oute mich deshalb immer öfter in der Familie oder am
Arbeitsplatz,  im  Sportverein  oder  beim  Schreiben…  als
Humanist,  der  auf  die  Idee  „Gott“  gerne  und  humorvoll
verzichten kann, der deren Entstehung historisch-kritisch zwar
nachvollziehen kann, aber eben auch die Überlebtheit jeder
„Gottes“-Idee  feststellen  muss.  Das  Staunen  vor  der
unerschöpflichen Vielfältigkeit allen Seins nimmt dabei eher
zu, viele Fragen dazu sind offen. Religionen aber geben darauf
keine auch nur irgendwie überzeugende Antwort, sondern fordern
allein: Dran-Glauben, Gehorsam und Hirnabschalten.

Wie  wäre  es,  wenn  wir  den  wunderbaren  Toleranzgedanken
Gotthold Ephraim Lessings weiterentwickelten? Lessing ging es
in der Ringparabel des „Nathan der Weise“ um die friedliche
Konkurrenz dreier Religionen. Heute dagegen geht es weltweit
um die Konkurrenz vieler Religionen mit vielen anderen Welt-
Anschauungen, darunter auch ein (gottfreier) Humanismus. Nur



wer Güte nicht nur predigt, sondern sie auch lebt, ist in
dieser Konkurrenz überhaupt ernst zu nehmen.

Darf  man  den  verehrten  Lessing  vielleicht  so  ein  wenig
umschreiben?

Nathan:
Wohlan!
Es eifre jeder seiner unbestochnen
Von Vorurteilen freien Liebe nach!
Es strebe von euch jeder um die Wette,
Die Kraft des Steins in seinem Ring‘ an Tag
Zu legen! komme dieser Kraft mit Sanftmut,
Mit herzlicher Verträglichkeit, mit Wohltun,
Mit innigster Verbundenheit als Mensch dem Menschen,
Zu Hülf‘! Und wenn sich dann der Steine Kräfte
Bei euern Kindes-Kindeskindern äußern:
So lad‘ ich über tausend tausend Jahre,
Sie wiederum an diesen Tisch. Da werden
Weisre Menschen hier in trauter Runde sitzen,
Als ich; und sprechen.

Kurz  und  abgeschmackt:  der
ARD-„Brennpunkt“  über  den
Anschlag in Paris
geschrieben von Bernd Berke | 29. Januar 2015
Das war wirklich ausgesprochen dürftig: Die ARD hat heute ab
20:15 Uhr einen gerade mal 17 Minuten langen „Brennpunkt“ zum
ruchlosen  Anschlag  auf  das  Satiremagazin  „Charlie  Hebdo“
erübrigt. Mit mancher mittelschweren Wetterkapriole hat man
sich schon länger aufgehalten.
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Oben  rechts  befindet  sich
der  Ausschaltknopf.  (Foto:
BB)

Schlimmer  noch:  Der  Einstieg  war  ungemein  abgeschmackt.
Moderator Markus Preiss, bis vor kurzem noch selbst in Paris
eingesetzt,  hielt  es  für  nötig,  uns  den  Schrecken  des
Attentats vor Augen zu führen, indem er salbungsvoll sagte,
Paris sei ja sonst für das Schöne im Leben bekannt: für die
Liebe,  für  Kunst,  für  gutes  Essen…  Man  bewundere  den
Eiffelturm und manche andere Sehenswürdigkeit, doch heute…

Ja, ist es denn zu fassen? Wie fühllos können Fernsehleute
sein, die solche erbärmlichen Texte hinfetzen?

Schon die ersten Sätze der Sendung waren abgründig. Moderator
Preiss behauptete, man habe lange überlegt, ob man diesen
Untertitel  (hinter  ihm  eingeblendet:  „Blutbad  in  Paris“)
nehmen sollte. Aber dann habe man sich dafür entschieden. Soll
man wirklich glauben, dass über die Wortwahl lange diskutiert
worden ist? Die Schlagzeile klingt jedenfalls nach Schublade
und  nach  kläglicher  Katastrophen-Routine.  Und  so  war  die
Sendung dann auch.

Gebührenwerte Grundversorgung geht irgendwie anders.
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Das Elend eines Kampfpiloten
– James Salters Roman „Jäger“
(1957) endlich auf Deutsch
geschrieben von Frank Dietschreit | 29. Januar 2015
Cleve  Connell  ist  der  Anführer  eines  Schwarms  von
Kampfpiloten.  Seine  Aufgabe  besteht  darin,  feindliche
Maschinen abzuschießen und den eigenen Bodentruppen Schutz zu
gewähren. Das hat jahrelang funktioniert.

Connell  wurde  in  mehreren  Kriegen  für  seinen  Mut
ausgezeichnet. Doch jetzt ist er in Korea stationiert. Und das
Glück oder das Gespür für den Sieg kommt ihm abhanden. Immer
wieder steigt er mit seiner Maschine in den Himmel auf. Doch
nie bekommt er den Feind zu fassen, nie kann er nachweisen,
dass er immer noch ein Ass ist, ein Held, dem Krieg Ruhm
bedeutet und dem das Töten als eine Art Sport gilt. Allmählich
wird  er  zum  Gespött  der  Einheit  und  droht  an  seiner
vermeintlichen  Unfähigkeit  zu  zerbrechen.

Bevor James Salter zum Schriftsteller wurde, hat er in der Air
Force als Kampfpilot gedient und war er auch im Koreakrieg im
Einsatz. In seinen 1957 erschienenen literarischen Erstling
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„The  Hunters“  sind  einige  quälende  autobiographische
Erfahrungen eingeflossen. In „Jäger“, wie der jetzt (mit über
50 Jahren Verspätung) auch hierzulande herausgekommene Roman
bei uns heißt, beschreibt Salter mit gnadenloser Präzision die
Ambivalenz  zwischen  gloriosem  Kampf  und  erbärmlicher
Niederlage.

In  knappen  Sätzen,  brillanten  Formulierungen  und  mit
lakonischer  Beiläufigkeit  registriert  Salter,  wie  nahe
ritualisierte  Männlichkeit  und  pure  Selbstsucht  beinander
liegen; wie zerstörerisch es sein kann, wenn eine auf das
Töten abgerichtete menschlichen Kampfmaschine in einem Sumpf
aus Konkurrenz, Neid und Verrat versinkt. Der Roman, 1958 mit
Robert Mitchum und Robert Wagner verfilmt, ist kein Krieger-
und kein Helden-Epos, sondern ein existenzielles Drama über
den zur Freiheit – auch des Tötens – verurteilten Menschen.

Wie  wichtig  dem  Autor  sein  Debüt  ist,  zeigt  allein  die
Tatsache, dass er für eine amerikanische Neuausgabe (1997) den
Roman noch einmal überarbeitet hat. In den USA gilt der 1925
geborene Autor, der mit „Lichtjahre“ und „Ein Spiel und ein
Zeitvertreib“ international berühmt wurde, schon längst als
moderner  Klassiker.  Manchmal  hat  es  Jahre  oder  sogar
Jahrzehnte gedauert, bis seine Bücher, die denen von Philip
Roth, John Updike oder Richard Ford nicht nachstehen, in die
deutsche Sprache übersetzt werden.

Doch als der öffentlichkeitsscheue Salter nach fast 30jährigem
literarischen Schweigen sich 2013 noch einmal mit einem großen
epischen Wurf zurück meldete („All That Is”/”Alles, was ist“),
reagierte der hiesige Buchmarkt immerhin prompt.

James Salter: “Jäger”. Roman. Aus dem amerikanischen Englisch
von Beatrice Howeg. Berlin Verlag, 303 Seiten, 19,99 Euro.



Wenn der Minister von Wurst
und Käse erzählt
geschrieben von Rudi Bernhardt | 29. Januar 2015
Ein Minister, dessen ministrable Realexistenz mir immer erst
dann  wieder  bewusst  wird,  wenn  er  sich  zu  ziemlich
unwesentlichen Politikbereichen äußert (vermutlich geschieht
das immer dann, wenn er sich von der allgemeinen Vergessenheit
bedroht sieht); diesem Minister also (es handelt sich um einen
gewissen Christian Schmidt aus der unvermeidlichen CSU) fiel
es ein, dass er sich nach wiederholtem Flachsinn, den sein
heimischer Ministerpräsident Seehofer von sich gegeben hat,
auch mal wieder zu Wort melden musste.

Erstens,  um  den  Nachweis  zu  erbringen,  dass  es  ein
Bundesagrarministerium  wirklich  gibt.

Natürlich  künstlich:  Wurst
und  Käse  aus  dem  Kinder-
Kaufladen.  (Foto:  Bernd
Berke)

Zweitens, um den Nachweis zu erbringen, dass nicht nur sein
Ministerpräsident  in  München  dummes  Zeug  mundartlich
verbreiten  kann.

Drittens,  um  zu  zeigen,  dass  ein  deutsches
Bundesagrarministerium im Themenzusammenhang mit dem TTIP –
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das ist ein Abkommen zwischen EU und den USA, das den freien
Handel  zwischen  den  Kontinenten  nach  Jahrhunderten  der
boshaften Vorschriftengrenzziehungen erst möglich machen soll
(das war ein Scherz!), dass also dieses Bundesagrarministerium
etwas zu sagen hat.

Und was sagt er Herr Schmidt? „Wenn wir die Chancen eines
freien Handels mit dem riesigen amerikanischen Markt nutzen
wollen, können wir nicht mehr jede Wurst und jeden Käse als
Spezialität schützen!“ Seitdem ich das las, frage ich mich, ob
er mit Wurst vielleicht sich selbst meinte und mit Käse das,
was er da erzählt.

Aber im Ernst. Der bodenständige Bayer Schmidt will mit seinen
generösen Angeboten den Amis ein Zückerchen hinwerfen, das es
ihnen  erleichtert,  dem  Abkommen  zuzustimmen,  dessen
Verhandlungsinhalte hierzulande nur wenigen und denen auch nur
rangbedingt in ausreichendem Maße bekannt sind (wird ja von
der EU verhandelt).

Ob Thüringer Bratwurst, Allgäuer Emmentaler, Oude Gouda oder
Schwarzwälder  Schinken,  das  könnten  doch  wohl  keine
Hindernisse sein, bloß weil der Herkunftshinweis EU-rechtlich
geschützt ist. „Es wäre unseren amerikanischen Handelspartnern
schwer  vermittelbar,  dass  sie  keinen  Tiroler  Speck  oder
Holländischen Gouda zu uns exportieren dürften, wenn wir in
Europa selbst den Schutz nicht konsequent durchsetzen würden“,
wird er vom „Spiegel“ zitiert.

Au  weia.  Ich  sehe  schon  die  blühende  Freihandelszukunft:
„Original  Holländischer  Gouda“  aus  Wisconsin.  Gleichzeitig
droht  dem  Mimolette  (dem  Gouda  ähnlicher  Festkäse  aus
Frankreich)  die  Massenvernichtung  durch  den  amerikanischen
Zoll.  Oder  „Original  Schwarzwälder  Schinken“  von  Monsanto
(amerikanischer  Saatgutkonzern,  der  eigene  Schweineherden
weltweit patentieren lassen will, weil die Viecher so schön
schnell  wachsen).  Oder  wie  wäre  es  mit  „Original  Pfälzer
Saumagen“ oder „Original Thüringer Bratwurst“ aus Milwaukee?



Im Gegenzug, so schwebt es dem pfiffigen Herrn Schmidt vor,
könnte man seitens der USA ja auf die ominösen Chlor-Hähnchen
verzichten.

Mieses  Geschäft.  Wie  wäre  es  denn,  wenn  wir  aus  Sachsen
„Original BigMacs“ liefern, aus Bayern mit den Produktion von
„Original Kentucky Fried Chicken“ auf den Markt der noch nicht
erschlossenen Märkte träten? Oder wenn wir den Bremer Labskaus
in New Mexico anböten (ach nein, dem würde ja gleich wieder
von  der  dortigen  Lebensmittelaufsicht  wegen  seines
Erscheinungsbildes  das  Schicksal  des  Mimolette-Käses
angedroht).

Aber nochmal, im Ernst. Der famose Herr Schmidt schafft es mit
ein paar geplapperten Sätzen, die dann auch noch todernst via
„Spiegel“  breit  getreten  werden,  die  Bedrohungen  des  TTIP
(„Transatlantic Trade and Investment Partnership“) auf Chlor-
Hähnchen  und  Bratwürste  zu  reduzieren.  Dabei  sind  die
ernsthaften Kritiker dieser Befreiung des Handels hin zu einer
Machtübergabe  an  weltweit  operierende  Konzerne  (Stichwort
Investorenschutzklage) auf ganz anderen Ebenen unterwegs und
haben sich ernsthaft mit den möglichen Folgen und der damit
verbundenen  Entdemokratisierung  zugunsten  einer  gierigen
Wirtschaft auseinander gesetzt.

Einkaufen früher und heute
geschrieben von Hans Hermann Pöpsel | 29. Januar 2015
Ein hundert Jahre altes Foto: Es zeigt ein Fachwerkhaus im
Dörfchen Voerde, heute ein Ortsteil der Stadt Ennepetal, das
Haus mit einer Art Schaufenster, sonst keine Werbung außer dem
Namen  des  Ladeninhabers.  Einkaufen  in  einem  solchen
Kolonialwaren-Geschäft  war  damals  normal.  Und  heute?

https://www.revierpassagen.de/28668/einkaufen-frueher-und-heute/20150104_1225


Discounter  und  Supermärkte  bestimmen  unseren  Alltag.

In  solchen  Läden  wurde  die  Ware  noch  aus  Fässern  und
Schubladen  in  Papiertüten  gefüllt  oder  in  Zeitungspapier
eingewickelt, Heringe lagerten in der Tonne, Zucker und Mehl
stand in Säcken auf dem Boden, und weil es keine Autos gab,
fand man natürlich derartige Geschäfte der „Grundversorgung“
an jeder Ecke.

Ein Dorfladen in Voerde vor
100  Jahren.  (Foto:
Stadtarchiv  Ennepetal)

Heute wird diese allgemeine Versorgung mit den wichtigsten
Lebensmitteln  von  Supermärkten  oder  Discountern  übernommen,
und  die  kleinen  Eckläden  mit  ihrer  „Tante  Emma“  sind
verschwunden. Das führt in Gesprächen meist zu nostalgischen
Seufzern – früher sei das doch besser gewesen.

Allerdings übersehen viele dieser Wehmutsmenschen, dass die
Kleingeschäfte mit Alleininhabern für die Käufer ein teures
Vergnügen waren. Mit den Erlösen bauten sich die Ladenbesitzer
große  Mehrfamilien-Mietshäuser,  die  Rendite  ihrer  Geschäfte
lag meist im zweistelligen Bereich. Schon vor hundert Jahren
versuchten  die  Konsumgenossenschaften  der  Arbeiterbewegung,
dagegen anzugehen, doch auch sie waren nicht viel billiger.
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Durch den Konkurrenzdruck arbeiten die Handelskonzerne heute
mit sehr viel geringeren Margen. Die Preise sind im Vergleich
zum Arbeitslohn günstig, und die Waren sind frischer und vor
allem viel hygienischer verpackt und damit allgemein gesünder.
Man  denke  nur  daran,  dass  den  größten  Anteil  an  der
Verlängerung  der  Lebenszeit  der  Menschen  die  Verbesserung
unseres  Trinkwassers  hatte,  also  die  Hygiene  im  weitesten
Sinne.

Nostalgie macht zwar viel Spaß, führt aber rational manchmal
auch ein wenig in die Irre.

Routine  im  linksliberalen
Korsett:  Der  „Geierabend“
braucht dringend Auffrischung
geschrieben von Gastautorin / Gastautor | 29. Januar 2015
Der  einstmals  „alternative“  Dortmunder  Bühnenkarneval
„Geierabend“ ist mit den Jahren immer erfolgreicher geworden.
Unser  Gastautor  Michael  Westerhoff  findet  allerdings  auch,
dass die Veranstaltung heute viel harmloser daherkommt. Hier
seine Eindrücke vom Premierenabend:

Müde  Gags  und  schlecht  einstudierte  Szenen.  Einzig  der
„Steiger“ Martin Kaysh läuft zu Normalform auf. Der Rest des
neuen  Geierabend-Programms  („Nach  uns  die  Currywurst“)  ist
genauso uninspiriert wie das Spiel des BVB in dieser Saison.

Schon das Intro, eine Coverversion von Robbie Williams’ „Let
me entertain you“, lässt Böses erwarten. Dass die Zuschauer
den Text nicht verstehen können, liegt nur zum Teil an der
schlechten Akustik. Vielmehr scheinen die Ensemble-Mitglieder
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beim gemeinsamen Auftritt alle einen unterschiedlichen Text zu
singen. Eine Tatsache, die sich wie ein roter Faden durchs
Programm zieht.

„Geierabend“:  Henri
Marczewski  (li.)  als
Präsident, Martin Kaysh als
„Steiger“.  (Foto:  ©
StandOut.de)

Mal sind sich bei der Geierabend-Premiere die Duett-Partner
der Hossa-Boys nicht einig, welche Strophe als nächste folgt,
ein anderes Mal vergessen die Schauspieler ganz den Text oder
singen  unterschiedliche  Worte.  Angesichts  der  grauen  Haare
vieler  Darsteller  erinnert  das  ein  wenig  an  eine
Laienaufführung  im  Seniorenheim.

Und es geht nicht besser weiter. Martin F. Risse singt als
Sauerländer  Joachim  Schlendersack  ein  Liedchen,  das  so
getextet ist, dass sich am Ende nur Worte wie „Schwanz“ oder
„Arsch“ reimen würden. Risse ersetzt sie durch andere Wörter,
die eben nicht obszön klingen. Ein Brüller auf Fips-Asmussen-
Niveau.

Es folgen erwartbare Nummern zum Flüchtlingsheim in Burbach,
in  dem  Mitarbeiter  Asylbewerber  misshandelt  haben,  ein
Kasperlestück zu den Vorfällen vor dem Dortmunder Rathaus, wo
Anhänger der Rechten am Wahlabend an der Wahlparty teilnehmen
wollten,  es  anschließend  aber  zu  gewalttätigen
Auseinandersetzungen kam. Und Pegida darf natürlich auch nicht
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fehlen.

Alles hübsch politisch korrekt, nichts quergedacht. Wie im
Kabarett der 70er- und 80er-Jahre, als die Kabarettisten brav
die  Erwartungen  ihres  links-liberalen  Publikums  bedienen
wollten.  Oben  auf  der  Bühne  stehen  welche,  die  das
aussprechen, was die unten denken. Die Szene über Atom-Fässer
im  Garten  der  Villa  wirkt  wie  die  Version  einer  alten
„Scheibenwischer“-Sendung aus den 80ern. Und über die Frisur
von Ursula von der Leyen wurden auch schon alle Gags gemacht,
ein weiterer wäre wirklich nicht nötig gewesen.

Gut  wird  das  Programm  immer  dann,  wenn  es  diese  links-
bürgerlichen  Klischees  verlässt,  wenn  es  aggressiv  und
politisch  unkorrekt  ist;  beispielsweise  bei  der  typischen
Hartz-IV-Mutter mit vier Kindern von vier Vätern. Gespielt
wird sie von Sandra Schmitz, dem jüngsten Ensemble-Mitglied,
das sehr erfrischend zwischen den anderen wirkt. Gags über
Hartz-IV-Empfänger  sind  nicht  neu,  Spaß  macht  die  Nummer
trotzdem, weil die Texter hier das unsichtbare Korsett der
political  correctness,  das  die  ganze  Show  einzwängt,
verlassen.

Das gilt auch für den von Ausländern umzingelten Kleingärtner,
der  wie  ein  Selbstmord-Attentäter  seine  Kleingarten-Ordnung
verteidigt. Mit einem Sprengstoff-Gürtel bewaffnet, spricht er
seine Drohungen in eine Kamera. Das ist böse und gut. Genauso
wie die eher an Comedy erinnernde Nummer über einen Türken,
der  ein  Kind  vom  Kindergarten  abholt,  es  aber  nicht  nach
Hause,  sondern  zu  einem  Schrottplatz  fährt,  weil  es  dort
gefälschte TÜV-Plaketten gibt.

Insgesamt  scheint  der  Geierabend  aber  seinen  Zenit
überschritten  zu  haben.  Fast  20.000  Menschen  werden  das
Programm dieses Jahr sehen. Ein grandioser Erfolg. Über 20
Jahre hat sich das Ensemble ein treues Publikum erspielt, das
zudem  von  Jahr  zu  Jahr  zu  wachsen  scheint.  Der  einst
alternative  Karneval  ist  in  der  Mitte  der  Gesellschaft



angekommen.

Möglicherweise  ist  das  genau  das  Problem.  Hier  werden
Erwartungen bedient. Wie bei McDonald’s, wo der Burger auch
immer  gleich  schmeckt.  Vielleicht  ist  das  der  Weg,  um
wirtschaftlich erfolgreich zu sein. Kulturell inspirierend ist
es jedoch nicht.

Der Geierabend braucht dringend frisches Blut; Schauspieler,
Künstler und Texter, die andere Wege gehen wollen und nicht
lieblos Klischee abliefern. Getragen wird der Abend von in
Ehren ergrauten Herrschaften, die ihre künstlerischen Wurzeln
in den schon angesprochenen 70er- und 80er-Jahren haben. Das
muss nichts Schlechtes sein, führt in diesem Fall aber dazu,
dass sich das Programm wie Gespräche von Lehrern in einem
Dortmunder Kreuzviertel-Café anhört. Und wer einmal in einem
solchen Café gesessen hat, weiß, dass die Unterhaltungen alles
andere alles witzig sind.

_______________________________

Termine und weitere Infos: http://www.geierabend.de/

Martin  Walsers  Roman  „Ein
springender  Brunnen“  –
wiedergelesen als Meisterwerk
über eine Kindheit und Jugend
im Faschismus
geschrieben von Gerd Herholz | 29. Januar 2015
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Martin  Walser  2013  in
Duisburg
Foto: Jörg Briese

Ich erinnere mich, und zugegeben, das alles hört sich für
Heutige  an,  als  stünde  es  in  einer  Erzählung  voller
Stereotype, ich erinnere mich also: Unser Klassenlehrer am
Duisburger  Mannesmann-Gymnasium  Mitte  der  60er-Jahre  war
während des sog. Dritten Reiches Offizier der Wehrmacht. Wenn
der um 1920 Geborene von Hinterhalt und Überfällen der Tito-
Partisanen  in  Jugoslawien  erzählte,  hingen  wir  an  seinen
Lippen  und  waren  froh,  dass  zuletzt  immer  er  und  seine
Kompanie den verdienten Sieg davontrugen. So verbrachten wir
manche Religionsstunde, vor allem vor den Ferien, und waren
stolz,  wenn  er  uns  außerhalb  des  Unterrichts  wohlwollend
„Männer!“ rief.

Ab 1967 hatte er ein zweites Thema: den Sechstagekrieg Israels
gegen  Ägypten,  Jordanien  und  Syrien,  von  ihm  gern  auch
„Blitzkrieg“  genannt.  Der  väterliche  Studiendirektor  war
glühender Verehrer siegreicher israelischer Strategie und ließ
niemals unerwähnt, dass dabei wohl auch deutsche Waffen ihren
Anteil  gehabt  hätten.  In  seinem  Geschichtsunterricht
allerdings kamen wir nie weiter als bis zur Weimarer Republik,
um dann erneut bei Griechen und Römern zu landen. Vom Zweiten
Weltkrieg, von Holocaust oder Nürnberger Prozessen wurde im
Unterricht geschwiegen. Das Wort „Auschwitz“ hörte ich durch
Zufall als Neunjähriger zum ersten Mal, weil im Fernsehen der
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Eichmann-Prozess aus Jerusalem übertragen wurde, auch darüber
nirgendwo ein weiteres Wort.

Partielle Amnesie, Lähmung
Die  Pubertät  als  Aufbegehren  gegen  den  Vater  ist  bei  mir
komplett ausgefallen, auch jede schonungslose Befragung des
Vaters  zu  seiner  Vergangenheit  im  „Dritten  Reich“.  Ich
erinnere  mich:  Mein  Vater  Horst  litt  seit  den  späten
Fünfzigern  an  Multipler  Sklerose,  hatte  zuvor  zwei
Arbeitsstellen,  um  die  sechsköpfige  Familie  durchzubringen.
Dann für Monate zuerst an den Beinen, später an einem Arm
gelähmt. Die Ärzte hatten ihm prophezeit, dass er Anfang der
70er vollständig gelähmt sein würde.

Das Gegenteil trat ein: Die Lähmungen konnten zum Stillstand
gebracht werden und verschwanden ganz. Über so einen Vater
hält  ein  ängstlicher  Primaner  um  1970  nicht  Gericht.
Irgendwann habe ich Nachkriegskind dennoch gewagt zu fragen,
ob er an „schlimmen Einsätzen“ der Nazis beteiligt gewesen
sei. Und tatsächlich hat er geantwortet, ja, einmal, bei einer
Erschießung. Mehr war aus ihm nicht herauszubekommen. Was für
eine  Erschießung?  Deserteure,  Juden,  Kriegsgefangene?  Keine
Antwort.  Noch  heute  sehe  ich  NS-Dokumentationen  mit
Bangigkeit:  Auf  einem  der  Bilder  könnte  mein  Vater,
Wehrmachtssoldat, nicht bei SA oder SS, geboren im September
1924, könnte er also plötzlich zu sehen sein und aus dem Bild
heraus mich anschauen.

Wilder Mann
Meine  Frau  erinnert  sich,  dass  ihr  Vater,  Jahrgang  1915,
erzählt habe, er und seine Kameraden seien als Panzerfahrer
nach  der  Kapitulation  Paris‘  im  Sommer  1940  mit  den
Kettenfahrzeugen durch den Bois de Boulogne gerast. Dabei sei
er – Baumstämme überfahrend – im Panzer mit dem Kopf an die
Metalldecke  geschlagen  und  habe  sich  mehr  als  nur  leicht
verletzt. Um ungeschoren ins Lazarett zu gelangen, musste er
den Sani bestechen und dem Vorgesetzten ein plausibles Märchen
darüber erzählen, wie es zu der Kopfverletzung gekommen sei.
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Wie wird man, was man ist?
Der Krieg als Abenteuer, Heldengeschichte, Anekdote, Fragment
– zensiert, kindgerecht und jugendfrei. Immerhin, die Erzähler
dieser Familien- und Schulgeschichten, die gern Ursachen und
Verbrechen  des  Krieges,  seine  blutigen  Details  unerwähnt
lassen,  verharmlosen  oder  ins  Ulkige  verkehren,  waren  bei
Kriegsende  oft  Mitte  zwanzig,  junge  Erwachsene,  und  also
verantwortlich für das, was sie taten.

Was aber ist mit den späteren Jahrgängen, mit Soldaten aus dem
Jahrgang 1927 z. B., die bei Kriegsende gerade einmal 18 Jahre
alt waren? Sie wurden zur Zeit des heraufziehenden Faschismus
geboren, wuchsen als Kinder in den Nationalsozialismus hinein,
als  Jugendliche  im  Krieg  auf.  Inwieweit  waren  sie  Täter
und/oder Opfer, Mitwisser, Mitläufer, glühender NS-Nachwuchs,
Mitwisser,  Totschweiger  oder  Widersprechende?  Aufwachsen  im
„Dritten  Reich“  war  für  sie  das  Selbstverständliche.  Aber
Aufwachen  in  dieser  Zeit  gegen  die  Zeit  –  unter  welchen
Umständen wäre das möglich gewesen?

Kindersoldaten
Während  man  heute  ideologisch  abgerichtete  Kinder  und
Jugendliche,  die  in  den  Krieg  ziehen  (müssen),  als  das
begreift, was sie sind, nämlich Opfer von Manipulation und
Gewalt, schien diese um Verständnis bemühte Betrachtungsweise
für  vollständig  oder  weitgehend  im  Nationalsozialismus
aufgewachsene junge Menschen kaum in Betracht zu kommen. Auch
den Alliierten galten bei Kriegsende die meisten jungen Männer
der Jahrgänge 1928, 1929… als Täter, mündig, verantwortlich,
schuldig,  und  so  gerieten  sie  meist  in  Gefangenschaft.
Letztlich aber waren sie als Angehörige des Volkssturmes oder
(seit dem März 1945) als Wehrpflichtige des Jahrgangs 1929
zuallererst doch Kindersoldaten, ob sie sich nun – ideologisch
geblendet – freiwillig gemeldet hatten oder nicht.

Wikipedia schreibt: „Kindersoldaten sind Kinder, die an einem
Krieg  teilnehmen.  Als  Kindersoldaten  gelten  laut  der  UN-
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Kinderrechtskonvention von 1989 alle Kriegsteilnehmer unter 15
Jahren,  die  direkt  an  Feindseligkeiten  teilnehmen.  Ein
optionales Zusatzprotokoll der Konvention aus dem Jahr 2002
hebt  das  Mindestalter  für  wehrpflichtige  Soldaten  der
ratifizierenden Staaten auf 18 Jahre an, freiwillige Rekruten
älter als 14 Jahre sind nach wie vor völkerrechtlich legal.
Mitunter werden von anderer Stelle jedoch auch nicht-kämpfende
Helfer bewaffneter Gruppen sowie alle Jugendlichen unter 18
Jahren zu den Kindersoldaten gezählt. UNICEF, terre des hommes
und amnesty international bezeichnen ‚alle Kämpfer und deren
Helfer, die unter 18 Jahre alt sind‘ als ‚Kindersoldaten‘.“

Schülersoldat

Haniel-Akademie  Duisburg
2013
Foto: Jörg Briese

Martin Walser, um dessen Roman es hier gehen soll, wurde im
März  1927  geboren,  wuchs  in  Wasserburg/Bodensee  auf  und
besuchte die Oberschule in Lindau. Als Sechzehnjähriger war er
Flakhelfer,  danach  beim  Reichsarbeitsdienst.  Unter  dem
Stichwort  „Flakhelfer“  schreibt  Wikipedia:  „Nach  der  heute
weltweit  gebräuchlichen  Begriffsbestimmung  könnten  diese  im
weiteren  Sinne  nachträglich  zu  den  Kindersoldaten  gezählt
werden.  Der  Soziologe  Heinz  Bude  hat  die  Definition
Schülersoldaten  für  die  Luftwaffenhelfer  geprägt.“

Das Ende des Zweiten Weltkriegs erlebte Walser als Soldat der
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Deutschen Wehrmacht und kam in Gefangenschaft.

1946 ff.
Nach Abitur und Studium wurde Martin Walser 1951 mit einer
Dissertation  zu  Franz  Kafka  in  Tübingen  promoviert,  war
Mitarbeiter beim Süddeutschen Rundfunk und reiste viel. Von
1953 an gehörte er zur Gruppe 47. Seit seinem Erstling Ein
Flugzeug  über  dem  Haus  und  andere  Geschichten  und  dem
Romandebüt  Ehen  in  Philippsburg  sind  vom  Herausgeber,
Übersetzer,  Essayisten,  Dramatiker,  Hörspiel-  und
Drehbuchautor, dem Redner und Erzähler Martin Walser viele
Dutzende Einzelveröffentlichungen erschienen.

„Normalität“ und „Barbarei“
Mit seinem Roman Ein springender Brunnen und seiner Dankesrede
zur Verleihung des Friedenspreises des Deutschen Buchhandels
(Laudator: Frank Schirrmacher) erwies sich Martin Walser 1998
einmal mehr als sprachvirtuoser Chronist deutscher Geschichte
und als provozierender politischer Redner. Walser, der sich
lange vor der Wiedervereinigung zur deutschen Einheit bekannt
hatte und deshalb als Nationalist geschmäht wurde, galt und
gilt vielen nach der umstrittenen Dankesrede bis zum heutigen
Tag als Antisemit.

Wurde Martin Walsers Roman Ein springender Brunnen bei seinem
Erscheinen im Sommer `98 von der Kritik noch einhellig als
literarisches Ereignis gefeiert, änderte sich dies en detail
und en gros mit und nach der sog. Walser-Bubis-Debatte; jener
Debatte,  die  in  weiten  Teilen  völlig  ohne  mehr  als
oberflächliche Lektüre der Friedenspreisrede vom 11. Oktober
1998  auszukommen  schien,  folgte  später  nur  konsequent  die
Veröffentlichung  von  herabsetzenden  Befunden  nachgeholter
Lektüren des Romans aus dem Sommer. Eine der fahrlässigen
Bemerkungen zu Ein springender Brunnen las ich im Rahmen eines
größeren Aufsatzes von Detlef Claussen in der Wochenzeitung
Freitag vom Januar 1999. Claussen schrieb:

„Bei Walser wird der Nationalsozialismus aus der Perspektive
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des kleinen Mannes beschrieben – der kleine Mann hat etwas
Hitlerjungenhaftes. (…) Schriftsteller nehmen freiwillig eine
intellektuelle Pimpfperspektive ein, die sie sich nur leisten
können, weil andere sie für bedeutende Männer halten.“

Und die ZEIT z. B. gab in einem Artikel Dieter Fortes mit dem
Titel  „Barbarei  des  Biedersinns“  vor,  Martin  Walser  zu
widersprechen,  der  vermeintlich  „Normalität“  als  Seelenruhe
gefordert  hätte.  Fortes  Beitrag  gipfelt  in  dem  Satz:
„Normalität  fordern,  heißt  die  individuelle  Erinnerung
auslöschen.“

Ein  bedenkenswerter  Satz,  doch  hat  Walser  in  seiner  Rede
niemals Normalität gefordert, das Wort „Normalität“ kommt in
der  Rede  nicht  einmal  vor.  Es  geht  Walser  eher  um  die
Gewissensfreiheit des Einzelnen, der seine gesellschaftliche
Verantwortung als Zoon politicon bedenkt, sie ernst nimmt, sie
auch  im  Handeln  praktisch  werden  lässt,  sich  aber  nicht
vorschreiben lassen will, wie er mit Schande, Verantwortung,
Pflichten öffentlich umzugehen habe. Einmal nur nutzt Walser
in seiner Rede das Wort „normal“ und fragt: „Aber in welchen
Verdacht gerät man, wenn man sagt, die Deutschen seien jetzt
ein ganz normales Volk, eine ganz gewöhnliche Gesellschaft?
„Normal“ steht hier im Kontext von „gewöhnlich“, und eine
gewöhnliche  Gesellschaft  ist  ‚natürlich‘  immer  heterogen,
voller Widersprüche, Hoffnungen und Abgründe.

Selbstverständlich  weiß  Walser  um  den  falschen  Schein  des
Normalen‚  ‚Normalität‘  ist  ein  Konstrukt.  Zudem:  Als
Schriftsteller  ist  Walser   in  seinem  Werk  immer  schon
gelungen,  was  Forte  ihm  abzusprechen  sucht,  nämlich:
individuelle  Erinnerung  gegen  Widerstände  lebendig  zu
erhalten. Dass zur vermeintlichen Normalität die Barbarei als
Kehrseite gehört, ist eine der Einsichten, die man etwa in
Walsers  Kursbuch-Beitrag  Unser  Auschwitz,  aber  auch  über
Figuren  im  Roman  Ein  springender  Brunnen  leicht  gewinnen
könnte, wenn man denn für sie offen wäre.



Stellenlesen
Bequemer ist es allerdings, Martin Walsers Texte erst gar
nicht zu lesen oder nur auszugsweise zu lesen und sich dann
dem  sekundären  Geschwätz  darüber  anzuvertrauen  oder  selbst
welches in die Welt zu setzen. Der Sieg des Sekundären lebt
geradezu  vom  diesem  Nichtlesen,  diesem  kontextlosen
Stellenlesen. So viel beredet und so wenig gelesen wie die
98er-Texte  Walsers  wurden  hierzulande  zuletzt  nur  Salman
Rushdies Satanische Verse.

Jedem Roman aber, Literatur überhaupt, sollte man sich – eine
Selbstverständlichkeit – mit jener Haltung nähern, wie sie als
Lehre des Verstehens die aufgeklärte Hermeneutik vorschlägt.
Verkürzt gesagt: Im Prozess des Verstehens hat man sich selbst
Rechenschaft  abzulegen  über  die  eigenen  Vorurteile,
Vorverständnisse,  Interessen,  über  den  eigenen  historischen
Standort.  In  der  so  gewonnenen  relativen  Bewusstheit  kann
erstes Verständnis eines Textes überhaupt erst gelingen. Erst
so können und sollen auch Interpretation und Bewertung des
Textes zu vorläufigen Ergebnissen kommen.

Bühnengespräch 2013
in DU – Foto: Jörg
Briese
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Provinz und Machtergreifung
Martin Walsers Roman Ein springender Brunnen ist und bleibt
ein Meisterwerk, ein 400-Seiten-Epos voller Geschichten und
Geschichte, voller Sprachzauber, Komik, Groteske, aber auch
Trauer.  Ein  springender  Brunnen  erzählt  von  Kindheit,
Pubertät, den Glücksmomenten und Nöten des Erwachsenwerdens.
Die Geschichte des Jungen Johann – verschränkt mit der des
Heraufdämmerns  des  NS-Regimes  –  ist  Familien-  und
Entwicklungsroman,  Liebes-  und  Dorfgeschichte  zugleich.  Der
Roman  als  „Panorama  deutscher  Provinz  im  ‚Dritten  Reich‘“
(Martin Ebel) erzählt, wie der Faschismus auch im Mikrokosmos
der disparaten Gemeinschaft des fiktiv-realen Wasserburg an
Boden gewinnen und sich einnisten konnte.

Mit den Augen, aber nicht nur aus der Sicht des 1927 geborenen
Johann  macht  Walser  deutlich,  wie  vor  allem  Kinder  und
Jugendliche in den Sog des Faschismus gerieten, wie auch sie –
ge-  und  verführt  –  in  den  Alltag  unterm  Hakenkreuz
hineinwuchsen, wie und was man selektiv wahrnahm, was man von
Dachau  hörte,  wie  man  das,  was  man  gehört  hatte,  wieder
verdrängte. Walser macht dies alles verständlich, hilft zu
verstehen,  wie  geschehen  konnte,  was  geschehen  ist.  Etwas
verständlich zu machen, darzustellen, heißt aber eben nicht,
es zu legitimieren oder gar zu entschuldigen. Die Figur Johann
wird vom Autor gerade auch in ihrer beschränkten Weltsicht und
in ihren Widersprüchen aus- und dem Leser vorgestellt und so –
ohne die Figur zu denunzieren – dem skeptischen Blick der
Leser ausgesetzt.

Komplexität aushalten
Jeder  Vorwurf,  der  Autor  Walser  benutze  die  Jungen-
Perspektive,  um  sich  intellektuell  oder  moralisch  zu
entlasten, wirkt vollends absurd, wenn man sich einmal auf die
ästhetische Komplexität des Romans eingelassen hat. Walsers
Menschenkenntnis  und  sein  skeptischer  Humanismus  enthüllen
sich  nicht  über  eine  schnell  zu  habende,  dem  Text  bequem
abzulesende  Botschaft,  sondern  nur  über  die  Schönheit  der



Sprache, die Polyphonie und Komposition von Ein springender
Brunnen.

Nicht  allein,  dass  die  Perspektive  der  Figur  Johann  sich
entwickelt, verändert, die Perspektive Johanns ist sozusagen
auch immer nur ein Tor, durch das hindurch der Autor Martin
Walser uns sehen und hören lässt: Wir sehen und hören ein
faszinierendes  Gewirr  von  Stimmen,  eine  wohldurchdachte
Konstellation  sich  kommentierender  oder  widersprechender
Figuren, Dialoge und Anekdoten, fulminante Kürzestgeschichten
und essayistische Diskurse, die weit über die Perspektive, die
Beobachtungen  oder  den  Bewusstseinsstrom  des  Jungen  Johann
hinausweisen. Ein springender Brunnen ist dabei trotz aller
Nähe  zur  Biografie  Martin  Walsers  eben  nicht  –  wie
gelegentlich behauptet – eine Autobiografie, sondern – wenn
überhaupt  –  die  fiktive  Biografie  eines  Jungen,  der  dem
Schriftsteller Walser als junger Mann ähnlich, aber nicht zum
Verwechseln ähnlich sieht.

Stimmenwechsel
Neben Johann, neben unvergesslichen Rand- als Hauptfiguren,
neben forschen und verschämten Nazis sind in Ein springender
Brunnen vor allem die leise und lauter Widersprechenden zu
hören:  In  Episoden,  die  erzählen  vom  Vater,  von  den
Demütigungen  des  Halbjuden  Landsmann  oder  des  Zirkusclowns
Munz. Wenn es so scheint, als ob Johann von einer Zirkusnummer
mit Direktor und Clown erzähle, die vom Sprachwitz her an
bestes Politkabarett à la Werner Finck erinnert, dann greift
natürlich der Autor als Erzähler ein und führt vor, was kein
elfjähriger Junge je erzählen könnte. Es greift der Autor ein,
wenn die Rede ist von der Brutalität der Kriege, etwa von des
Vaters letzter Schlacht bei Soisson im Juli 1918, hier wird
das  Buch  zur  beeindruckenden  Antikriegserzählung.  Insofern
entwirft Martin Walser eine überfällige, nie von Beschönigung,
Wunschdenken, politischer Korrektheit umgedeutete literarische
Innenansicht deutscher Geschichte vor 1945, insofern schrieb
Martin Walser einen Roman, der auf jede Empfehlungsliste für
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jugendliche Leserinnen und Leser gehört.

An ihrer Sprache kann man sie erkennen
Nicht nur nebenbei ist Martin Walsers Roman auch ein Buch über
die Anfänge eines Schriftstellers und die Liebe zur Sprache
als einem ‚springenden Brunnen‘. Eine Liebe zur Sprache, die
für  den  sensiblen  Johann  oft  einer  Flucht  in  die  Sprache
gleichkommt.  Am  Gebrauch  der  Sprache  und  ihrem  Vokabular,
übers  Dialektsprechen  oder  doppelzüngige  Reden  werden  die
meisten Charaktere der Figuren kenntlich, verraten sich auch
die jeweils unterschiedlich motivierten Opportunisten, verrät
sich die Machtgier der neuen Führer.

Von Johann und über Johann wird dagegen anders erzählt. Geht
es um ihn, klingt die Sprache des Erzählers wunderbar zart,
einfühlsam, mal märchenhaft, mal erotisch, mal derb-drastisch
im Ton. In nuanciert sinnlicher Sprache lässt der Erzähler
sich erinnernd Gerüche, Klänge, die erste Liebe und geliebte
Menschen erneut lebendig werden.

Foto: Jörg Briese

Konstrukt Erinnerung
„Vergangenheit als Gegenwart“: Dreimal beginnt Martin Walser
die Anfangskapitel der drei Teile seines Romans mit dieser
Überschrift. In diesen Kapiteln reflektiert Walser explizit
über die Art und Weise, in der wir – auch und vor allem über
Sprache – unsere Identität, unsere Vergangenheit und unsere
Erinnerungen aktiv (re)konstruieren. Ich verlasse mich nicht
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auf meine Erinnerungen, hat Marcel Noll einmal geschrieben.
Dies tut auch Martin Walser nicht. Er verlässt sich nicht auf
seine Erinnerungen, aber er nimmt sie ernst.

Ein springender Brunnen ist ein Text, der, sich erinnernd,
zugleich  über  die  Fragwürdigkeit  der  Konstruktion  von
Erinnerung  nachdenkt.  Walser  widersteht  dabei  der  Gefahr,
seine  Fiktion  einer  fragmentierten  Jungen-Biografie  mit
Ideologie oder „political correctness“ von heute zu versöhnen,
Geschehenes umzudeuten oder sich ‚schön zu schreiben‘. Man
kann seine Vergangenheit nicht vom dem befreien, „was in ihr
so  war,  wie  wir  es  jetzt  nicht  mehr  haben  möchten“  (S.
282/283).

Keine der Walserschen Figuren wird unter der Hand nachträglich
zum Vertreter einer inneren Emigration stilisiert, noch wird
der Faschismus in der Provinz zum Familien-Dorfidyll verklärt.
Walser lässt seinen unterschiedlichen Figuren sowohl ihre –
durchaus auch selbstverschuldete – Blindheit, ihr bösartiges
Herrenmenschentum, er lässt ihnen aber auch ihre Einsichten,
ihre Güte und ihr Scheitern.

Lernen von den Rissen und Brüchen des Modells
Genau so, auf diese Weise, wurde mir von Martin Walser endlich
mehr von dem erzählt, was mir mein eigener Vater, Jahrgang
1923,  aufgewachsen  in  Stargard  bei  Stettin,  nie  erzählen
wollte.  Ich  weiß  jetzt  –  abseits  historisch-soziologischer
Forschungen oder Hollywood-Dramaturgie – etwas besser, wie im
Alltag der Provinz überhaupt geschehen konnte, dass einer als
Junge, Jugendlicher zwischen fünf und siebzehn Jahren in ein
menschenfeindliches System hineinwuchs, ohne es wirklich zu
erfassen; wie man mitlief, ohne je Mitläufer oder gar Täter
werden  zu  wollen;  warum  einer  Soldat  werden  wollte  und
Widerstand als Alternative zu wenig sichtbar wurde. Für mich
als Leser enthüllt sich über Walsers Roman so eher mehr von
der Gefährlichkeit des und von der Verführbarkeit durch den
Faschismus, als es viele gutmeinende Texte und Filme eines
appellativen,  pädagogisch  hilflosen  Antifaschismus  je



geschafft haben.

Der janusköpfige Johann: Wegdenken oder verantwortlich Handeln
Dass „Vergangenheit als Gegenwart“ vor allem ängstigen kann,
mit  dieser  Erfahrung  endet  Johanns  Geschichte.  Zitat:  „Er
wollte  von  sich  nichts  verlangen  lassen.  Was  er  empfand,
wollte er selber empfinden. Niemand sollte ihm eine Empfindung
abverlangen, die er nicht selber hatte. Er wollte leben, nicht
Angst  haben.“  Die  Figur  des  siebzehnjährigen  Johann,  der
glaubt, wegdenken zu müssen, um eigener Angst, aber auch der
Angst  der  Opfer  des  Faschismus  nicht  zu  begegnen:  Die
Romankapitel „Vergangenheit als Gegenwart“ gehören unbedingt
als  Vor-Worte  oder  Seitenstücke  zur  Dankesrede  aus  der
Paulskirche. „Von der Neigung des Menschen zu verdrängen, was
er nicht ertragen (…) kann“ (M. Maron), darüber hat Martin
Walser auch dort gesprochen – und diese Neigung nicht etwa
gebilligt, sondern als unselig kenntlich gemacht.

Wie  schwer  es  dagegen  fällt,  statt  zu  verdrängen,
Verantwortung  zu  übernehmen,  dies  führt  Walser  in  Ein
springender  Brunnen  vor  allem  über  einen  fantastischen
Kunstgriff vor, dem magisch-realistisch erzählten „Wunder von
Wasserburg“.  Gleich  zwei  sehr  unterschiedliche  Versionen
werden dem Leser in dieser Textpassage zu zwei Tagen im Leben
des elfjährigen Johann angeboten.

Die eine Version zeigt einen Johann, der seiner ersten Liebe
Anita  auf  dem  Fahrrad  in  einen  Nachbarort  folgt  und  den
Schmerz  des  ersten  Liebeskummers  kennenlernt.  Die  zweite
Version  zeigt  einen  Johann,  der  am  Ort  bleibt,  sich  für
Schwächere einsetzt, der Zivilcourage beweist und in einem
Schulaufsatz zum Thema, wie viel Heimat nötig sei, mutig gegen
Rassenwahn anschreibt.

Welcher Tag wurde wirklich gelebt, von Johann erlebt? Welcher
nur  erinnernd/fantasierend  von  Johann  oder  vom  Erzähler
erfunden, gewünscht, herbeigesehnt, herbeigelogen? Denn davon
träumt auch Johann: Einmal so gesehen zu werden, wie er sich



selbst gern sähe.

Schlussapplaus
Foto: J. Briese

Ermutigung zum Widerspruch
„Das Wunder von Wasserburg“ ist eine der verwirrendsten und
schönsten Geschichten des Romans, weil sie nicht nur Illusion
und Enttäuschung zeigt, sondern auch die Hoffnung weckt, dass
in  jedem  Liebenden,  Erwachenden  die  Kraft  zum  Widerstand
wachsen könnte. Eine Hoffnung, von der Walser in seinem Roman
auch zeigt, dass sie zwischen 1932 und 1945 zu selten Gestalt
annahm, sodass selbst der Autor als Weltenschöpfer sich nicht
anders  zu  helfen  weiß,  als  seiner  Figur  Johann  einen
veritablen Engel als Doppelgänger an die Seite zu stellen, und
so Johann zumindest für ein einziges Mal für alle sichtbar
mutig und wortgewaltig über sich hinauswachsen zu lassen.

Mit der Angst der Figur des später siebzehnjährigen Johann,
mit  seiner  Angst,  der  Not  der  Opfer  des  Faschismus  zu
begegnen, der Angst sie nicht ertragen zu können, mit der
Angst vor dem eigenen Verdrängen und Versagen lässt Martin
Walser seine Leser am Ende des Romans schließlich zurück, aber
nicht allein. Der unausgesprochenen Aufforderung, sich dieser
Angst zu stellen, Verantwortung zu übernehmen, werden Figur
und  Leser  auf  je  eigene  Weise  nachkommen  müssen.  Und  von
diesen Nöten und Ängsten zu sprechen, heißt eben nicht, die
Nöte  der  deutschen  Kriegs-  und  Nachkriegsgeneration
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aufzurechnen gegen das ungeheuerliche Leid, das Deutsche Juden
zugefügt haben. Es heißt nichts weniger, als sich der eigenen
Verführbarkeit  zu  stellen,  über  deren  Ursachen  tief
nachzudenken,  um  nie  wieder  Handlanger  eines  totalitär-
menschenverachtenden Systems zu werden.

Drohung, Hoffnung: Jeder ist zu allem fähig
Und damit werden wir nicht nur retrospektiv mehr als genug zu
tun haben. Mit dem Sachbuch Soldaten. Protokolle vom Kämpfen,
Töten und Sterben (von Sönke Neitzel und Harald Welzer) hat
die Debatte um Krieg, Soldatentum und Verrohung eine neue,
weit in die Gegenwart hineinreichende Dimension erhalten. Dass
Krieg  (und  Vorkrieg)  notwendig  Gewalt  auf  allen  Ebenen
entfesselt und in der Vergangenheit oft Männergesellschaften
Realität  werden  ließ,  die  ihre  ganz  eigenen  (Un-)Werte,
Orientierungen  und  Referenzrahmen  besaßen,  wird  hier
eindrücklich  belegt.

Die beiden Autoren machen verständlich, wie im Rahmen des
spezifischen  Militarismus,  Sexismus,  Biologismus  und
Führerkults des Dritten Reiches ganz ‚normale’, gutmütige und
freundliche Männer zu „Weltanschauungskriegern“ mutierten, vom
Dr. Jekyll zu Mr. Hyde in wenigen Wochen. Vielen Soldaten wird
der Krieg als Vernichtungsfeldzug zur Routine, zur täglichen
Arbeit und so erledigen sie sie auch. Das erschreckendste
Ergebnis des Buches aber ist, dass in entsprechendem Umfeld zu
gegebener Zeit jeder (und jede!) von uns in Gefahr gerät, der
Gewalt an sich und anderen freien Lauf zu lassen.
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Martin Walser
Foto: J. Briese

Und selbst?
Nach der Lektüre von Soldaten bewegt mich die Frage, wie wir
die Erkenntnisse daraus kritisch übertragen könnten auf den
heutigen  inhumanen  Referenzrahmen  einer  eiskalten
Ökonomisierung aller Lebensbereiche. Was wäre zu leisten, um
Elemente  anderer,  humaner  Utopien  aufscheinen  und  wirksam
werden  zu  lassen,  die  noch  etwas  wissen  von  Mitgefühl,
Zivilcourage, Sapere aude, Sprachkritik oder gar der Utopie
eines gerechten Gemeinwesens, das keine Sündenböcke benötigt?

Wir  heute  erhoffen  von  uns  selbst  zumeist,  dass  wir  im
Faschismus  als  gute  Menschen,  vielleicht  sogar  als
Widerständler gehandelt hätten. Doch sind solche heroischen
Illusionen mehr als fahrlässig. Hic Rhodus, hic salta – hier
und heute also wäre erst einmal zu beweisen, aus welchem Holz
man geschnitzt ist. Wann haben Sie denn, wann habe ich denn
zum letzten Mal von Angesicht zu Angesicht – vielleicht in der
Familie,  unter  Kollegen  oder  in  der  Kneipe?  –
menschenfeindlichen  Sprüchen,  Sexismus  oder  gar  Neonazismus
Einhalt geboten und dabei auch nur etwas Ablehnung riskiert?

Ich kann mich nicht erinnern. Sie?

_______________________________________________

Preiswerte Ausgabe: Martin Walser „Ein springender Brunnen“,
Roman. Suhrkamp-Verlag, kartoniert, 416 Seiten, 12 Euro.


