
Recklinghausen:  Franzose
Daniel  Buren  verwandelt
Ruhrfestspielhaus  und
Kunsthalle
geschrieben von Bernd Berke | 30. April 2015

Das Recklinghäuser Festspielhaus, versehen mit Daniel
Burens Farbfolien. (Foto: Kunsthalle Recklinghausen)

Die Kunstausstellung der Ruhrfestspiele überschreitet diesmal
das  museale  Gehege  und  erfasst  die  Architektur  zweier
markanter  Gebäude  in  Recklinghausen:  Festspielhaus  und
Kunsthalle.

Nach  je  eigenen  Prinzipien  hat  der  namhafte  französische
Künstler  Daniel  Buren  (Jahrgang  1938)  die  Anmutung  beider
Bauten mit farbigen Folien grundlegend verändert. Besonders
das  serielle  Raster  der  gigantischen  Festspielhaus-Glaswand
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erhält  durch  die  Farbrhythmen  gänzlich  neue  Akzente.
Festlicher und somit empfänglicher gestimmt, könnte man auch
sagen: Buren verwandelt, ja verzaubert die Architektur, die im
Falle des Festspielhauses (Entwurf Auer+Weber+Partner) ohnehin
schon 2001 mit dem Deutschen Architekturpreis ausgezeichnet
wurde.

Die Farbfolien hat Buren alphabetisch nach (deutschsprachiger)
Bezeichnung  auf  die  Scheiben  des  Festspielhauses  gesetzt:
Blau, Goldgelb, Grün, Rosa. Die Kunsthalle erstrahlt in einem
ähnlichen Spektrum – mit Ausnahme von Grün. Beide Arbeiten
folgen dem minimalistischen Kunst-Vokabular, das Buren über
viele Jahre hinweg für sich perfektioniert hat.

Es ließe sich schier endlos darüber theoretisieren, doch muss
man gerade solche raumgreifenden Arbeiten natürlich „vor Ort“
selbst in Augenschein nehmen. Während das Festspielhaus von
innen  und  von  außen  ganz  verschiedene  Ansichten  darbietet
(auch Wetterverhältnisse spielen dabei eine Rolle), ist die
farbige Umgestaltung der Kunsthalle, da von innen beleuchtet,
nur von außen angemessen wahrzunehmen und entfaltet erst bei
Dunkelheit ihre ganze Wirkung.

Außenansicht  der  Kunsthalle
nach  Daniel  Burens
farblicher  Intervention.
(Foto:  Ferdinand
Ullrich/Kunsthalle
Recklinghausen)
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Wie man sich denken kann, sind es Arbeiten auf Zeit, die nach
dem  26.  Juli  nur  noch  in  der  Erinnerung  (bzw.  medial
gespeichert)  fortleben  werden.  Ähnlich  wie  etwa  Christos
Verhüllungen, verändern solche Eingriffe die Wahrnehmung der
Bauten freilich auch auf Dauer. Wie fremd oder auch kenntlich
werden einem Festspielhaus und Kunsthalle wohl vorkommen, wenn
die Farbfelder wieder verschwunden sind?

Kunstausstellung der Ruhrfestspiele: Daniel Buren – Zwei Werke
für Recklinghausen (Festspielhaus, Otto-Burrmeister-Allee 1 –
Kunsthalle, Große-Perdekamp-Str. 25-27). 1. Mai bis 26. Juli
2015.  Zahlreiche  Führungen  und  „Kunstspaziergänge“.  Infos:
www.kunst-re.de, 02361/50-1935.

Eröffnung der Ruhrfestspiele am 1. Mai ab 13 Uhr mit dem
traditionellen Volksfest rund ums Festspielhaus. Das Motto des
Festivals  lautet  diesmal  „Tête-à-Tête“  und  verspricht  ein
vielfältiges  Kultur-Rendezvous  mit  Frankreich.
www.ruhrfestspiele.de

Dem  Schauspiel  droht  eine
Zwangspause  –  Dortmunder
Theater präsentiert Programm
geschrieben von Rolf Pfeiffer | 30. April 2015
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Weiterhin  im  Programm  des
Schauspiels:  „Häuptling
Abendwind  und  die
Kassierer“. Szene mit (v.l.)
Wolfgang  Wendland,  Mitch
Maestro  und  Uwe  Rohbeck
(Foto:  Theater
Dortmund/Birgit  Hupfeld)

Schauspiel-Chef  Kay  Voges  wirkte  etwas  angeschlagen.  Nicht
sein  Tag:  Auf  dem  Weg  zur  Spielplan-Pressekonferenz  des
Theaters  Dortmund  hatte  ihn  die  Polizei  angehalten,  wegen
Fahrens ohne Gurt. Deshalb war er auch etwas zu spät gekommen.

Das dickere Problem des Intendanten indes hat nichts mit dem
Führen von Kraftfahrzeugen zu tun. Wie es aussieht, stehen er
und  sein  16-köpfiges  Ensemble  ab  dem  20.  März  2016  ohne
Theater da, zumindest ohne Großes Haus. Ab dann nämlich werden
die  Werkstätten  im  Haus  grundlegend  renoviert,  ist  der
Zuschauersaal blockiert.

Sechs Monate ohne Garantie

Mit der Spielzeit 2016/2017 kommt es dann noch ärger: Dann ist
nämlich auch das Studio dicht, und wann das Große Haus in
Spätsommer/Herbst 2016 wieder verfügbar sein wird, steht in
den Sternen. Wer schon einmal mit Bauvorhaben zu tun hatte,
weiß um die Unsicherheit planerischer Zeithorizonte. Dauert
die Werkstättenrenovierung also länger als die veranschlagten
sechs Monate, geht auch in der Saison 2016/2017 erstmal gar
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nichts im Großen Haus.

Weiterhin  im  Programm  ist
das Ballett „Zauberberg“ von
Xin Peng Wang (Foto: Theater
Dortmund/Bettina  Stöß/Stage
Picture)

Umbaupläne waren bekannt

Nun ist das alles nicht neu. Schon vor einem Jahr, ebenfalls
anläßlich der Spielplanvorstellungen, hatte Bettina Pesch als
Geschäftsführende Direktorin die Renovierung der Werkstätten
angekündigt. Es gab auch, seitens der Stadt in Sonderheit
durch  Kulturdezernent  Jörg  Stüdemann,  Vorstöße  zur
Ersatzraumbeschaffung.

Doch weder im ehemaligen SAT.1-Studio am Phoenixsee noch im
Gebäude des (mittlerweile verzogenen) Ostwall-Museums lassen
sich aus verschiedenen Gründen Spielstätten realisieren. Zudem
sind im Etat des Schauspiels keine Umzugskosten eingepreist,
so daß jetzt keiner so genau weiß, wie es weitergehen soll.

Alles nur Show

Muß  der  Intendant  mit  einer  „temporären  Spartenschließung“
rechnen, sozusagen seine Leute nach Hause schicken? „Das Klima
im Ensemble und bei den Mitarbeitern ist sehr beunruhigt“,
berichtet  Kay  Voges.  Sein  Spielplan  ist  denn  auch,  der
Sachlage geschuldet, zum Ende hin noch etwas unfertig.
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Doch  am  Anfang  wird  geklotzt.  Am  23.  August  spielt  das
komplette Ensemble mit, wenn „Die Show“ über die Bühne geht.
Das  „Millionenspiel  um  Leben  und  Tod“  (Untertitel),
geschrieben  von  Voges,  Anne-Kathrin  Schulz  und  Alexander
Kerlin,  nimmt  auf  den  gleichnamigen  TV-Klassiker  von  Tom
Toelle und Wolfgang Menge aus dem Jahr 1970 ebenso Bezug wir
auf den aktuellen Wahn der Casting- und Container-Shows, und
ist natürlich selber eine Mega-Show, die spannend zu werden
verspricht.

Heiner Müller und Sylvester Stallone

Das Berliner „Zentrum für politische Schönheit“ wagt in „2099“
den  Blick  zurück  auf  unsere  Jetztzeit  und  erzählt  dem
Publikum, wie alles weiterging, Jörg Buttgereit, dem Haus als
„Splatter-Kultregisseur“ treu verbunden, steuert, inspiriert
vom  Film  „Der  Exorzist“,  seine  Studioproduktion  „Besessen“
bei. Erwähnt seien noch „RAMBO plusminus ZEMENT“ – Heiner
Müller meets Sylvester Stallone in einem „Live-Film“ von Klaus
Gehre  –  und  „Das  Maschinengewehr  Gottes“,  eine  Kriminal-
Burleske von Wenzel Storch, dem Katholizismus-Geschädigten aus
dem Wigwam.

Etwas einsam schaut aus all dem neumodernen Premieren-Material
Becketts „Glückliche Tage“ als einziger Klassiker hervor. Das
Programm wirkt hochgradig spannend, auch wenn keinem alles
gefallen  wird.  Bleibt  also  zu  hoffen,  daß  die  Dortmunder
Schauspielerinnen und Schauspieler ihr Programm auch spielen
können, im Schauspielhaus und anderswo.



„Jesus Christ Superstar“ von
Andrew  Lloyd  Webber  bleibt
im  Spielplan  der  Oper.  Im
Bild  Alexander  Klaws  als
Jesus  (Foto:  Theater
Dortmund/Björn
Hickmann/Stage Picture)

Paul Wallfisch geht

Ach, eins noch, der Intendant hätte es angesichts der prekären
Raumsituation  fast  zu  sagen  vergessen:  Obermusikus  Paul
Wallfisch verläßt Schauspielhaus und Dortmund und kehrt nach
New York zurück.

Wechseln wir zur Oper, von der Intendant Jens-Daniel Herzog
freudig zu berichten weiß, daß die Auslastung die 80-Prozent-
Marke in der letzten Spielzeit deutlich übersprungen hat.

Zu den Schwergewichten unter den Premieren zählen hier Richard
Wagners  „Tristan  und  Isolde“  (Regie  Herzog,  musikalische
Leitung Generalmusikdirektor Gabriel Feltz) oder auch Benjamin
Brittens  Oper  „Peter  Grimes“,  für  die  der  renommierte
Regisseur  Tilman  Knabe  gewonnen  werden  konnte.

Auffällig unter den Premieren ist neben Verdis „La Traviata“
und Händels „Rinaldo“ ein Musical-Dreiklang aus Cole Porters
Klassiker „Kiss me, Kate“, dem Repertoire-Dauerbrenner „Jesus
Christ  Superstar“  und  dem  2009  uraufgeführten  Broadway-
Rockmusical „Next to normal“ von Tom Kitt und Brian Yorkey.
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Gleichsam drei Musical-Epochen kommen also nacheinander auf
die Bühne, Herzog hält eine solche Schwerpunktsetzung beim
angloamerikanischen  Musical  für  erfolgversprechend  und
trendgemäß.

Roxy ist weg

Indes  ist  Paul  Abrahams  Fußball-Operette  „Roxy  und  ihr
Wunderteam“ vom Dortmunder Spielplan verschwunden, ein Werk
aus dem deutschsprachigen Repertoire der 30er Jahre nicht im
Angebot.  Der  Trend  zur  Neu-  oder  Wiederentdeckung  von
Operetten verfemter Künstler, zumal des Juden Paul Abraham,
der  wesentlich  von  der  Berliner  Komischen  Oper  und  ihrem
sendungsbewußten  Intendanten  Barrie  Kosky  ausgeht,  hat  in
Dortmund offenbar keinen langen Nachhall ausgelöst.

Aber „Der Rosenkavalier“ ist unsterblich! 1966 erklang Richard
Strauss’ „Komödie für Musik“ zur Eröffnung des Opernhauses, am
12. März 2016 erklingt sie wieder, denn dann wird Dortmunds
größte Spielstätte 50.

Im Ballett wagt sich Xin Peng Wang an eine Choreographie für
„Faust“, Untertitel „Die Geburt der Gnade“. Kollege Benjamin
Millepied stellt Tschaikowskys „Nußknacker“ auf die Bretter.
„Drei Farben: Tanz“ und „Zauberberg“ werden wiederaufgenommen,
im  September  2015  und  im  Juni  2016  ist  Internationale
Ballettgala  Nr.  XXII  und  XXIII.

Musik für Charlie Chaplin

Die  Dortmunder  Philharmoniker  und  ihr  Chef  Gabriel  Feltz
wissen von allen Künstlern wohl am genauesten, was in der
nächsten  Saison  gespielt  wird.  Die  Programme  der  zehn
philharmonischen  Konzerte  unter  dem  Rubrum
„liebes_gefühls_rausch“  stehen  fest,  ebenso  jene  der
Konzertreihen  „Wiener  Klassik“  und  „Sonderkonzerte“,  der
Kammerkonzerte,  Babykonzerte,  Kinderkonzerte  und
Familienkonzerte.



Kraftvoll  arbeiten  sich  die  Musiker  durch  das  klassische
Repertoire, unterstützt von etlichen stattlichen Chören. Eine
Ausnahme  bildet  das  2.  Sonderkonzert  am  29.  (Schaltjahr!)
Februar  2016.  Da  sorgt  Gabriel  Feltz  nämlich  für  den
Soundtrack  zu  Charlie  Chaplins  Stummfilm-Klassiker  „City
Lights – Lichter der Großstadt“ aus dem Jahr 1931. Übrigens
verkündete  auch  der  Generalmusikdirektor  gute
Auslastungszahlen: 75 Prozent im Durchschnitt, mehr, als in
den vergangenen zehn Jahren erreicht wurden.

Das Stück „Frau Müller muß
weg“ – hier eine Szene mit
Bettina  Zobel  –  bleibt  im
Programm  des  Kinder-  und
Jugendtheaters  (Foto:
Theater  Dortmund/Birgit
Hupfeld)

Angst um die Spielstätte

Schließlich  das  Kinder-  und  Jugendtheater  –  KJT.  Direktor
Andreas Gruhns Programm ist gekennzeichnet durch das Bemühen,
jugendlichen Themen möglichst nahe zu sein. „In was für einer
Welt  wollen  wir  leben?“  wabert  als  eine  Art  universeller
Leuchtschrift  über  der  Liste  recht  unterschiedlicher
Produktionen.

Da  gibt  es  in  zielgruppengerechter  Adaption  zum  Beispiel
Schillers „Wilhelm Tell“ zu sehen, und gänzlich unkaputtbar
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ist Oscar Wildes „Gespenst von Canterville“ auch im Dortmunder
KJT eine Stütze des Repertoires. Es gibt etwas für Kinder ab 3
(„Als die Musik vom Himmel fiel“) und etwas Religiöses für
„Kommunionkinder“, es gibt Kooperationen und ein mobiles Stück
für Klassenräume („Gespenstermädchen“ von Christine Köck und
Rieke Spindeldreher) – und es gibt bei den Wiederaufnahmen
weiterhin  Lutz  Hübners  Erfolgsgeschichte  „Frau  Müller  muß
weg“.

Auch  über  Andreas  Gruhns  gefurchter  Stirn  schwebte
unübersehbar ein mittleres Besorgniswölkchen, während er sein
Programm vortrug. Denn auch ihm, dem altgedienten Kämpen vom
Kinder- und Jugendtheater, droht gleich seinem Kollegen Kay
Voges der Verlust der Spielstätte. Schon seit vielen Jahren
gilt die Bühne an der Skellstraße als suboptimal, und der
Mietvertrag läuft bald aus. Doch blieb die Suche nach einem
neuen Ort bislang erfolglos.

 Infos: www.theaterdo.de

 Das  neue,  ausführliche  Programmbuch  „15/16“  weist  eine
muntere, orange dominierte Farbgestaltung auf. Es liegt im
Theater und an vielen anderen kulturaffinen Orten aus.

Einzigartige  Vielfalt:
Frankfurt  stellt  die  Opern-
Spielzeit 2015/16 vor
geschrieben von Werner Häußner | 30. April 2015
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Die Frankfurter Oper. Foto:
Werner Häußner

Ehrgeizige Projekte, eine umsichtige Ensemblepolitik und ein
einzigartig vielfältiger Spielplan zeichnen die Oper Frankfurt
unter der Intendanz von Bernd Loebe aus. In dieser Spielzeit
etwa gehören dazu die glänzend durchdachte Inszenierung von
Carl Maria von Webers „Euryanthe“ durch Johannes Erath oder
die tief bewegende Aufführung von Mieczyslaw Weinbergs „Die
Passagierin“. Loebe hat nun die Spielzeit 2015/16 vorgestellt
und ein Programm präsentiert, das Maßstäbe setzt und in punkto
Qualität – aber auch Quantität – weltweit einen Spitzenplatz
beanspruchen darf.

Dreizehn Premieren kündigt das Haus an, davon zwei konzertant
und  drei  in  der  Spielstätte  „Bockenheimer  Depot“.  Ein
zeitgenössisches Werk eröffnet wie schon in den letzten Jahren
die  Spielzeit:  Helmut  Lachenmanns  „Das  Mädchen  mit  den
Schwefelhölzern“ wird von Benedikt von Peter (Bremen) szenisch
realisiert  und  von  Erik  Nielsen  musikalisch  geleitet.  Von
Peter hat in den letzten Jahren durch mehrere, umstrittene und
eigenwillige Inszenierungen auf sich aufmerksam gemacht. Am
18.  September  ist  die  Premiere;  das  Stück  wird  wegen  der
räumlichen Ausdehnung ins gesamte Haus sieben Mal en suite
gespielt. Der Komponist, der am 27. November 80 Jahre alt
wird, ist als Sprecher mit dabei. Als Chor fungiert – wie bei
der Aufführung der Ruhr-Triennale 2013 – das ChorWerk Ruhr.

http://www.oper-frankfurt.de


Bernd  Loebe,  Intendant  der
Oper  Frankfurt.  Foto:  Maik
Scharfscheer

Die zweite Premiere am 25. Oktober ist keines der typischen
„Chefstücke“,  dennoch  steht  Generalmusikdirektor  Sebastian
Weigle  am  Pult:  Michail  Glinkas  „Iwan  Sussanin“  ist  ein
Schlüsselwerk der russischen Operngeschichte, aber hierzulande
kaum bekannt. Damit erfüllt sich der 80jährige Harry Kupfer
einen  Regiewunsch;  er  erstellt  auch  gemeinsam  mit
Chefdramaturg Norbert Abels aus den zahlreichen Fassungen eine
für Frankfurt.

Im  „Bockenheimer  Depot“,  einer  ehemaligen  Remise  für  die
Straßenbahn,  erklingt  ab  23.  Januar  2016  eine  weitere
Besonderheit: Valentino Fioravantis „Le cantatrici villane“.
Die  Komödie  um  Sitten  und  Unsitten  der  Belcanto-Oper  des
Mozart-Zeitgenossen  war  früher  unter  dem  Namen  „Die
Dorfsängerinnen“ beliebt, ist aber seit Jahrzehnten aus dem
Repertoire verdrängt. Fioravanti (1764-1837), zu seiner Zeit
häufiger gespielt als Mozart, hat über 70 Opern geschrieben,
bevor  er  1816  in  Rom  in  päpstlichen  Diensten  sich  der
Kirchenmusik zuwandte. Die 1799 uraufgeführte Buffa gehört zu
seinen  international  beliebtesten  Werken  und  ist  ein
Musterbeispiel  des  aus  Neapel  kommenden  Unterhaltungsgenres
der Zeit.

Eine Rarität, die erst in den letzten Jahrzehnten zögerlich
neu  gewürdigt  wird,  ist  Giuseppe  Verdis  „Stiffelio“.  Die
Geschichte  um  einen  protestantischen  Prediger  und  seine



zwischen Liebe und Leidenschaft zerrissene Gattin kommt ab 31.
Januar 2016 in einer Inszenierung von Benedict Andrews auf die
Bühne. Der australische Regisseur, der in Frankfurt debütiert,
hat schon an der Berliner Schaubühnen am Lehniner Platz und
der Komischen Oper gearbeitet. Andrews ist einer der jungen
Regie-Hoffnungsträger  Loebes.  Händels  „Radamisto“  erscheint
ebenfalls ins „Bockenheimer Depot“, wo die Regie-Debütantin
Dorothea Kirschbaum zudem Arnold Schönbergs „Pierrot Lunaire“
und der langjährige Regieassistent Hans Walter Richter die
Uraufführung  von  Michael  Langemanns  „Anna  Toll“  für  einen
Doppelabend inszenieren. Richter hat vor kurzem in Gießen die
selten  gespielte  Donizetti-Oper  „Linda  di  Chamounix“
wohlüberlegt aus dem Ruch des „Primadonnen-Vehikels“ befreit.

Das  Kernrepertoire  wird  durch  Neuinszenierungen  von  „Der
Fliegende Holländer“, „Das schlaue Füchslein“, „Carmen“ und
„Wozzeck“  ergänzt.  Unter  den  13  Wiederaufnahmen  rangieren
David  McVicars  gerühmter  „Don  Carlo“,  Claus  Guths
„Rosenkavalier“ – der erst am 24. Mai Premiere hat – und sein
Puccini-„Trittico“, Janáčeks „Sache Makropoulos“ mit Jonathan
Darlington am Pult und Händels „Giulio Cesare“. Der „Ring“
Vera  Nemirovas  wird  für  zwei  Zyklen  wieder  aufgenommen;
hierfür  beginnt  der  Vorverkauf  schon  am  1.  Juni.  Rasmus
Baumann,  Chef  der  Neuen  Philharmonie  Westfalen  und  früher
Kapellmeister  in  Essen,  dirigiert  Humperdincks  „Hänsel  und
Gretel“,  Giacomo  Sagripanti,  mehrfach  am  Aalto-Theater  zu
Gast,  leitet  die  Wiederaufnahme  von  Rossinis  „Diebischer
Elster“. Wiederkommen wird auch die von Anselm Weber (von
Bochum  kommender  Schauspielchef  in  Frankfurt  ab  2017)
inszenierte „Tote Stadt“ von Erich Wolfgang Korngold, bei der
Sebastian Weigle dirigiert.

Info: www.oper-frankfurt.de/de/page1019.cfm



Dirigiert  in  Frankfurt  den
„Ring“,  aber  auch  Glinkas
„Iwan  Sussanin“:  Sebastian
Weigle.  Foto:  Wolfgang
Runkel

RebellComedy:  Der  harmlos
coole  Humor  für  die  Kinder
der Gastarbeiter
geschrieben von Katrin Pinetzki | 30. April 2015
Kennen Sie RebellComedy? Nein? Dann sind Sie vermutlich über
40 und haben nur deutsche Vorfahren. RebellComedy gelingt,
woran sich Kulturveranstalter in ganz Deutschland seit Jahren
die Zähne ausbeißen: Sie erreichen die Kinder und Enkel der
Migranten.  Ihr  Markenzeichen:  coole  Harmlosigkeit.  Eine
erstaunliche Erfolgsgeschichte:

»Ich liiiebe Deutschland«, sagt der junge Mann und legt dabei
die Hand aufs Herz. »Ich bin keiner von diesen Typen, die
sagen:  Scheiße  Deutschland.  Wallah,  Deutschland  voll  der
Hurensohn. Neeeein! In keinem anderen Land könnte jemand wie
ich  15  Minuten  vor  so  einer  Menge  von  Leuten  stehen  und
einfach Blödsinn von sich geben.«
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Der Mann heißt Pu: 27 Jahre alt, geboren und aufgewachsen in
Münster, geprägt gleichermaßen durch seine iranischen Eltern
und die aus den USA auch nach Westfalen importierte HipHop-
Kultur. Seit seiner Jugend rappt er und kombiniert seinen
schnellen  Sprachwitz  auf  der  Bühne  gewinnbringend  mit  der
Unfähigkeit, auch nur eine halbe Minute still zu stehen.

Pu  ist,  könnte  man  sagen,  ein  typischer  Deutscher  seiner
Generation. Nur würde das in Deutschland kaum jemand so sagen.
Wer Pu auch nur den Bruchteil einer Sekunde anschaut, hat in
der Regel zuallererst dieses eine Wort im Kopf: Ausländer. Pu
kennt das, natürlich. Er verdient sein Geld damit.

Foto: Mirza Odabasi

»Wenn ich im Iran so eine Menge Scheiße von mir gäbe, könnte
ich  nichts  erreichen.  Obwohl,  doch.  Wenn  ich  wirklich,
wirklich viel Scheiße von mir gebe … könnte ich Präsident im
Iran werden«, geht seine Nummer weiter.

Pu ist einer von zehn Mitgliedern der RebellComedy. Wie die
anderen  bastelt  er  an  seiner  Solo-Karriere,  absolviert
Auftritte bei »TV Total«, doch die Marke »RebellComedy« ist
größer als er. Wenn sie gemeinsam auf Tour gehen – ab Mai ist
es wieder soweit –, sind die Hallen meist ausverkauft. Sie
haben einen Moderator dabei, der zwischen den Auftritten der
Comedians überleitet, und einen DJ. Sie posten und twittern,
machen  Selfies  mit  dem  Publikum  und  mischen  sich  nachher
unters Volk. Ein bisschen erinnert ihre Show an Breakdance:
eine  große  Crew,  von  der  immer  mal  jemand  anders  im
Mittelpunkt  steht,  während  die  übrigen  vom  Rand  Respekt
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zollen.

Und dann steht sie da mit den Eintrittskarten in der Hand, vor
dem Bahnhof Langendreer, vor der Bonner »Springmaus«, vor dem
Kölner Gloria-Theater oder dem Bielefelder Theaterlabor: diese
schwer  erreichbare  Zielgruppe  junger  Menschen  mit
Migrationshintergrund,  an  der  sich  Kulturveranstalter  seit
Jahren die Zähne ausbeißen. Kein noch so gut gemeintes Stück
über Diskriminierung konnte sie in die Theater locken. Selbst
die erste Generation der Ethno-Comedians erreichte sie kaum:
Im  Publikum  von  Kaya  Yanar,  Bülent  Ceylan  oder  Fatih
Cevikkollu sitzen überwiegend gebürtige Deutsche. Junge Frauen
mit Kopftuch, die hat nur RebellComedy. Warum?

Usama  Elyas,  Mit-Gründer
von  RebellComedy.  Foto:
Mirza  Odabasi

Das Verrückteste an ihrer Erfolgsgeschichte ist vielleicht die
Chuzpe, mit der sie sich aufmachten, die Kleinkunstbühnen der
Republik  zu  erobern.  RebellComedy  startete  künstlerisch
unerfahren  bis  unprofessionell,  dafür  mit  theoretischem
Unterbau, gutem Marketing und dem aus dem HipHop geborgten
Selbstbewusstsein eines Underdogs, der ganz nach oben will:
Denen zeigen wir es.
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Die  Geschichte  beginnt  im  beschaulichen  Eschweiler  und  im
benachbarten Aachen. Hier wachsen die Gründer der Gruppe auf:
Babak Ghassim, heute RebellComedy-Regisseur, und Usama Elyas.
Als  Usama  13  Jahre  alt  war,  wurde  sein  Vater  zum  wohl
prominentesten Gesicht des Islam in Deutschland: Dr. Nadeem
Elyas war 12 Jahre lang Vorsitzender des Zentralrates der
Muslime. Ein konservativer Mann, der seine Kinder religiös
erzog. Usama und Babak spielten in ihrer Jugend erfolgreich
Basketball,  wuchsen  in  die  HipHop-Szene  hinein.  Der
Freundeskreis  war  groß,  die  beiden  begnadete
Alleinunterhalter.

»Er  war  lustig«,  erinnert  sich  auch  Dieter  Rehder,  Usama
Elyas‘  Professor  für  Grafikdesign  an  der  Fachhochschule
Aachen. Mehr noch erinnert sich Rehder aber daran, dass sein
Student das Seminar freitags stets um 12 Uhr verließ, um zum
Freitagsgebet zu gehen. Auch an Elyas’ Diplomthema erinnert
sich Rehder gut: Es ging um eine Fernsehshow für StandUp-
Comedy  namens  »Fladenbrot«.  Die  Comedians:  allesamt  junge
Leute mit Migrationshintergrund, die aus ihrem Leben erzählen
– davon, wie das Leben eben so ist, wenn die Eltern oder
Großeltern aus dem Iran, der Türkei, Marokko stammen.

»Eher weniger« habe er an den Erfolg eines solchen Formats
geglaubt, gibt Rehder zu. Usama Elyas weiß das. »Der Prof fand
es schrecklich; er meinte, das sei ein Nischenprodukt. So, als
würden Behinderte Witze über ihre Behinderung machen.« Doch
der heute 33-Jährige ließ sich nicht beirren: »Das ist keine
Nische, das ist eine ganze Generation, die hier aufwächst. Die
werden morgen nicht auswandern. Ich bleibe hier! Und von mir
gibt es Millionen.«

Man kann es nicht anders sagen: Er hatte recht. Und er hatte
seinen besten Freund Babak, der inzwischen deutsche Sprache
und Literatur studierte und Hausarbeiten über »Sprache und
Humor  bei  StandUp-Comedy«  schrieb.  Heute  promoviert  Babak
Ghassim, schreibt Film-Drehbücher und Texte für Poetry Slams.



„Pu“  von  Rebell  Comedy.
Foto:  Mirza  Odabasi

Die Idee, zusammen eine Comedyshow zu machen, war schon länger
in  der  Welt.  »Niemand,  den  wir  kannten,  schaute  deutsche
Comedy. Das war uns zu platt.« Im Freundeskreis dagegen ergab
eine Pointe die andere, Abende wurden durchgelacht – »ganz
ohne Alkohol«, so Elyas, wieder breit grinsend.

Dass Deutsche Alkohol brauchen, um locker zu werden – ein
Klischee-Klassiker. Doch Klischees auf die Bühne bringen, das
wollten sie gerade nicht. Das machten schon die anderen.

»Comedy  für  Deutsche,  die  endlich  über  Ausländer  lachen
dürfen, weil der Ausländer den Witz selbst macht – das ist
eine andere Perspektive. Ich schäme mich fremd, wenn ich das
sehe.«

Tatsächlich verstecken sich hinter dem Humor der Ethno-Comedy-
Pioniere  häufig  Bewältigungsstrategien.  Im  Magazin  „Der
Spiegel“ verglich der Autor die Herkunft der Komiker mit dem
Hängelid eines Karl Dall: Die Rolle als Witzbold helfe, mit
Ausgrenzung und Ablehnung klarzukommen.

»Diejenigen Situationen veranlassen den Menschen zum Lachen
oder Weinen, auf die er keine adäquate Antwort weiß, zu denen
er sich nicht mehr sinnvoll verhalten kann«, schreibt der
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niederländische  Soziologe  Anton  C.  Zijderveld  in  seiner
»Soziologie  des  Humors«.  Lachen  entspannt  und  bringt
Entlastung.

Kollektive Therapie? Das weisen die Comedy-Rebellen von sich.
Sie wollen nicht, dass ihre Herkunft im Vordergrund steht.
Sondern? »Themen! Erzählt auf eine natürliche Art und Weise.
Authentisch«, beschreibt es Usama Elyas.

Die  Comedians  schlüpfen  nicht  in  Rollen,  wie  es  etwa  die
Berlinerin Idil Baydar als türkische Proll-Tussi »Jilet Ayshe«
tut. Sie erzählen on stage genauso, wie sie es backstage tun,
und sie erzählen gut, sehr gut. Wirklich komisch sind ihre
Texte eigentlich nur in Kombination mit der Performance.

Usama Elyas’ Themen auf der Bühne drehen sich häufig um die
Familie.  Er  redet  darüber,  wie  viel  Überwindung  es  ihn
gekostet habe, einem anderen Mann gegen dessen Willen etwas in
den Hintern zu schieben – nämlich seinem Sohn ein Zäpfchen.
Der Ethno-Dreh versteckt sich im Subtext, und in dem geht es
um Homophobie. Elyas weiß genau, dass er bei einem überwiegend
muslimischen Publikum jeden Nerv trifft. Schwule lösen bei
vielen Muslimen ähnliche Reflexe aus, wie Ausländer bei vielen
Deutschen:  Ab-  und  Ausgrenzung.  Man  ist  tolerant,  aber  …
Homophobie  und  der  Umgang  damit  sind  Dauer-Themen  der
RebellComedians.

Humor  ist  eigentlich  selten  rebellisch.  Er  spiegelt  und
festigt die Normen und Werte einer Gruppe, die sich lachend
ihrer  selbst  vergewissert.  Wer  mitlacht,  gehört  dazu.  Das
stärkt  die  Gemeinschaft.  Viele  Zielgruppen  haben  ihre
humoristischen  Helden:  Männer  und  Frauen,  Landbewohner  und
Großstädter, Lehrer und Schüler, Gläubige, Linke, Grüne. Die
Nische für die Kinder der Migranten war noch frei – eine
allerdings inhomogene Zielgruppe, von extrem konservativ bis
äußerst  liberal.  Mit  Hass-Kommentaren  im  Internet  oder
Anfeindungen hatten RebellComedy trotzdem kaum je zu tun. Das
liegt  auch  an  ihrer  Harmlosigkeit.  Usama  Elyas  redet  vom



Taktgefühl, das ein Comedian haben müsse, von Sympathie, die
er wecken soll. Dass er »niemandem weh tun« will. Darf Satire
alles? »Nein«, sagt Babak Ghassim, ohne zu zögern.

Im Publikum kommt diese Haltung an. Zum Beispiel bei Yasmin
Ejjyied,  25,  Gelsenkirchenerin  mit  marokkanischen  Wurzeln.
»RebellComedy machen Witze über sich selbst, nicht über andere
Menschengruppen«, sagt sie. »Kaya Yanar fand ich zu aggressiv.
Er  hat  eine  Frau  aus  dem  Publikum  bloßgestellt.«  Zu
RebellComedy sei sie eigentlich wegen Enissa Amani gegangen,
habe  dann  Tränen  gelacht  und  sich  gleich  Tickets  für  die
nächste Tour gesichert.

Enissa  Amani,  einzige
weibliche  Comedian  bei
RebellComedy.  Foto:  Mirza
Odabasi

Enissa  Amani,  derzeit  einziges  weibliches  Mitglied  der
RebellComedy, ist so ziemlich das Gegenteil der Berlinerin
Idil Baydar, die die türkische »Cindy aus Marzahn« verkörpert.
Amani ist schön wie ein Model. Perfekt frisiert und manikürt,
in  kurzem  Rock  und  hohen  Stiefeln  erzählt  sie  mit  ihrer
Kleinmädchenstimme, wie sie ihrem Freund die Koffer packt,
wenn er zu lange braucht für den Weg von der Arbeit nach Hause
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– und dass auch ihr Freund mega-eifersüchtig sei, sogar auf
den  Paketboten  (»der  Bastard«).  Enissa  Amani,  inzwischen
Kölnerin mit iranischen Wurzeln, ist das Role Model vieler
junger Frauen. »Sie sieht aus wie ne Tussi. Aber Tussis werden
unterschätzt!«, formuliert es Amani-Fan Yasmin Ejjyied.

Amani, Elyas, Ghassim und die anderen, sie sind die Stimme
einer  Generation,  die  in  Schule  und  Ausbildung  zwar  das
Gleiche gehört und gelernt hat wie die deutschen Freunde, aber
häufig  ganz  anders  erzogen  wurde.  Wenn  Comedian  Benaissa
erzählt, wie er zum ersten Mal bei seiner ersten deutschen
Freundin zu Hause ist, von deren Vater kumpelhaft begrüßt wird
und dennoch Angst hat, jede Minute verhaftet zu werden – dann
johlt das Publikum ein Johlen des Erkennens.

Schön und gut, könnte man einwenden – aber was ist nun das
Rebellische an RebellComedy? Die Antwort von Babak Ghassim ist
wirklich witzig – und bezeichnend. Er erfindet kurzerhand eine
neue  Übersetzung  für  »Rebell«.  Das  leitet  sich  zwar  vom
lateinischen »bellum«, Krieg, ab, aber »belle steckt ja auch
darin, französisch für »schön«. »Wir renovieren Comedy, machen
sie wieder schön«, sagt er. Es ist lustig und lehrreich, dabei
zuzusehen.

(Der Beitrag erschien zuerst in der April-Ausgabe des NRW-
Kulturmagazins K.West)

Politik und Privates in der
englischen Provinz um 1850 –
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ein  Roman  von  Anthony
Trollope
geschrieben von Bernd Berke | 30. April 2015
Die  englische  Provinz-Gesellschaft  um  die  Mitte  des  19.
Jahrhunderts muss ein skurriles Typen-Kabinett gewesen sein.

Diesen Schluss jedenfalls legt (auch) Anthony Trollopes 1855
erschienener Roman „The Warden“ nahe, der unter dem beinahe
biedermeierlich  anmutenden  Titel  „Septimus  Harding,
Spitalvorsteher“ auf Deutsch vorliegt, und zwar in der allzeit
beachtenswerten  Bibliothek  der  Weltliteratur  des  Manesse
Verlages.

Der  ungemein  disziplinierte  Vielschreiber  Trollope
(1815-1882), hauptberuflich ein umtriebiger und reisefreudiger
Postbeamter, der immerhin 47 Romane verfasste und mithin an
Balzacsche Dimensionen heranreichte, führt uns abermals ins
fiktive westenglische Städtchen Barchester, dessen Bewohner er
überaus detailverliebt beschreibt.

Vorangeschickt sei noch dies: Handwerklich ist der weltläufige
Mann, der – ein geradezu modernes Konzept – ganze Romanserien
mit gleich bleibendem Personal ins Werk setzte, sozusagen über

https://www.revierpassagen.de/30336/politik-und-privates-in-der-englischen-provinz-um-1850-ein-roman-von-anthony-trollope/20150427_1819
https://www.revierpassagen.de/30336/politik-und-privates-in-der-englischen-provinz-um-1850-ein-roman-von-anthony-trollope/20150427_1819
http://www.revierpassagen.de/30336/politik-und-privates-in-der-englischen-provinz-um-1850-ein-roman-von-anthony-trollope/20150427_1819/047__154659_xl


jeden  Zweifel  erhaben.  Der  Zeitgenosse  von  Dickens  und
Thackeray, der sich selbst als literarischer Nachfahre von
Jane Austen begriffen hat, zählt zu den wichtigsten Chronisten
der viktorianischen Ära. In Deutschland ist er leider immer
ein wenig unterschätzt worden. Auch diese Neuauflage zu seinem
200.  Geburtstag  (24.  April  2015)  dürfte  daran  nicht  viel
ändern.

Im  besagten  Barchester  also  begegnen  wir  der  Hauptperson,
jenem Geistlichen und Kantor Septimus Harding. Vom Bischof
höchstpersönlich ins Amt eingesetzt, lebt er zudem recht gut
dotiert als „Spitalvorsteher“, will heißen: Er leitet ohne
viel Arbeitsaufwand die Geschicke eines stiftungsfinanzierten
Armenhauses für zwölf alte Männer, die dort einen erträglichen
Lebensabend verbringen.

Alles geht Jahr für Jahr seinen ruhigen Gang, bis ausgerechnet
Hardings Schwiegersohn in spe, der Chirurg John Bold, sich in
der Rolle eines Reformers und Weltverbesserers gefällt. Immer
hartnäckiger forscht er nach, ob Hardings Gehalt eigentlich
noch dem mildtätigen Stiftungsgedanken entspricht – oder ob
das  gute  Geld  nicht  vielmehr  den  betagten  Heiminsassen
zustünde. Da zieht eine Gestalt der neuen Zeit mit Furor zu
Felde.

Schon bald erfasst die gezielt geschürte rebellische Stimmung
die  angeblich  übervorteilten  Greise.  Vollends  bricht  der
Skandal  aus,  als  die  quasi  „unfehlbare“  Zeitung  „Jupiter“
(gemeint war wohl die „Times“) den Fall aufgreift und Harding
attackiert.  Die  Artikel,  die  man  heute  vielleicht  als
„Shitstorm“  bezeichnen  würde,  werfen  den  Spitalvorsteher
dermaßen  aus  der  gewohnten  Lebensbahn,  dass  er  sein  Amt
freiwillig aufgeben will. Es soll auch nicht der Hauch eines
Zweifels auf seiner Amtsführung liegen.

Nun  hat  aber  der  so  gewissenhafte  Harding,  Vater  zweier
Töchter, bereits einen anderen Schwiegersohn, nämlich den mit
allen rhetorischen Wassern gewaschenen Erzdiakon, der vehement



die Interessen der anglikanischen Staatskirche vertritt, die
ihre Autorität von reformerischen Bestrebungen bedroht sieht.
Er will unter allen Umständen verhindern, dass Harding vor den
Angriffen zurückweicht.

Und also setzt ein Ringen zwischen den Liebhabern der Töchter
ein, in dem es um die (religions)politische Macht geht; wie
denn Trollope überhaupt vom Räderwerk der Politik eine Menge
verstanden  hat.  Abstecher  seines  Romans  ins  weltstädtische
London zeigen, dass all dies die bloß provinzielle Perspektive
weit übersteigen könnte.

Es ist heute noch hochinteressant zu lesen, wie sich hier das
Politische mit dem Privaten vielschichtig und konfliktreich
verschränkt.  Der  vielwissende  Erzähler  versucht,  rundum
Realismus und Gerechtigkeit walten zu lassen. Gleichsam im
täglichen Umgang hat Trollope seine Figuren spürbar ins Herz
geschlossen, wie fragwürdig ihr Verhalten auch immer sein mag.
Speziell auch die Töchter und Ehefrauen geraten in den Blick,
wobei sich die Frage erhebt, welchen Einfluss sie in einer
männerdominierten Welt geltend machen können.

Trollope  vermag  etwa  die  raffinierten  Winkelzüge  eines
Advokaten  ebenso  süffig  zu  schildern,  wie  er  inständig
melodramatische Szenen entwirft. Der Heißsporn Bold will aus
Liebesgründen  all  seine  Klagen  gegen  Harding  zurückziehen,
doch da hat sich die Sache schon verselbständigt. Schicksal,
nimmt deinen Lauf. Am Ende trägt keiner wirklichen Nutzen
davon, doch es ist etliches Porzellan zerschlagen. Und alle,
die  sich  als  Helden  aufplustern  wollten,  haben  sich  als
tragikomische Charaktere erwiesen.

Dass dann alles nicht ganz so schlimm kommt wie befürchtet,
legt Trollope am Schluss dar, als wolle er begütigen und seine
Leser(innen) denn doch lieber ruhig schlafen lassen. Ja, er
stellt sogar sedierend fest: „…wir haben es weder mit vielen
Personen  noch  mit  aufregenden  Ereignissen  zu  tun…“  Außer
vielen Zeilen nichts gewesen? Von wegen. Wir nehmen lieber mit



Fug an, dass Trollope hier von höherer Warte und mit kaum
verhüllter Ironie spricht.

Anthony Trollope: „Septimus Harding, Spitalvorsteher“. Roman.
Aus dem Englischen übersetzt von Andrea Ott. Nachwort von
Doris Feldmann. Manesse Verlag. 384 Seiten. 22,95 Euro.

Nur wenige echte Premieren –
doch  das  Aalto-Theater
präsentiert  anregenden
Spielplan
geschrieben von Werner Häußner | 30. April 2015

Das  Essener  Aalto-Theater.
Foto: Werner Häußner

Mit einem Juwel aus dem tschechischen Opernschaffen startet
das Essener Aalto-Theater am 26. September in die Spielzeit
2015/16: GMD Tomáš Netopil dirigiert zum ersten Mal in seiner
Laufbahn Bohuslav Martinůs „The Greek Passion“. Der Komponist
dieser Oper nach dem Roman „Griechische Passion“ (1948) von
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Nikos Kazantzakis wurde vor 125 Jahren geboren.

Mit „Elektra“ kehrt ein Schwergewicht des Strauss-Repertoires
ans Aalto zurück. Prokofjews „Die Liebe zu den drei Orangen“
bereichert den Essener Spielplan mit einer skurril-burlesken
Variante von Humor, während der Klassiker „Il Barbiere di
Siviglia“  zwar  das  schmale  Essener  Rossini-Portfolio  nicht
erweitert, aber einen frech-spritzigen Abend für das breite
Publikum verspricht.

Regie  führt  bei  Rossini  der  durch  seinen  Bayreuther
„Holländer“ bekannt gewordene Jan Philipp Gloger. Für Martinů
engagierte  Intendant  Hein  Mulders  einen  tschechischen
Regisseur: Jiří Heřman, 2007 bis 2012 Künstlerischer Direktor
der  Prager  Nationaloper,  hat  dort  viel  inszeniert,  unter
anderem  Martinůs  „Marienspiele“  und  Antonín  Dvořáks  „Der
Jakobiner“ mit Netopil am Pult (2011).

Hein Mulders, Intendant der
Philharmonie  und  des  Aalto
Theaters  Essen.  Foto:
Philharmonie  Essen

Von den fünf Premieren – für ein Haus von der Größe Essens zu
wenig – sind drei Kooperationen: Prokofjews Oper kommt aus
Amsterdam in einer Inszenierung Laurent Pellys. Die „Elektra“
hat David Bösch 2014 in Antwerpen/Gent erarbeitet. Und „Faust“
kommt in der Interpretation von Philipp Stölzl von der Spree
an die Ruhr. In zwei Monaten, am 19. Juni hat Charles Gounods
Oper an der Deutschen Oper Premiere.



Operetten-  und  Musical-Freunde  gehen  auch  bei  den
Wiederaufnahmen leer aus: Einer Rückkehr der „Csardasfürstin“
standen  Dispositionsgründe  entgegen,  ein  neues  Musical  ist
vorerst nicht vorgesehen, gab Mulders bekannt. Dafür versprach
er  für  die  nächste  Spielzeit  eine  neue  große
Operettenproduktion.

Unter den dreizehn Wiederaufnahmen rangieren mit den Puccini-
Opern  „Madama  Butterfly“,  „La  Bohème“  und  „Tosca“  drei
ausgesprochene  Publikumslieblinge.  Verdi  ist  mit  „Macbeth“,
„Ballo  in  maschera“,  „Aida“  und  „La  Traviata“  vier  Mal
vertreten, Mozart mit seinen zwei maßstabsetzenden Werken „Die
Zauberflöte“ und „Don Giovanni“. Von Wagner kehrt lediglich
„Der fliegende Holländer“ zurück; die verdienstvolle slawische
Linie des Hauses bleibt mit Dvořáks „Rusalka“ präsent.

Kommt wieder: „Giselle“ mit
der berühmtesten von Adolphe
Adams  Ballettmusiken.  Foto:
Bettina Stöss/Aalto-Ballett

Im Ballett sind derzeit innovative künstlerische Impulse nicht
zu erwarten: Ben Van Cauwenbergh arbeitet seit Jahren die „Top
Ten“  des  gängigen  Repertoires  ab;  in  der  nächsten  Saison
erwartet das Essener Publikum am 24. Oktober folglich ein
neuer „Nussknacker“.

Als zweite Premiere präsentiert das Aalto-Ballett unter dem
Titel  „Archipel“  vier  zwischen  1986  und  2002  entstandene



Kreationen des legendären Jiří Kylián: „27‘52“ mit Musik von
Gustav Mahler und „Petite Mort“ sind viel gezeigte Klassiker,
dazu kommen die von Mozart inspirierten „Sechs Tänze“ und
„Wings of Wax“. Unter den fünf Wiederaufnahmen sind „Giselle“
und die Uraufführung der laufenden Saison, „Odyssee“.

Begleitprogramme,  Einführungsmatineen  und  das  Kinder-  und
Jugendprogramm  „Abenteuer  Aalto“  bewegen  sich  auf  gewohnt
hohem  Niveau.  Vom  14.  bis  20.  März  2016  zeigen  die  TUP-
Festtage,  wie  sich  die  fünf  Sparten  der  Theater-  und
Philharmonie  Essen  GmbH  miteinander  inhaltlich  verbinden  –
eine Perspektive, die etwa auch in den Querverweisen zwischen
Opern- und Konzertprogrammen immer deutlicher spürbar wird.
Unter dem Thema „Unbeschreiblich weiblich“ sollen Heldinnen
der Antike und Frauen in der heutigen Kulturszene in Klang und
Wort,  reflektierender  Theorie  und  szenischer  Praxis
aufeinander  treffen.

Info: www.theater-essen.de

Frühlingserwachen  im
Ruhrgebiet – sofort ausziehen
und genießen!
geschrieben von Rolf Dennemann | 30. April 2015

http://www.theater-essen.de
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Frühlingserwachen
(Foto:  Guntram
Walter)

Das Wetter treibt zu Kleidungsübertreibungen. Der Mensch, der
hiesige, liebt die Sonne und er tut schnell so, als sei das
Wetter mit 23 Grad und klarem Himmel dasjenige, das hier im
Laufe des Jahres überwiegt. Er denkt ans Grillen und er kauft
Pflanzen. Eigentlich kennt er die Wahrheit, aber er setzt sich
darüber hinweg.

Er kleidet sich, als sei er im Pauschalurlaub, er beackert
seinen Garten mit größter Hingabe und er kauft Grillfleisch,
als habe er die gesamte Bevölkerung zu versorgen. Sie trägt
bauchfrei, er die offenen Latschen und die Leinenhose aus
Kreta.

Kaum lacht die Sonne über Wanne-Eickel, ziehen sie sich aus
und zeigen sich auf der Straße, flanieren, als seien sie in
Rio de Janeiro. Das kurze Gepunktete, das dünne Gestreifte,
das mit den Spaghetti-Trägern, die winddurchlässige Bluse –
jetzt ist Zeit, die Sommersachen wieder nach vorne zu kramen
und  den  dicken  Pulli  in  die  Kommode  abzulagern.  Die
Kleingartenbesitzer  sehen  wieder  aus  wie  aus  einem
Urlaubsprospekt  für  Alternativreisen.

Die Menschen stehen an Eisdielen Schlange, wo kurz vorher noch

http://www.revierpassagen.de/wp-content/uploads/2015/04/HeimatSurreal_130911_011_Foto_Guntram-Walter.jpg


Taschen  verkauft  wurden.  Sonnenbrillen  gehören  zur
Grundausstattung. Eigentlich müssten sie mit ihrer guten Laune
und  dem  Drang  zur  Leichtigkeit,  mit  ihrem  Humor  und  der
Zuversicht, ein anderes Land bevölkern, irgendwo im Süden mit
grad  mal  zwei  robusten  Herbstmonaten,  damit  die  Garderobe
aufgetragen werden kann, die winterliche, und der Glühwein zu
seinem Recht kommt.

Die Bratwurst geht auch Saison-unabhängig. Der Rentner setzt
sich seine Baseballkappe auf, dreht sie leicht schräg, um
seine Jugendlichkeit hervorzuheben. Und endlich haben seine
grauen  Haare  in  der  Sonne  den  heiratsschwindlerischen
silbernen Glanz. Die meisten Telefonate in den Cafés oder im
Laufen drehen sich um Verabredungen in der Sonne. Die Busen
werden offener, die Beine brauchen Farbe. Noch halten sich die
Insekten zurück.

Hallo! Es ist Frühling und wir nehmen es als Sommer hin – in
der Vorahnung, er könnte wieder verregnet sein. Also jetzt
raus mit dem öffentlichen Charme und dem Auftritt entlang der
Straßencafés. In den Einkaufsstraßen ist es bildreicher. Die
Bettler und die Anbieter von kleinen Dienstleistungen nutzen
Sonne und gute Laune. Man glaubt an die Versorgung des ganzen
Landes durch Sonnenenergie.

Will  man  sich  einen  Überblick  verschaffen,  was  man  so  im
Sommer trägt oder nicht tragen sollte, dann bitte in die erste
oder  letzte  Reihe  des  Straßencafés  setzen  und  genau
beobachten, dann an sich herunterschauen und die Jeans, das
gestreifte  Hemd  und  die  Übergangsschuhe  für  angemessen
halten. Und die immer währende Sehnsucht nach warmen Gefilden
und dem Haus am See verschwindet mit dem Eiskaffee, den der
Kellner auf den Tisch schiebt.

An  den  Feiertagen  bilden  sich  Fahrradkolonnen  entlang  der
Radwege am Kanal, an der Emscher. Die jungen Familien sind auf
Heimaterkundung und machen an Bauernhöfen Rast.



In den Hinterhöfen, auf den Balkonen und in den Parks stehen
die Grillmeister vor Bauchfleisch und Würstchen aller Art, vor
Maiskolben und Chickenwings. Immer noch spritzen sie Bier auf
die Grillkohle, immer noch stopfen sie sich mit Fleisch voll
und hören dabei Bundesliga, gekleidet in Hawaii-Hemd, Leggins
und anderem Sportoutfit. Die Nachbarn kommen hinzu und die
Herrlichkeit nimmt Fahrt auf.

Wenn  es  dunkel  wird  und  die  Kinder  sich  die  Actionfilme
ansehen, sitzt als letzter noch Hermann mit dem letzten Bier
vor  der  letzten  Glut.  Er  denkt  daran,  seine  Familie  zu
vergrößern.  Im  Schlafzimmer  geht  gerade  das  Licht
aus.  Frühlingserwachen!

Würziger  Hopfen,  weißer
Schaum:  Betrachtungen  zum
„Tag des Bieres“
geschrieben von Werner Häußner | 30. April 2015
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Ein  sumerischer
Opfertisch:  Die
Sumerer  kannten
schon  vor  6000
Jahren  das  Bier.
Foto:  Deutscher
Brauer-Bund

Wilde  Hefen  waren  es,  die  vor  6000  Jahren  bei  den  alten
Sumerern im Zweistromland für die erste Gärung sorgten. Das
Bier war geboren – ein Getränk, das mit dem blonden oder
braunen Gerstensaft von heute allerdings nicht mehr viel zu
tun hat. Unsere geschmacklich einwandfreien und reinen Biere
ließen sich erst im Zuge wissenschaftlicher und industrieller
Entwicklungen im 19. Jahrhundert erzeugen. Aber eine Quelle
unserer  Bierkultur  ist  bald  500  Jahre  alt  und  wurde  am
Georgitag des Jahres 1516 unterschrieben: Grund genug, jedes
Jahr am 23. April den „Tag des Bieres“ zu begehen.

Die  Quelle  ist  das  Bayerische  Reinheitsgebot,  gegeben  von
Wilhelm IV., Herzog in Bayern, zu Ingolstadt. Die Forderung
ist  eindeutig:  „Ganz  besonders  wollen  wir,  daß  forthin
allenthalben in unseren Städten, Märkten und auf dem Lande zu
keinem Bier mehr Stücke als allein Gersten, Hopfen und Wasser
verwendet  und  gebraucht  werden  sollen“,  heißt  es  in  der
Urkunde. Die vierte Zutat, die Hefe, war damals noch nicht
greifbar; erst dem dänischen Botaniker Emil Christian Hansen
gelang  es,  im  Carlsberg-Laboratorium  in  Kopenhagen  eine
Methode zur Reinzucht von Hefen zu entwickeln. Er beschrieb
sie  1883  erstmals.  Heute  versuchen  Mini-Brauereien  wieder
experimentell, mit Hilfe von Spontangärung durch anfliegende
Hefen geschmacklich eigenwillige Biere zu brauen.



Das  Original:  Die
Urkunde  mit  dem
Reinheitsgebot  von
1516.  Foto:
Deutscher  Brauer-
Bund.

Das  Bayerische  Reinheitsgebot  galt  ab  1906  im  gesamten
deutschen Reichsgebiet. Bayern hat 1918 sogar seinen Verbleib
in  der  neuen  Republik  unter  anderem  von  der  Geltung  des
Gesetzes abhängig gemacht. Bier ist damit bis heute eines der
reinsten  Lebensmittel  –  auch  wenn  moderne  Hefen  und
Hopfensorten und die Aufbereitung des Brauwassers die Qualität
der Zutaten verändert haben.

Hopfen versus Grut

Dass es lange vor dem Reinheitsgebot ein Bewusstsein für die
Qualität des Bieres – im Mittelalter schließlich eines der
Hauptnahrungsmittel der Bevölkerung – gegeben hat, bezeugen
zahlreiche  Zunftordnungen  aus  den  für  ihr  Bier  berühmten
norddeutschen Städten. Von dort drang das Hopfenbier auch in
die Gegenden ein, in denen wohl schon zur Zeit von Christi
Geburt das „Grut“ als Bierwürze verwendet wurde. Grut ist eine
Kräutermischung  aus  dem  Gagelstrauch  mit  seinen  starken
ätherischen Ölen und verschiedensten Kräutern, von Schafgarbe



bis Thymian, dazu unter Umständen auch Zutaten wie Wermut und
Fichtenspitzen.

Im Land um Rhein und Ruhr waren diese „Grutbiere“ bis weit in
die Neuzeit hinein verbreitet. In Dortmund etwa gab es wohl
schon  im  Mittelalter  eine  städtische  Aufsicht  über  die
Qualität des Bieres, die sich nach dem Stadtbrand von 1232
aber erst Mitte des 13. Jahrhunderts in schriftlichen Quellen
fassen lässt. Die Stadtrechnungen lassen auf die Bestandteile
des Dortmunder Bieres schließen: Gersten- und Hafermalz und
Grut  aus  Hopfen,  Lorbeer  und  der  Sumpfpflanze  Porst
(Rhododendron tomentosum, Moor-Rosmarin), heute auf der Roten
Liste  der  gefährdeten  Pflanzenarten.  Porst  verstärkte  die
Alkoholwirkung, konservierte das Bier aber auch.

Die Dortmunder liebten ihr Grutbier offenbar. 1548 beklagte
der  Stadtchronist  Dietrich  Westhoff  eine  Verdrängung  des
Grutbiers durch andere Sorten, so dass schließlich „des edeln
gruten beers wenig gebrouwert wert“. Der letzte Gruter in
Dortmund gab 1551 sein Gewerbe auf. Die Ratsherren mussten
neumodisches  Hopfenbier  trinken,  das  ihnen  wohl  wegen  der
fehlenden aromatischen Würze nicht so gut geschmeckt haben
soll.

Mit technischer Innovation zur Bier-Weltstadt



Erst  die  moderne
Brautechnik
ermöglichte
gleichbleibende
Qualität und lange
Haltbarkeit.  Ein
Kupferkessel  in
einem  Sudhaus.
Foto:  Deutscher
Brauer-Bund.

Um bei Dortmund zu bleiben: Das industrielle Brauwesen, für
das  die  Stadt  berühmt  werden  sollte,  ist  der  von  Bayern
ausgehenden untergärigen Braumethode zu verdanken. Verbunden
mit technischen Innovationen wie der Dampfmaschine und der von
Carl Linde erfundenen maschinellen Kühlung konnte ganzjährig
Bier in gleichbleibender Qualität gebraut werden. Die längere
Lagerfähigkeit  –  davon  spricht  heute  noch  die  Bezeichnung
„Lager“  –  ermöglichte  auch  den  Export.  Um  1900  wurde  ein
Viertel  des  weltweit  industriell  gebrauten  Bieres  in
Deutschland hergestellt. Neben Kohle und Stahl trat das Bier
als dritte Säule der industriellen Entwicklung.

Heute ist der Biermarkt in heftiger Bewegung. Die Zeit, in der
internationale Großkonzerne versuchten, das Reinheitsgebot zu
kippen,  ist  zum  Glück  –  vorerst?  –  vorbei.  Es  bleibt  zu
hoffen, dass die Grundlage der deutschen Bierqualität auch den
Abschluss der Verhandlungen um das TTIP-Abkommen überstehen
möge. Die Absatzzahlen für klassische Biersorten gehen seit
Jahren zurück. Die Deutschen trinken pro Kopf und Jahr nur
noch 107 Liter Bier (2014) und stehen damit auf Platz zwei der
Statistik gleichauf mit den Österreichern – und weit überholt
vom „Bierweltmeister“ Tschechien mit 144 Litern.

Allerdings: Mit mehr als 5500 Biermarken und 95 Millionen
Hektolitern Jahresproduktion sind die Deutschen nach wie vor
die  „Europameister“  des  Bieres.  Und  auch  die  Zahl  der



Brauereien geht nicht zurück, wie der Brauer-Bund vermeldet:
Sie stieg von 1281 im Jahr 2004 auf 1352 im letzten Jahr.
Dennoch: Viele kleine und mittelständische Brauereien müssen
ums Überleben kämpfen; andere, wie etwa die Hausbrauereien in
Oberfranken,  haben  ihre  Nische  entdeckt  und  sprechen  den
Bierliebhaber  mit  variantenreichen  regionalen  Spezialitäten
an.

Bierwerbung  von  einst:  Zum
Glück blieb die blonde Halbe
keine  „Fata  Morgana“.
Historische  Postkarte  aus
der  Sammlung  Willi
Dürrnagel,  Würzburg

Auf solche Spezialitäten setzen nicht nur die Kleineren. Auch
große  Brauereien  besinnen  sich  zurück  auf  Vielfalt  und
Individualität.  In  Dortmund  beherrscht  inzwischen  die
Radeberger Gruppe den Braumarkt, pflegt aber mit der Hövels
Hausbrauerei am Hohen Wall ein Bier aus der Gründungszeit der
alten „Brauerei von Hövel, Thier & Co.“ von 1854. Die alte
Marke „Dortmunder Bergmann Bier“ wurde 2010 wiederbelebt und
hat so viel Erfolg, dass 2014 die Planungen für eine neue
Braustätte aufgenommen wurden.

In der alten Borbecker Dampfbierbrauerei in Essen werden seit
den  achtziger  Jahren  wieder  traditionelle  und  neue  Sorten
gebraut und ausgeschenkt. Und apropos Grutbier: Das „Gruthaus“
in  Münster  experimentiert  mit  den  Rezepten  aus  dem  15.

http://www.franken-bierland.de/
http://harte-arbeit-ehrlicher-lohn.de/ueber/geschichte/
http://www.dampfe.de/
http://www.gruthaus.de/biere/grut/


Jahrhundert: „Erste Versuche ergaben ein sehr wohlschmeckendes
und  erfrischendes  Kräuterbier  mit  süßlich-floraler  Note“,
heißt es auf der Homepage.

2016,  wenn  der  500.  Jahrestag  des  Reinheitsgebots-Erlasses
gefeiert wird, dürfte sich auch das historische Interesse auf
das  Bier  lenken  lassen.  Liebhabern  sei  jetzt  schon  die
Bayerische Landesausstellung 2016 in Aldersbach im Passauer
Land  empfohlen:  Das  Zisterzienserkloster  mit  einer
wundervollen barocken Asam-Kirche ist Schauplatz von „Bier in
Bayern“. Am 29. April 2016 geht’s los: Bis 30. Oktober –
während der Sommer- und Herbst-Urlaubszeit – steht das „fünfte
Element“ der Bayern im Mittelpunt der über zwei Millionen Euro
teuren Schau.

Vom Mikro zur Motorsäge – die
zweite Karriere von Pia Lund
(„Phillip  Boa  &  the
Voodooclub“)
geschrieben von Gastautorin / Gastautor | 30. April 2015
Sie war Sängerin bei Phillip Boa & the Voodooclub, der einzig
wirklich  erfolgreichen  und  international  anerkannten
Dortmunder Band. Heute arbeitet Pia Lund alias Pia Bohr als
bildende  Künstlerin  im  Dortmunder  Klinikviertel.  Unser
Gastautor Michael Westerhoff hat sie dort besucht.
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Pia Bohr alias Pia
Lund (Foto: privat)

Pia Bohr arbeitet dort, wo sie lebt. In einem Hinterhof-Loft
des  Dortmunder  Klinikviertels.  „Hier  ist  nichts  richtig
gedämmt, im Winter ist es sehr kalt“, bremst Pia Bohr meine
Begeisterung. Ihr Hund hat es sich auf einem Teppich gemütlich
gemacht.  Wir  sitzen  in  ihrer  Küche,  die  gleichzeitig
Schlafzimmer und Wohnzimmer ist. Halt ein großer Raum, in dem
sich das Leben abspielt.

Außer  der  Kunst.  Die  hat  Pia  Bohr  ausgelagert.  In  einen
Vorraum  des  Lofts.  Wenn  sie  Baumstämme  mit  der  schweren
Motorsäge  bearbeitet,  staubt  es  mächtig.  Holz  für  ihre
Skulpturen holt sie einmal im Jahr in Italien: „Ich packe dann
so viel wie möglich in den Kofferraum und fahre mit dem schwer
beladenen Wagen nach Hause“.

Nach Hause – das ist seit einigen Jahren wieder Dortmund,
nachdem sie einige Zeit mit ihrem früheren Partner Phillip Boa
auf Malta gelebt hat. „Ich bin viel unterwegs und froh, wenn
ich  wieder  hier  hin  komme“,  erzählt  sie.  Pia  weiß,  dass
Dortmund nicht der Nabel der Kunstwelt ist, sie fühlt sich
hier aber wohl. Übrigens genauso wie ihr Ex-Partner Boa, der
mittlerweile wieder zeitweise in der Stadt lebt.

„Du hast dich mit ihm im Café Strickmann getroffen? Da hat er

http://www.revierpassagen.de/30263/vom-mikro-zur-motorsaege-die-zweite-karriere-von-pia-lund-phillip-boa-the-voodooclub/20150423_1109/piabo


schon früher immer seine Interviews gegeben.“ Es ist ein, zwei
Jahre her, dass wir dort über Musik, aber insbesondere über
Musiker,  die  an  Streams  und  Downloads  kaum  noch  etwas
verdienen, gesprochen haben. Das ist durchaus auch für Pia ein
Thema: „Die sollen schön weiter auf Tour gehen“, grinst sie.
Bohr  ist  Mit-Autorin  der  meisten  Lieder,  bekommt  also
Tantiemen, wenn ihr Ex Phillip Boa mit den Songs auf Tour
geht…

Mit Musik hat sie sonst nicht mehr viel zu tun. 2013 ist Pia
Bohr ein zweites Mal beim Voodooclub ausgestiegen. Es hatte
mal wieder Krach gegeben. „Ich würde gern mal wieder einen
Song schreiben, das fehlt mir“, sagt sie. Die Auftritte mit
der  Band  weniger.  Doch  sie  hat  den  kreativen  Prozess  vom
Schreiben bis zum Aufnehmen der Songs genossen.

Sie ist stolz auf ihre musikalische Vergangenheit: „Wir haben
uns nie verbogen.“ Mit „Container Love“ oder „This is Michael“
hatten Phillip Boa & the Voodooclub ein paar passable Hits,
arbeiteten mit dem Produzenten von David Bowie und verkauften
in 30 Jahren immerhin rund zwei Millionen Tonträger. Dass sie
keine  Superstars  wurden,  lag  wohl  eher  daran,  dass  sie
Promotion und Marketing weitgehend vermieden haben.

Das Potenzial hatten sie. Auch wegen der einprägsamen Stimme
von Pia Lund, wie sie sich damals nannte. „Sie haben sich
durch ihre unnahbare Art viel kaputt gemacht“, sagen manche
Kritiker. An Pia Bohr kann es nicht gelegen haben. Sie ist
eine offene, sympathische Frau, mit der es Spaß macht, über
Gott und die Welt zu reden.

Tim  Renner  holte  die  Band  in  den  80ern  vom  eigenen
Independent-Label zur großen Polydor. „Der Renner ist ja jetzt
Staatssekretär für Kultur in Berlin“, sagt Bohr. „Und er legt
sich gerade heftig mit Claus Peymann an“, ergänze ich. „Naja,
mit dem kann man sich ja auch gut anlegen“, antwortet Bohr.
Und schon sind wir beim nächsten Thema.



Auf dem Esstisch liegt ein Buch von Kim Gordon, Ex-Sängerin
von Sonic Youth. Wie Bohr Musikerin, die in den frühen 80ern
begonnen hat, wie Bohr bildende Künstlerin und wie Bohr eine
der wenigen Frauen, die in der musikalischen Macho-Welt der
80er als Frau bestehen konnte.

„Spionin“  –  eine
Skulptur von Pia Bohr
(Foto: Pia Bohr)

Für  Wehmut  gibt  es  jedoch  keinen  Anlass:  „Heute  kann  ich
entscheiden, was ich arbeite und wie ich arbeite, ich muss
nicht mehr in einer Gruppe agieren.“ Sie genießt sie ihre
Unabhängigkeit: „Ich muss keine Kompromisse mehr machen, kann
tun und lassen, was ich will. Das war schon immer mein Traum“.

Ein  lauter  Traum,  von  dem  die  Kinder  in  der  Tagesstätte
gegenüber sicherlich ein Lied singen können. Wenn sie den
Motorschleifer anwirft, ist das schon Punk: „Mehr als drei
Stunden am Tag schaffe ich nicht, das Gerät ist zu schwer.“
Wegen der schönen Struktur bearbeitet sie in erster Linie
Birnen- und Oliven-Baumstämme.

Bohr hat zwar einen Plan, wenn sie einen der Baumstämme zu
großen Skulpturen verarbeitet. „Aber dabei bricht schon mal
was ab.“ Das durchkreuzt regelmäßig ihren Plan. „Man muss mit
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dem Holz gehen, mit ihm kommunizieren.“ Bis eine Skulptur
fertig ist, können Wochen vergehen.

Demnächst stellt Bohr in Berlin aus: „Da gibt es eine richtige
Kunstszene, die die Arbeiten schätzt“, sagt sie mit einem
kleinen  Seitenhieb  auf  Dortmund.  „Die  Dortmunder  wollen
kleine,  quadratische  Bilder.“  Allenfalls  Ärzte  und
Rechtsanwälte kaufen im Ruhrgebiet ihre Skulpturen. Trotzdem
engagiert sie sich im Vorstand der „Dortmunder Gruppe“, einer
Künstler-Vereinigung, die 1956 gegründet wurde, beteiligt sich
an  Kunstaktionen  und  öffnet  ihr  Atelier  regelmäßig  für
Besucher.

Auftragsarbeiten macht Bohr eher ungern, aber manchmal kann
sie nicht nein sagen. Sie zeigt mir zwei kleine Holzstücke,
die sie vorsichtig in Handtücher eingeschlagen hat. „Sieht
man, dass das Büffelköpfe sind?“ Die Hörner und der Kopf sind
klar  erkennbar.  Man  wird  sie  demnächst  an  der  Tür  eines
Burgerladens im Kreuzviertel bewundern können.

„Nordischer“ Ton: Duo Tal &
Groethuysen  eröffnet  in
Duisburg das Klavier-Festival
Ruhr
geschrieben von Werner Häußner | 30. April 2015
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Eröffnung  bei
strahlendem Wetter im
Landschaftspark
Duisburg  Nord:  Das
Klavier-Festival Ruhr
versammelt  wieder
Pianisten  aus  aller
Welt.  Foto:  Werner
Häußner

Der „nordische Ton“ klingt leicht, unbeschwert, spielerisch.
Er hat nichts von dunklen Polarkreisnächten, eher etwas vom
hellen  finnischen  Sommer,  von  der  leuchtenden  Frische
schwedischer  Frühlingstage.  Er  beschwört  keine
nebelverhangenen  Wälder,  sondern  das  flimmernde  Grün  des
Schattenspiels  in  einem  Mai-Garten.  Yaara  Tal  und  Andreas
Groethuysen halten aus ihrem Programm alles Schwere, Lastende
heraus. Sie eröffnen das Klavier-Festival Ruhr in Duisburg mit
Mozart, Grieg und Strauss.

Mit dem „nordischen Ton“ als Leitlinie manövriert sich ein
Festival in erhebliche Definitions-Schwierigkeiten. Da gibt es
„nordische“ Komponisten, die eigentlich „international“ sein
wollten, wie der ebenfalls zu Festival-Ehren kommende Jean
Sibelius anlässlich seines 150. Geburtstags. Und da gibt es
andere, die vielleicht auf die nationale Karte gesetzt haben,

http://www.klavierfestival.de


die aber heute keiner mehr kennt und von denen man kaum einen
international renommierten Pianisten überzeugen kann. Wie wäre
es zum Beispiel mit dem vor 200 Jahren geborenen Norweger
Halfdan  Kjerulf,  der  deutsche  Romantik  und  norwegische
Volksmusik  in  zahlreichen  Klavierwerken  verbunden  hat?  Das
wäre  ein  „nordischer“  Ton  –  aber  vermutlich  würden  sich
Sponsorengattinnen  für  den  schwergängigen  Namen  kaum
begeistern  lassen.

So bleibt es bei dem, was man so gemeinhin als „nordisch“
kennt, und mit dieser Dramaturgie kann auch das Duo Tal &
Groethuysen gut leben. Immerhin: Die C-Dur-Sonate Mozarts (KV
545)  und  die  c-Moll-Fantasie  (KV  475)  erklingen  in  der
Gebläsehalle  des  Duisburger  Landschaftsparks  in  einer
Bearbeitung  Edvard  Griegs:  Der  Norweger  hat  eine  Stimme
hinzukomponiert  und  damit  den  Mozart-Ton  entschieden
romantisiert.  Griegs  Peer  Gynt  Suite  (op.  46)  in  einem
Arrangement  für  zwei  Klaviere  des  britischen  Spezialisten
Richard  Simm  geht  über  gepflegte  Hausmusik  hinaus,  wirft
Blicke auf die Schichten unterhalb der weltberühmten Melodien.
Yaara Tal gibt gemeinsam mit ihrem Ehemann und Klavierpartner
Andreas  Groethuysen  dem  lyrisch  verhaltenen  feinen  Licht
ebenso Raum wie der leisen Resignation von „Åses Tod“ und dem
dunklen  Marcato  der  „Halle  des  Bergkönigs“,  das  sich  zu
donnernden Tonketten im Bass steigert.

Seit  30  Jahren  zusammen,
seit 1997 regelmäßig zu Gast
beim  Klavier-Festival  Ruhr:



Das  Duo  Yaara  Tal  und
Andreas  Groethuysen.  Foto:
KFR/Frank Mohn

Richard Strauss‘ „Till Eulenspiegel“ lässt gemischte Gefühle
zurück: Nicht, weil das Duo mit dem technisch anspruchsvollen
Stück Probleme hätte – dreißig Jahre gemeinsamen Musizierens
führen  zu  einer  bewundernswerten  Vertrautheit.  Auch  nicht,
weil Bearbeitungen – diese stammt von Otto Singer junior – oft
durch  Reduktion  strukturelle  Einblicke  gewähren,  die  sonst
gerne mit dem üppigen Orchesterklang bemäntelt sind. Sondern
eher, weil die Farben des Orchesters fehlen und Strauss eben
nicht nur strukturell, sondern auch farbig-plastisch gedacht
hat.  Dennoch:  Das  Duo  findet  zu  burleskem  Charme  und
spritzigen Dialogphasen. „Nordisch“ freilich ist darin nichts.

Ein wenig enttäuschend blieb ausgerechnet Mozart, sonst ein
Paradekomponist der beiden Virtuosen. In der „Sonata facile“ –
die  alles  andere  als  „leicht“  ist  –  finden  sie  zu
ausschwingenden melodischen Phrasierungen und zu einem apart
zärtlichen Ton. Aber das Andante ist im Tempo nicht nur rasch,
sondern  auch  angespannt;  das  Rondeau  zu  neutral  in  der
Artikulation und damit weder spritzig noch beglückt mit dem
sprühenden Witz Mozarts.

In der Fantasie (KV 475) entdecken Tal & Groethuysen nicht so
sehr die auf Beethoven weisenden Kühnheiten in Chromatik und
Modulation,  sondern  eher  die  klassische  Gemessenheit,  von
Grieg lyrisch-romantisch eingedunkelt. Und Mozarts Sonate für
zwei Klaviere (KV 448) demonstriert, wie traumwandlerisch sich
die Beiden im lebendig flüssigen Tempo verstehen, lässt aber
den Charme des „con spirito“ vermissen, will im zweiten Satz
nur punktuell zur poetischer Tiefe und atmender Phrasierung
vorstoßen  und  bleibt  im  dritten  flach  und  rasch.
„Heruntergehudlet“ schimpfte Mozart einmal in einem Brief über
eine solche Demonstration fehlerfreier, aber auch seelenarmer
Geschwindigkeit.



Der „nordische Ton“ bleibt im Programm präsent

Das Klavier-Festival wird in den kommenden rund 60 Konzerten
in 20 Städten dem „nordischen Ton“ weiter nachspürenm aber
auch dem 100. Todestag von Alexander Skrjabin Tribut zollen.
So spielt Olli Mustonen am 27. April in Duisburg eine eigene
Komposition – schlägt sozusagen den aktuellen „nordischen Ton“
an –, widmet sich aber auch Sibelius als Klavierkomponisten
und  stellt  Griegs  Ballade  g-Moll  op.  24  vor.  Henri
Sigfriedsson spielt am 10. Mai in Bottrop einen Sibelius-
Abend. Skandinavisch geht es auch am 13. Mai in Schloss Herten
zu, wenn Miah Persson, begleitet vom Klavierfestival-Urgestein
Graham  Johnson  auch  unbekanntere  Lieder  etwa  von  Ture
Rangström  und  Wilhelm  Stenhammar  singt.

Jean Sibelius auf einem
historischen  Foto  von
1913.

Am 19. Mai widmet sich dann in Essen in der Philharmonie
Mikhail Pletnev den 23 Préludes op. 11 von Alexander Skrjabin.
Und der junge Pavel Kolesnikov spielt am 31. Mai in Moers in
einem der 25 bereits ausverkauften Konzerte die Fis-Dur-Sonate
op.30 Skrjabins – die einen Tag später von Gabriela Montero in
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Düsseldorf wiederholt wird. Am 2. Juni bringt Rafał Blechacz
mit „Pelimannit“ („Die Geiger“) das Opus 1 des 1928 geborenen
Einojuhani  Rautavaara,  eines  der  wichtigen  lebenden
Komponisten  Finnlands.

Am 5. Juni spielt in Dortmunds Harenberg Center der Sieger des
Grieg-Wettbewerbs, der Norweger Joachim Carr, Stücke von Grieg
und  Nikolaj  Medtner.  Und  am  6.  Juni  folgt  ihm  in  der
verdienstvollen Reihe „Die Besten der Besten“ der vielfache
Wettbewerbssieger Andrey Gugnin mit Sibelius, Skrjabin und der
Siebten Sonate von Sergej Prokofjew. Originell das Programm
des norwegischen, in Köln unterrichtenden Cembalisten Ketil
Haugsand. Er konfrontiert am 9. Juni in Schloss Hohenlimburg
Bach und Buxtehude mit dem 1758 gestorbenen Johan Helmich
Roman, dem „Vater der schwedischen Musik“ und mit dem in Memel
geborenen und bis zu seinem Tod 1787 in Trondheim wirkenden
Johan Daniel Berlin.

Am 15. Juni kehrt Joseph Moog zum Klavier-Festival zurück und
widmet  sich  im  Konzerthaus  Dortmund  mit  den  Bochumer
Symphonikern unter Steven Sloane dem fis-Moll-Klavierkonzert
Skrjabins. Und zum Abschluss des Klavier-Festivals am 4. Juli
greift  das  WDR  Sinfonieorchester  unter  dem  Gastdirigenten
Hannu Lintu noch einmal kraftvoll zum nordischen Repertoire
und spielt Carl Nielsens „Helios“-Ouvertüre und Jean Sibelius‘
Zweite Symphonie. Igor Levit krönt das Programm mit Griegs
Klavierkonzert.

Info: www.klavierfestival.de

„Das  mechanische  Corps“  –
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Technik  der  Jules-Verne-
Romane  inspiriert  Kunst  von
heute
geschrieben von Rolf Pfeiffer | 30. April 2015

Die Kiste kann wandern, die
Lokomotive  fahren;
bewegliche  Kunst  auf  den
Spuren  von  Jules  Verne
(Bild: David Brandt, HMKV im
Dortmunder U)

Ein Messingobjekt, das in seiner kardanischen Aufhängung einem
Schiffskompaß  ähnelt,  zeigt  muntere  Bewegung;  ebenso  sein
Gegenüber, dessen Vorbild nicht so ohne Weiteres zu deuten
ist, in dem sich etwas dreht, klassisch geradezu angetrieben
von einer Technik, die lineare Schub- und Zugbewegungen einer
Treibstange in Rotation überführt.

An der Decke bewegen sich rhyhthmisch die Paddel einer Luft-
Galeere,  weiter  hinten  hebt  und  senkt  eine  verrottete
Nähmaschine  in  völliger  Nutzlosigkeit  den  Nadelschaft.  Mit
aufgesetzter,  zweckentfremdeter  Miniaturskulptur  der  New
Yorker Freiheitsstaue fräst eine Kernbohrmaschine ein Loch in
die Museumswand, über Monitore laufen Sequenzen aus Filmen,
die den Menschen vor rund 100 Jahren stumm erzählten, wie die
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Zukunft sein würde. All dies, und noch manches mehr, ist jetzt
im Dortmunder U zu sehen.

Wenn man der Unterzeile des Ausstellungstitels glauben darf,
wandeln die hier vorgestellten, überwiegend noch recht jungen
Künstlerinnen und Künstler „auf den Spuren von Jules Verne“.
Als  „mechanisches  Corps“  werden  sie  vom  Kurator  Christoph
Tannert  bezeichnet,  der  die  Ausstellung  zusammen  mit  dem
vestorbenen  Peter  Lang  für  das  Künstlerhaus  Bethanien  in
Berlin realisierte.

Bild: Stephanie Brysch,
HMKV im Dortmunder U

Die Zukunft wird militärisch

„Das mechanische Corps“ ist auch der Titel der Ausstellung,
und  natürlich  geschieht  die  Verwendung  des  eigentlich  ja
militärischen Begriffes Corps mit Hintersinn. Fortschritt, der
utopische zumal, nahm in den Phantasien der Schriftsteller des
19. Jahrhunderts oft paramilitärtische Formen an. Zukünftige
Gesellschaftsordnungen  fußten  auf  militärischer  Disziplin,
Maschinen, mit denen Unmögliches möglich werden könnte – in
Sonderheit  die  Reise  zum  Mond  –  waren  Kanonen,  Granaten,
Torpedos und Raketen.
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Gleichwohl wäre es vermessen, im Kollektiv der ausstellenden
Künstler militärisch-elitäre Trends zu suchen. Der Titel der
Ausstellung, anders gesagt, greift ein wenig ins Leere. Am
ehesten noch eint die Ausstellenden doch die Freude an der
(motorisch generierten) Bewegung, an der Nachvollziehbarkeit
mechanischer, uhrwerkhafter, sichtbarer Abläufe.

Zwar  ist  in  unserer  Zeit  fast  alles  in  Bewegung,  die
Bewegungen der Maschinen indes sind fast unsichtbar geworden.
Was bewegt sich noch in einem Kraftwerk, an einer Elektrolok?
Bewegung  findet  im  Alltag  vieler  Menschen  größtenteils
virtuell  auf  dem  Computerbildschirm  statt,  ein
unbefriedigender  Zustand,  der  die  ausstellenden
„Retrofuturisten“  (O-Ton  Tannert)  beflügelt  haben  mag.

Hier  darf  die  Nähmaschine
sein,  was  sie  immer  schon
war: ein kinetisches Objekt
(Foto: David Brandt/ HMKV im
Dortmunder U)

Dampf verändert alles

Zudem  war  die  quasi-militärische  Organisation  der
Industriearbeit  des  ausgehenden  19.  Jahrhunderts,  die  die
Zukunftsphantasien  vieler  Autoren  prägte,  den  immer
komplexeren  Produktionsabläufen  geschuldet.  Sie  ließen  sich
seinerzeit nur in militärgleich gestalteten Befehlsstrukturen
meistern, denn die computergestützte Meß- und Regeltechnik,
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die heutzutage oft auch Robotern die Arbeit zuteilt und mit
ihnen plaudert (Stichwort Industrie 4.0), gab es noch nicht.
Leider  bleibt  dieser  Aspekt  in  der  Schau  weitgehend
unbeachtet.

Aber vielleicht greift das schon zu hoch. Wenn Kurator Tannert
die jungen Künstler auf Jules Vernes Spuren wandeln sieht, so
auch deshalb, weil dessen Bücher reich bebildert waren und die
wunderbar  bewegliche  Technik  des  19.  Jahrhunderts  so
eindrucksvoll in Szene setzten, daß uns das noch heute zu
inspirieren vermag.

Neben den Raketen war natürlich der Dampf das Faszinosum jener
Zeit,  der  in  immer  größeren  Kolbenmaschinen  mit  viel
rhythmischer Bewegung arbeitete und die menschliche Zukunft
radikaler  und  ungleich  schneller  verändern  würde  als  alle
Erfindungen  zuvor.  Auch  Reisen,  Messen,  Berechnen  und
Beobachten – Letzteres vor allem mit starken Teleskopen –
waren  andächtige  Handlungen  in  den  Illustrationen.  Eine
sorgfältig zusammengestellte Diaprojektion, übrigens noch mit
museumstypischen  Karussell-Projektoren  und  richtigen  Dias,
zeigt dafür etliche Beispiele.

Turbine von Florian Mertens
(Foto: David Brandt, HMKV im
Dortmunder U)

Steam-Punker lieben es rüschig

Übrigens  findet  die  Science-Fiction-Ästhetik  des  19.

http://www.revierpassagen.de/30224/das-mechanische-corps-technik-der-jules-verne-romane-inspiriert-kunst-von-heute/20150421_1618/florian-mertens-turbine-2013-ausstellung-das-mechanische-cor


Jahrhunderts  heute  ihren  jugendkulturellen  Ausdruck  im
düsteren, viktorianisch-rüschigen Steam-Punk, dem einige der
Ausstellenden  huldigen  und  der  sich  als  Designvariante  in
recht  kommerziellen  Produkten  findet,  in  Armbanduhren  im
Kapitän-Nemo-Look zum Beispiel oder in hochgradig retromäßigen
Computertastaturen  mit  messingglänzender
Registrierkassenoptik. Auch solche Objekte hat Kurator Tannert
in die Ausstellung genommen, weil sie das Gesamtbild ergänzen.

Hingegen  wirken  die  kindlich-ungelenken,  bunten  Bilder  von
Fluggeräten und Fliegern, die an einer Wand hängen, auf den
ersten Blick deplaziert. Sie stammen von Karl Hans Janke, 1909
geboren, 1988 gestorben und bei Wikipedia als Vertreter der
„Outsider-Art“  gelistet.  Einen  Großteil  seines  Lebens
verbrachte er in der Psychiatrie, nachdem man ihm im Krieg
Schizophrenie  attestiert  hatte.  Janke  hat  vor  seiner
Erkrankung einige patentierte Erfindungen gemacht, sich später
an  der  Konstruktion  eines  „Schwingenflugzeuges“  erfolglos
abgearbeitet. Erfunden hat er bis zuletzt, weshalb man ihm in
der Psychiatrie „Erfinderwahn“ bescheinigte. Doch hat er auch
zeitlebens den Traum vom Fliegen geträumt, vielleicht, wie
verschwommen auch immer, vom Flug in eine bessere Zukunft.

„Das mechanische Corps – Auf den Spuren von Jules Verne“.
Hartware  Medienkunstverein  (HMKV)  im  Dortmunder  U,  Leonie-
Reygers-Terrasse,  Dortmund.  Bis  12.  Juli  2015.  Geöffnet
Di+Mi+Sa+So 11-18 Uhr, Do+Fr 11-20 Uhr. Eintritt 5 €. Katalog
des Berliner Künstlerhauses Bethanien 29 €. Infos: www.hmkv.de

Die  Welt  der  Pilger  –
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Ausstellung  im  Museum  für
religiöse Kultur in Telgte
geschrieben von Werner Häußner | 30. April 2015

Auf  der  Falkenburg  bei
Detmold gefunden: Ein „vera
icon“, ein Pilgerzeichen aus
Rom  aus  dem  13./14.
Jahrhundert mit dem Antlitz
Christi. Leihgabe und Foto:
Lippisches  Landesmuseum
Detmold.

Was  Telgte  und  seine  Marienkapelle  schon  sind,  kann  das
„Religio“ in diesem Jahr werden: eine Pilgerstätte. Jetzt ist
im Westfälischen Museum für religiöse Kultur in Telgte die
Ausstellung „Pilgerwelten“ zu sehen.

Die Ausstellung begleitet die Eröffnung eines neuen Teilstücks
des  Jakobswegs  von  Bielefeld  bis  Wesel.  Die  Federführung
dieses  Projekts  hat  die  Altertumskommission  des
Landschaftsverbandes Westfalen-Lippe (LWL). Die Deutsche St.
Jakobus-Gesellschaft e.V. firmiert als Schirmherrin für die
„Pilgerwelten“.
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Für die Kuratorinnen Anja Schöne und Lena Mengers ist das
Pilgern auch eine Reise zu sich selbst. Dementsprechend haben
sie nicht nur Leihgaben aus dem Stiftungsbestand Preußischer
Kulturbesitz, dem Jüdischen Museum Berlin, dem Kölner und dem
Essener Domschatz zusammengetragen, wie etwa eine Handschrift
mit dem Pilgerbericht des Ritters Arnold von Harff vom Ende
des 15. Jahrhunderts aus dem Kloster Maria Laach.

Arnold  von  Harff
kniet  vor  den
Heiligen  Drei
Königen.  Aus  dem
Pilgertagebuch  des
Arnold  von  Harff,
Niederrhein,
Handschrift  von
1554.  Leihgabe  und
Foto: Bibliothek der
Abtei Maria Laach.

Die  Ausstellung  fragt  auch  nach  den  Motiven,  warum  sich
Menschen auf Pilgerfahrt begeben – weltweit sind es jährlich
350 Millionen –, wie sie pilgern und was das Pilgern mit ihrem
Körper und ihrer seelischen Verfassung macht.



Für  den  umfangreichen  Katalog  haben  die  beiden
Ausstellungsmacherinnen Pilger aller Weltreligionen nach ihren
Motiven, Erfahrungen und Erlebnissen befragt. „Dabei lag der
Fokus stets auf Westfalen“, unterstreicht Mengers.

Der Schwerpunkt liegt auf der Pilgerfahrt nach Santiago de
Compostela. Diese Reise zum Grab des Apostels Jakobus in den
äußersten  Westen  der  iberischen  Halbinsel  entwickelte  sich
seit dem 9. Jahrhundert und zog bereits zwei Jahrhunderte
später viele Pilger aus ganz Europa an. Die Ausstellung folgt
ihren Spuren. Zudem beleuchtet sie die praktische Seite des
Pilgerns, so dass man sich anschließend gleich auf den Weg
machen  könnte.  Denn:  Zur  besseren  Anschaulichkeit  ist  der
Herdfeuerraum  im  alten  Teil  des  Museums  zu  einer  echten
Pilgerherberge mit echten Stockbetten umfunktioniert.

Der Weg der Jakobspilger von Bielefeld nach Wesel wird mit
einer ökumenischen Andacht und einer gemeinsamen Begehung am
Freitag,  8.  Mai,  ab  14  Uhr,  eröffnet.  Info:
www.jakobspilger.lwl.org

Info zur Ausstellung und zum umfangreichen Rahmenprogramm, u.
a. mit Radpilgern und einem Musical: www.museum-telgte.de

 

Verkannte  Moderne:  Essener
Philharmoniker mit spannendem
Programm
geschrieben von Werner Häußner | 30. April 2015
Seltsame Wege geht die Geschichte manchmal: Was bleibt? Was
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wird  vergessen?  Von  der  spannenden  Zeit  der  anbrechenden
musikalischen Moderne im deutschen Sprachraum bis zum Ersten
Weltkrieg, auch von der Vielfalt in den Zwanziger Jahren, ist
wenig geblieben: Richard Strauss vor allem; auch der erst seit
wenigen  Jahrzehnten  wiederentdeckte  Gustav  Mahler.  Und
natürlich  die  Wiener  Schule,  gehätschelt  von  den
„Fortschrittlichen“ nach dem Krieg, wenig geschätzt von einem
auf Genuss und Wiedererkennungswert fixierten Publikum.

Entsprechend abgemagert war, was Dirigenten und Orchester für
ihre Abo-Reihen – manchmal bis heute – auswählen. Und so war
das  Schönste  am  Neunten  Sinfoniekonzert  der  Essener
Philharmoniker das ungewöhnliche Programm mit drei Aspekten
der Moderne, das sich nicht wieder in den Göttern des Genres
erschöpfte.

Der erste verbindet sich mit Max Regers „Lustspiel-Ouvertüre“
von 1911, das Werk eines einst gefeierten Sonderlings, dem die
technische Brillanz des Komponierens über alles ging. Man wagt
nicht sich vorzustellen, welches „Lustspiel“ die Musik hätte
einleiten sollen. Reger führt in dem dicht gewebten Satz alles
vor, was ein Meisterkomponist zu beherrschen hat: Sonatenform,
Haupt-,  Neben-  und  Seitenthema,  kunstfertige  Kontrapunktik,
Abwandlung,  Kombination  und  Verarbeitung  des  thematischen
Materials, rasante Modulationen. Man staunt, was in knapp zehn
Minuten alles an formaler Kreativität möglich ist.

Hyeyoon Park. Foto: Giorgia
Bertazzi
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Aber  die  Lust  ist  –  mit  Verlaub  –  die  eines  geschickten
Handwerkers:  Taucht  einmal  ein  melodischer  Gedanke,  eine
rhythmische Figur auf, gehen sie sogleich im Mahlstrom der
Polyphonie unter. Das mag alles mit intellektuellem Gewinn zu
lesen sein; mit sinnlicher Lust zu hören ist es nicht.

Gastdirigent Patrick Lange tat nichts, um Regers artifizielles
Geflecht  durchsichtig  zu  machen.  Die  Philharmoniker
produzierten einen Klang so fett wie die Braten, die der Ur-
Oberpfälzer  zu  verschlingen  pflegte.  Die  Bruchstücke
Mendelssohnscher  Pianissimo-Fragilität  oder  Nicolaischen
Rhythmus-Charmes  reichen  nicht,  um  die  üppige  Zubereitung
leichter zu machen.

Im atonalen Frost verwelkt

Ein  zweiter  Aspekt  der  Moderne:  Erich  Wolfgang  Korngolds
Violinkonzert, eine 1947 uraufgeführte romantische Spätblüte,
schnell verwelkt im atonalen Frost der Nachkriegszeit. Das
Gegenteil von Reger: süffige Melodielinien, schmeichlerische
Harmonik,  statt  inneren  symphonischen  Zusammenhangs  ein
rhapsodisches Zitieren aus Korngolds Filmmusiken. Kein Wunder,
dass eine technikverliebte musikalische Epoche diese kunstvoll
assoziativ verknüpfte Musik nicht würdigen konnte. Korngold
galt als Edel-Kitsch mit dem sentimental-süßlichen Odeur der
Operette.

Dass dem nicht so ist, dass Korngold, das „Wunderkind“ des
Wiener Fin de Siècle, sein „Handwerk“ souverän beherrschte,
ist  auch  im  Violinkonzert  ablesbar.  Die  Überleitungs-  und
Durchführungspassagen des ersten Satzes verlangen Musikalität
und Formgespür – bloßer üppiger Ton reicht da nicht. Auch
nicht für das Seitenthema: Es erinnert an den Opernkomponisten
Korngold,  dessen  „Tote  Stadt“  mittlerweile  wieder  zum
Repertoire  gehört.

Hyeyoon  Park  spielt  mit  leuchtendem  Ton  und  angemessener
Aufmerksamkeit  für  den  Gehalt  jenseits  sinnlicher



Vordergründigkeit. Aber für die erotisch glühende Melodik ist
der Porzellanton der 1992 geborenen Koreanerin zu kühl – auch
wenn  sie  mit  siebzehn  Jahren  mit  diesem  Konzert  den  ARD-
Wettbewerb gewonnen, auch wenn die Kritik die natürliche Süße
ihres Tons gepriesen hatte.

Den  schwelgerischen  Überschwang  einer  Anne-Sophie  Mutter
braucht es nicht, aber die Kantilene darf blühen, der Ton hin
zu befreiender Fülle drängen. Der transparente zweite Satz
überzeugt  eher:  Hyeyoon  Park  gestaltet  die  Phrasierung
manchmal  verletzlich  filigran,  findet  dezentes  lyrisches
Schimmern. Hier zeigt sie, wie sie mit Tönen modelliert.

In den spieltechnischen Raffinessen des dritten Satzes ist sie
in  ihrem  Element:  leichtfüßige  Staccati,  ein  pfeffriger
Tarantella-Rhythmus, mit souveränem Schwung durchformulierte
Melodik,  Temperament  in  der  Stretta.  Der  Beifall  war
begeistert  –  sicher  auch,  weil  das  Orchester  bemüht  war,
Korngold  vom  Klischee  der  Filmmusik  –  mit  der  er  höchst
erfolgreich war – wegzurücken. Das bei der Uraufführung heftig
getadelte Vibraphon jedenfalls bringt wie andere Instrumente
des  reichen  Schlagwerks  wunderbare  Schattierungen  in  die
Farbpalette des klassischen Instrumentariums.

Musikalische Meisterschaft und philosophischer Tiefgang

Zum  Dritten  schließlich  Alexander  Zemlinskys  „Lyrische
Sinfonie“ von 1924. Sie verbindet technische Meisterschaft,
formale  Reflexion,  sinnliche  Unmittelbarkeit  und
philosophischen  Tiefgang.  Die  sieben  Liebesgedichte  von
Rabindranath  Tagore  spiegeln  die  unnennbare  Sehnsucht,  das
abgründige Verlangen, das ruhe- und ziellose Begehren der Zeit
wider,  spielen  mit  bedeutungsvollen  Naturmotiven  und
symbolträchtigen  Bildern.  Zemlinsky  findet  dafür  einen
hochdifferenzierten  Ton,  nutzt  den  Reichtum  des  Orchester-
Instrumentariums  gedankenvoll  und  virtuos  aus,  kennt  die
rhythmische  Schärfe,  das  raunende  Piano,  die  Majestät  des
Blechs.



Wieder  lassen  es  die  Essener  Philharmoniker  an  subtiler
Modellierung des Klangs fehlen. Dirigent Patrick Lange dämpft
nicht  ab,  daher  ist  das  Orchester  oft  zu  laut,  zu  wenig
atmosphärisch im Klang. Der Bariton Heiko Trinsinger schöpft
in der Deutung der Worte aus seiner Erfahrung, setzt seine
große, nach wie vor flexible Stimme ein. Katrin Kapplusch
ringt ihrem Sopran gestoßene Töne, ein hartes Vibrato und
schrille Höhen ab. Zemlinskys raffinierte Klangwelten wurden
umrundet, aber nicht erobert.

Informationen:
http://www.essener-philharmoniker.de/sinfoniekonzerte/9-sinfon
iekonzert-der-essener-philharmoniker-lyrisch.htm

Heldentenor  auf
Operettenkurs:  Jonas
Kaufmanns  Debüt  im
Konzerthaus Dortmund
geschrieben von Martin Schrahn | 30. April 2015

Jonas  Kaufmann.  Foto:
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Es  ist  sein  Debüt.  Doch  Jonas  Kaufmann  kommt  nicht  als
strahlender  Wagner-Held  oder  schmachtender  Verdi-Tenor.
Vielmehr bedient er hier, im Dortmunder Konzerthaus, das Fach
der Nostalgie. Mit Arien des oft totgesagten Genres Operette
und  mit  Filmschlagern  der  Jahre  1905  bis  1934,  allesamt
bekannte Evergreens und deshalb so recht nach dem Geschmack
des Publikums im prallvollen Saal.

Kaufmann braucht keine Aufwärmphase. „Freunde, das Leben ist
lebenswert“ schmettert er uns gleich zu Beginn entgegen, als
gelte es, nicht Lehár, sondern Gustav Mahlers „Lied von der
Erde“ zu interpretieren. Die kraftvollen Höhen seiner Stimme,
die er gewissermaßen aus der Hüfte feuert, leuchten in allem
Glanz. Das überrascht umso mehr, weil der Sänger doch ein
ausgesprochen baritonal gefärbtes Timbre hat.

Doch für Kaufmann ist das kein Problem. Ohne Ansatz singt er
die tenoralen Höhepunkte heraus. Andererseits weiß der Sänger
die  dunklen  Farben  weidlich  für  sich  zu  nutzen,  sei  es
markant, etwa in Richard Taubers „Du bist die Welt für mich“,
oder als balsamische Grundierung, wie in Lehárs „Gern hab ich
die Frau’n geküsst“. Dass er hin und wieder kleine Schluchzer
einbaut, ist eine verzeihliche Manier.

Gleichwohl bleiben Fragen. Die nach der dynamischen Balance
etwa, weil das Münchner Rundfunkorchester und Dirigent Jochen
Rieder  es  nicht  nur  bei  Ouvertüren  und  Zwischenspielen
ordentlich  krachen  lassen,  sondern  auch  den  Sänger  gern
zudecken.  Kaufmanns  schönstes  Legato  und  gewissenhafteste
Diktion garantieren deshalb nur bedingt Textverständlichkeit.

Daraus aber ergibt sich die Frage nach der  Authentizität.
Denn  oft  fehlt  diesen  Operettenschmankerln  Leichtigkeit,
Charme,  Esprit.  Und  wenn  Kaufmann  die  in  vielen  Stücken
geforderten,  halblauten  Höhen  ausmalt,  wirkt  die  Stimme



bisweilen angeraut. Ein Heldentenor, der sich offenbar nicht
ganz wohlfühlt im neu gewählten Genre.

Plötzlich aber geschieht Außerordentliches: Die Ouvertüre zu
Lehárs „Land des Lächelns“ leuchtet beim Spiel des Münchner
Orchesters in schönsten Farben, die Dynamik ist ausgewogen,
der Klang transparent. Und wenn dann Jonas Kaufmann „Dein ist
mein  ganzes  Herz“  zelebriert  und  eben  mit  allem  Herzblut
beschwörend  heraussingt,  ist  das  Publikum  ganz  aus  dem
Häuschen. Und die Operette – ja, sie lebt.

(Der Text ist in ähnlicher Form zuerst in der WAZ erschienen.)

Ziellose  Odyssee  –  „Otis“,
der Debüt-Roman des Blumfeld-
Sängers Jochen Distelmeyer
geschrieben von Britta Langhoff | 30. April 2015

Es  gibt  Bücher,  die  einen  ratlos
zurücklassen, bei deren Lektüre man sich
ernsthaft  fragt,  was  in  aller  Welt  der
Autor hat mitteilen wollen.

Schlimmer noch: Wollte er dem Leser überhaupt etwas mitteilen
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oder wollte er einfach nur mal all seine Gedanken aufschreiben
und  loswerden?  Am  allerschlimmsten:  Wenn  man  am  Ende  des
Romans angelangt ist, es nicht ungern gelesen und sich nicht
gelangweilt hat, aber trotzdem nicht weiß, ob einem das Buch
gefallen hat, ob man aus der Lektüre jetzt etwas für sich
mitnimmt. So ein Buch ist für mich „Otis“, der erste Roman von
Jochen Distelmeyer, dem hochgelobten Sänger und Texter der
ehemaligen? wiedervereinigten? (man weiß es derzeit nicht so
genau) Hamburger Band Blumfeld.

Distelmeyer  erzählt  vom  Leben,  Wirken,  und  Denken  seines
Helden Tristan Funke, von seinen wolkigen Träumen und seinen
gelegentlichen  Stippvisiten  auf  dem  Boden  der  Realität.
Tristan ist erst vor kurzem von Hamburg nach Berlin gezogen,
um  über  die  Trennung  von  seiner  langjährigen  Liebe
hinwegzukommen.  Einen  gutbezahlten  Job  hat  er  deswegen
geschmissen, nun ist er unter die Schriftsteller gegangen.
Sein  Thema  ist  die  Odyssee,  darunter  macht  er  es  nicht.
Natürlich übertragen in die Neuzeit. Sozusagen Metaebene auf
der Metaebene in der Metaebene.

Der Held in Tristans Buch ist Otis, ein moderner Anti-Held auf
der Flucht, angelehnt an die Figur des berühmt berüchtigten
Kim Dotcom. Während Tristan – meist erfolglos – an seinem Buch
rumdoktert, erlebt er in der Hauptstadt so etwas wie seine
persönliche Odyssee.

In  Tristans  Lebens  gibt  es  genug,  wovor  er  nur  zu  gerne
flüchten mag. Vor gleich zwei Frauen, mit denen er zeitgleich
Liebschaften unterhält, während er sich eigentlich eher für
eine Dritte interessiert. Vor dem Intellektuellen-Gehabe der
neugewonnenen flüchtigen Hauptstadt-Bekanntschaften, mit denen
er  doch  eigentlich  so  gerne  konkurrieren  möchte.  Vor  dem
ganzen  Elend  bundesrepublikanischer  Wirklichkeit  in  den
Zehner-Jahren  des  noch  jungen  Jahrtausends.  Tristan  –  so
scheint es – ist geradewegs von der Pubertät in die Midlife-
Crisis gerutscht.



Jochen Distelmeyer ist ein belesener, ein gebildeter, sehr
kluger Mensch, der kluge Gedanken noch klüger zu formulieren
weiß.  Er  kann  wunderbar  mit  Worten  umgehen,  sie  zu
melodischen,  lange  nachklingenden  Sätzen  zusammensetzen.  Es
ist eine Freude, diese Sätze zu lesen, einfach um der Sätze
willen.  Formulieren  also  kann  er,  eine  Handlung  stringent
erzählen hingegen eher nicht.

Wikipedia merkt zur Band Blumfeld an, dass deren Texte „eigene
Gefühlswelten  mit  Gesellschaftskritik“  verbinden.  Sehr
gelungene  Formulierung,  die  sich  eins  zu  eins  auf  „Otis“
übertragen lässt. Denn genau das ist es, was in diesem Buch
passiert. Nicht weniger, aber leider auch nicht mehr. Das, was
in Sontexten so ganz wunderbar funktioniert, lässt sich eben
nicht  so  einfach  in  Romanform  übertragen.  Zumal  die
Gesellschaftskritik  an  jeder  Stelle  so  wirkt,  als  habe
Distelmeyer  sie  einfach  unbedingt  unterbringen  wollen,  um
jeden Preis. Auch um den Preis, dass die behandelten Themen
selten  etwas  mit  der  ohnehin  schon  recht  dürftigen
Romanhandlung zu tun haben. Schlussendlich hat man das Gefühl,
einfach nur aneinander montierte Szenen gelesen zu haben, die
sich  bei  allem  spürbaren  Bemühen  einfach  nicht  verdichten
wollen.

Distelmeyer scheint wie sein Protagonist Tristan der Meinung
zu  sein,  dass  die  Bevolkerung  quasi  in  der  „Sicherheit
ausländischer Krisensituationen gewiegt wird“, während „allen
im Innersten längst klar ist, dass das Spiel an sich längst
gelaufen  ist.“  So.  Das  muss  mitgeteilt  werden,  das  muss
endlich mal allen klar werden. Und wenn man es in einen Roman
presst, damit es nicht nur eingefleischte Blumfeld Anhänger zu
hören/lesen kriegen.

Das  liest  sich  streckenweise  spannend,  zum  Beispiel  wenn
Distelmeyer sein schwelendes Unbehagen am Umgang mit jüngerer
deutscher  Geschichte  am  Beispiel  des  Berliner  Holocaust-
Mahnmals erzählt. Da ist es eigenartig berührend, wenn man
selbst miterlebte Geschichte in Romanform erzählt bekommt und



gleichzeitig bestürzend offenlegend, wie absurd doch so vieles
ist.

Aber kein Thema ist abseitig genug, um nicht irgendwie noch in
den Roman hineingequetscht zu werden. Wozu geht Tristan auf
schicke Partys, wenn nicht, um die dort entstehenden Dialoge
für Gesellschaftskritik zu nutzen? Da kann man gerne schon mal
über  Cern  in  Genf  als  das  „Ground  Zero  für  Urknall-
Traumatisierte“  philosophieren.  Schön  formuliert,  griffig,
wohlklingend, aber was genau soll das dem Leser jetzt sagen?

Überdruss macht sich da schnell breit, vor allem auch, wenn
kaum  einmal  etwas  auch  von  einem  zweiten  Standpunkt  aus
betrachtet  und  so  ungewollt  das  Vorurteil  vom  weltfremden
Kulturschaffenden genährt wird. Sehr schön zu sehen am Exkurs
über  den  Verlag  Behrmann,  wohl  angelehnt  an  die  jüngere
Geschichte des Suhrkamp-Verlags. Alles richtig, alles wahr,
aber alles auch nur aus der Sicht des Literaten betrachtet.
Dass es auch noch andere Dinge gibt, die das Zusammenleben
regeln,  Gesetze  beispielsweise  –  das  schenkt
Tristan/Distelmeyer  sich  durch  elegantes  Weglassen.  Dadurch
reduziert  er  seine  ihm  doch  so  am  Herzen  liegende
Gesellschaftskritik auf eine trotzige Pippi-Langstrumpf-Ich-
mach-mir-die-Welt-wie-sie-mir-gefällt-Attitude.

Dazu kommt, dass vieles im Buch sehr Berlin-spezifisch ist und
für den, der nicht so mit der Welt der Promis und Hipster in
der Hauptstadt vertraut ist, schwer zu enträtseln. Kann man
sich immerhin gut in Tristan hereindenken, dessen nordisch-
grüblerisches  Wesen  in  der  Hauptstadt  auch  weit  weniger
gefragt ist als das im Buch nicht ungeschickt gezeichnete
intellektuell  verbrämte,  überhebliche  Weltenerklärer-Gehabe.
Tristan befindet sich da in einem Zwiespalt und Distelmeyer
mit ihm. Nie weiß man genau, was ihn eigentlich treibt und
schon  gar  nicht  warum.  Wut?  Überhöhtes  Selbstverständnis?
Resignierte Melancholie der intellektuellen Boheme?

Viel authentischer, viel empathischer und glaubwürdiger wirkt



Distelmeyers  Roman  dafür  an  den  Stellen,  an  denen  er  die
Gesellschaftskritik einfach beiseite lässt und von den Leuten
erzählt, mit denen Tristan sein Leben verbringt. Cousine Juli
und  Freund  Ole  beispielsweise  sind  so  fein  entworfen,  so
lebensnah, darüber hätte man gerne mehr gelesen. Genauso wie
über das Romangeschehen auf der Meta-Ebene. Die Geschichte von
Otis als modernem Odysseus ist eine großartige Idee, liest
sich auch in Ansätzen so schön, dass man sich bei dem Gedanken
ertappt, lieber als Tristans Irrwege durch Berlin hätte man
diese Geschichte gelesen. Doch auch Distelmeyers Auslassungen
zu Odyssee und Orestie sind weit hergeholt und verschwurbelt.
Es ist eine Odyssee der Ziellosigkeit.

Jochen Distelmeyer: „Otis“. Roman. Rowohlt Verlag, 282 Seiten,
€19,95.

Von musikalischer Zerstörung:
Die Dortmunder Philharmoniker
deuten Mahlers 6. Symphonie
geschrieben von Martin Schrahn | 30. April 2015
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Mahler-Karikatur aus der
Wochenschrift  „Die
Muskete“  (1907):
„Herrgott, dass ich die
Hupe  vergessen  habe!
Jetzt muss ich noch eine
Sinfonie schreiben.“

„Symphonie heißt mir eben: mit allen Mitteln der vorhandenen
Technik eine Welt aufzubauen“. So hat Gustav Mahler 1895 sein
Credo formuliert, glaubt man den Erinnerungen seiner Freundin,
der Geigerin und Bratschistin Natalie Bauer-Lechner.

Es war das Jahr, in dem des Komponisten 2. Symphonie in Berlin
uraufgeführt wurde, unter seiner Leitung. Und in der Tat, er
hat seine Mittel weidlich ausgenutzt: den liedhaften Tonfall,
räumliche  Klangwirkungen  durch   Fernorchester  und  Echos,
Naturlaute, extreme dynamische Spannweite, skurrile Wendungen.

In den Augen mancher war Mahler bereits mit seiner 1. ein
fertiger  Komponist.  Er  selbst  indes  sah  sich  eher  als
Suchender,  der  seine  Werke  noch  während  der  Proben  zur
Uraufführung und darüber hinaus korrigierte, sei es bei der
Orchestrierung oder der Satzfolge. Kunst war für ihn also
einerseits  Handwerk,  zum  anderen  Trägerin  metaphysischer
Bedeutung. Keinesfalls aber sah er sich in der Nachfolge der
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Programmusiker namens Franz Liszt oder Richard Strauss.

Mahler nahm also sein Material und entwickelte es stetig fort.
Die Welt, die er dabei vor Augen hatte, mochte bisweilen schön
sein, doch Schönheit ist bekanntermaßen vergänglich. Für den
Komponisten  hieß  dies,  Abgründe  freizulegen,  Illusionen  zu
entlarven, Tod und Leben nebeneinander zu stellen. Dies hat er
wohl  nirgends  so  konsequent  komponiert  wie  in  der  6.
Symphonie.  Mehr  noch:  Mahler  zeigt  nicht  nur  eine
schreckliche,  von  unerbittlichen  Marschrhythmen  beherrschte
Welt, aus der es nur kleine Fluchten in die pastorale Idylle
gibt, sondern er dekonstruiert die Musik gewissermaßen selbst.
Was kernig beginnt, endet in Stammelei. Harte Paukenrhythmen
und zuletzt wuchtige Hammerschläge hauen alles in Stücke. Dem
Hörer, der sich diesen 90 Minuten hingibt, ja sie durchsteht,
bleibt blankes Entsetzen – und Schweigen.

Gabriel  Feltz,
Chefdirigent  der
Dortmunder
Philharmoniker.
Foto: Thomas Jauk

Nun  haben  die  Dortmunder  Philharmoniker,  verstärkt  durch
Studierende des Orchesterzentrums NRW, sich dieses gewaltigen
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symphonischen Brockens angenommen. Chefdirigent Gabriel Feltz
steht im Konzerthaus am Pult, führt diese Klangkörpermasse mit
den allseits bekannten Fingerzeigen durch die hochpolyphone
Partitur,  auf  dass  jeder  Einsatz  sitzt  und  sich  Gehör
verschafft. Das sieht nach gutem Überblick aus, doch mitunter
ist Feltz’ Körpersprache derart exponiert, als ringe er selbst
mit der Materie.

Und  das  Orchester,  das  nicht  unbedingt  auf  eine
Mahlertradition zurückblicken kann, wie sie etwa die Bochumer
Symphoniker  seit  zwei  Jahrzehnten  kontinuierlich  pflegen,
macht seine Sache in vielerlei Hinsicht außerordentlich gut.
Koordinations- und Intonationsprobleme halten sich in engen
Grenzen.  Die  Durchhörbarkeit  ist  überwiegend  gewährleistet.
Die Emotionalität ist hoch, wie die Wirkmacht dieser Musik.

Und doch: Feltz dirigiert das Werk stark aus dem Geist der
Romantik. Weder gelingt ihm die rhythmische Unerbittlichkeit
der  Marschbewegungen,  mit  denen  Mahler  bereits  die
Maschinenmusik streift, noch klingen die Hammerschläge, um ein
Detail zu benennen, wie krass naturalistische Axthiebe. Diese
Welt, die zusammenfällt, soll wenigstens eine halbwegs schöne
gewesen  sein.  Doch  diese  Schönheit,  wie  sie  sich  etwa  im
Einschub der Herdenglocken-Idylle innerhalb des ersten Satzes
offenbart,  ist  eine  allzu  greifbare.  Mahlers  Vorstellung
jedenfalls,  dass  diese  Laute  wie  der  letzte  Ausdruck
menschlicher Zivilisation sich in der Natur verlieren, ist
kaum erfüllt.

Anderes gelingt famos. Der schlichte, liedhafte Beginn des
langsamen Satzes ist betörend, die Fernorchesterwirkungen des
Finales klingen schon immateriell, die Präsenz besonders der
Holzbläser wie der Trompeten ist beachtlich, das Schlagwerk
gewinnt im Finale an schauriger Präsenz. Nur schade, dass
Feltz im mitunter größten Wüten der Welt das Tempo rausnimmt.
Das erzeugt kaum zusätzliche Spannung, ist eher ärgerlich.

Insgesamt aber schlägt sich das Orchester tapfer. Und schafft



eine überzeugende Grundlage für eine hoffentlich regelmäßige
Beschäftigung mit dem Phänomen Mahler und seiner Welt.

Was  Dachdecker  nicht  zu
erzählen wagen
geschrieben von Bernd Berke | 30. April 2015
In  letzter  Zeit  gab’s  abermals  Anlässe,  um  über  das
althergebrachte  Handwerk  der  Dachdecker  nachzudenken.
Einzelheiten  spielen  hier  keine  Rolle.  Nur  dies:  Auf  dem
fünfstöckigen Nachbarhaus ist gerade eine Firma zugange, es
sieht momentweise richtig gefährlich aus.

Immer wieder hört man horrible Geschichten über abgestürzte
Dachdecker, auch im berühmten Gedicht „Weltende“ des Jakob van
Hoddis  kommt  bekanntlich  ein  solches  Unglück  vor  –  sogar
kollektiv:  „Dachdecker  stürzen  ab  und  gehn  entzwei…“
Vielleicht  rührt  auch  daher  der  spezielle,  manchmal  eher
schwarz schattierte Dachdecker-Humor, von dem hier in einem
früheren Beitrag die Rede war.
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Tollkühne  Männer
in  Baumkronenhöhe
(Foto: BB)

Heute fiel mir auf, dass die angeblich „brummende“ Konjunktur
in einem Online-Nachrichtenportal mal wieder mit einem Foto
von Dachdeckern illustriert wurde. In den Debatten um die
vorgezogene Rente wurden häufig die Dachdecker als Beispiel
für arbeitende Menschen herangezogen, die nicht bis 65 oder
gar 67 tätig sein sollten. Der Dachdecker scheint heute so
etwas wie der ideelle Gesamt-Arbeiter der Nation zu sein. Er
sorgt ja auch für die Krönung des Hauses.

Auf den Tod haben wir schon angespielt, jetzt ist der Sex
dran. Als sie nebenan kürzlich das Gerüst aufbauten, dachte
ich bei mir, dass die Männer von dort aus so manche Einblicke
in die Wohnungen bekommen. Wer weiß, was sie dort alles sehen.
Wenn  die  Gerüstbauer  an  die  Arbeit  gehen,  ist  der
Überraschungs-Effekt noch ganz frisch. Sind die Dachdecker an
der Reihe, so haben sich die meisten Leute wohl schon gegen
ungebetene  Blicke  gewappnet;  es  sei  denn,  sie  wären
exhibitionistisch veranlagt. Doch das sind ja heute ziemlich
viele, vor allem notorische Privatfernsehgucker.

Gerüstbauern und Dachdeckern, so darf man also vermuten, ist
visuell  nichts  Menschliches  fremd.  Wenn  Dachdecker  freiweg
erzählen könnten, dann würde sich – Verzeihung! – so manche
Lattung biegen, so manche Unterspannbahn finge an zu flattern.
Und selbst die mausgraue Frankfurter Pfanne (Begriff bitte bei
Bedarf in eine geeignete Suchmaschine geben) würde vielleicht
ein wenig ziegelrot werden.



4.  Staffel  der  „Jungen
Wilden“: Konzerthaus Dortmund
will neue Klassikwege gehen
geschrieben von Martin Schrahn | 30. April 2015

„Junge  Wilde“  mit
Akkordeon:  Ksenija
Sidorova.  Foto:
Phil  Tragen

Die Musik klingt dramatisch, und das verwundert kaum, wenn im
Film  dazu  ein  Klarinettist  samt  Instrument  von  reißendem
Wasser  bedrängt  wird,  wenn  ein  Sänger  einen  meterhohen
Urwaldbaum erklimmen will, oder eine Akkordeonistin, inklusive
Stirnlampe, sich in kalter Höhle wiederfindet. „Klassik geht
neue Wege“ ist dieses Kurzvideo überschrieben, die neueste
Produktion des Konzerthauses Dortmund, ein Werbetrailer für
die nunmehr vierte Staffel der „Jungen Wilden“.

Das  Format,  2006  von  Intendant  Benedikt  Stampa  ins  Leben
gerufen, zunächst vom Publikum kritisch beäugt, alsbald aber
zu Zuschauers Liebling gereift (450 Abos, etwa 1000 Besucher
pro Konzert), bietet eben jungen Solisten ein Podium, die am
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Beginn einer internationalen Karriere stehen. Das Kriterium
des Wilden darf sich dabei gern in mehrfacher Form ausdrücken.
Sei es, dass eine Geigerin besonders emotional zur Sache geht,
dass  ein  Pianist  seltenes  Repertoire  pflegt,  oder  dass
überhaupt  jemand  mit  einem,  im  (kammermusikalischen)
Konzertbetrieb eher ungewöhnlichen Instrument auftaucht.

Wie  etwa  die  Lettin  Ksenija  Sidorova,  die  sich  eben  dem
Akkordeonspiel  verschrieben  hat.  Sie  und  ihre  sechs
Mitstreiter geben sich ab nächster Spielzeit für drei Jahre
regelmäßig die Ehre, musizieren, gehen in Dortmunder Schulen
und sind bereit für Publikumsgespräche. Die Programmgestaltung
ist  ihnen  weitgehend  freigestellt,  es  muss  nicht
ausschließlich „Klassik“ sein. Gerade das Akkordeon dürfte für
Ausflüge in fremde musikalische Gefilde prädestiniert sein.

Der  Klarinettist  Andreas
Ottensamer  (Foto:  ©  Anatol
Kotte/Mercury Classics/DG)

Sidorova  ist,  zumindest  in  unseren  Breiten,  ein  eher
unbekanntes  Gesicht.  Andere  stehen  deutlich  intensiver  im
Fokus des Interesses, das gilt etwa für den österreichischen
Klarinettisten  Andreas  Ottensamer,  Stimmführer  bei  den
Berliner Philharmonikern, oder für den britischen Pianisten
Benjamin Grosvenor, der als jüngster Solist überhaupt 2011 bei
den „BBC Proms“ auftrat. Zu ihnen gesellt sich der Usbeke
Behzod Abduraimov, dessen „Wildheit“ in Dortmund bereits zu
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bestaunen war. Während der Prokofjew-Zeitinsel interpretierte
der Pianist des Komponisten 3. Klavierkonzert.

Im Fach Violine wiederum stellt sich Nicola Benedetti vor,
eine Schottin mit italienischem Namen. Sie will der Musik
ihrer Heimat ebenso die Ehre erweisen wie der Bariton Andrè
Schuen sich auf seine Wurzeln besinnen will, die in Südtirol
liegen. Die Geigerin pflegt zudem die Barockmusik. Jüngster im
Bunde der neuen „Jungen Wilden“ ist der 21jährige Cellist
Edgar  Moreau,  geboren  in  Paris,  bereits  mehrfach
ausgezeichnet,  so  2011  beim  renommierten  Moskauer
Tschaikowsky-Wettbewerb.

Das  erste  Konzert  der  Reihe  gestaltet  der  Pianist  Behzod
Abduraimov am 18. September 2015, mit Werken von Schubert,
Liszt und Mussorgsky. Abos für das Gesamtformat sind ab sofort
erhältlich, Einzelkarten werden vom 15. Juni an verkauft. Der
kurze  Trailer  ist  unter
https://www.youtube.com/watch?v=66nmqM-WHUs  zu  sehen.

Weitere Infos unter: www.konzerthaus-dortmund.de

 

 

 

Höllisch ist das Leben, das
Paradies  fällt  aus:  „Die
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göttliche  Komödie“  am
Schauspiel Köln
geschrieben von Eva Schmidt | 30. April 2015
Hat heute wirklich noch jemand Angst vor der Hölle? Glaubt
einer noch ans Fegefeuer als Übergangsstadium ins Paradies? Wo
man  von  seinen  Sünden  gereinigt  wird,  z.B.  von  Wollust,
Völlerei, Geiz oder Neid?

In Zeiten von Fifty Shades of Grey oder öffentlichen Abspeck-
Sows im TV sind alle Sünden total normal und deren Läuterung
hat sich – wenn überhaupt – komplett ins Diesseits verschoben.
Die Selbstoptimierung findet hier und jetzt statt und nicht
erst nach dem Tod wie noch in Dante Alighieris „Göttlicher
Komödie“.

Foto:  Matthias
Horn/Schauspiel  Köln

Die Hölle haben wir auch bereits auf Erden, wenn man an Krieg,
Terror  und  das  Leid  denkt,  das  in  vielen  Weltgegenden
herrscht.  Folgerichtig  also,  dass  Sebastian  Baumgarten  in
seiner neuen Inszenierung des spätmittelalterlichen Stoffes am
Schauspiel  Köln  einen  Soldaten  mit  posttraumatischer
Belastungsstörung  als  Dante  (Guido  Lambrecht)  in  den
Mittelpunkt  des  Geschehens  stellt.

Abgerissen und seelisch abgestumpft kommt er aus irgendeinem
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Krisengebiet  nach  Hause  und  muss  feststellen,  dass  seine
geliebte Frau Beatrice (Yvon Jansen) gestorben ist.

Statt dessen trifft er auf seltsame Leute, die ihn auf eine
Art Expedition durch die Hölle schicken, denn wenn es e i n
Ausgewählter durch das Inferno hindurch ins Paradies schafft,
dann vielleicht alle? Zum Glück hat er einen Kollegen an der
Seite (denn eigentlich ist der Krieger Schriftsteller), Vergil
aus dem alten Rom. In einer Art antikem Pluderhöschen steigt
dieser (gespielt von Seán McDonagh) aus einem schrottreifen
Auto und nutzt für seine philosophischen Vorträge die Leinwand
wie ein Tablet, über das er flink hinwegwischt.

Die  Bühne  (Thilo  Reuther)  behauptet  die  Hölle  als  ein
gesichtsloses Vorstadt-Mietshaus in einer schlechten Gegend.
Die  Bewohner  sind  Huren,  Haie,  Zuhälter.  Statt  eines
Sandkastens schmilzt vor dem Haus eine Schneefläche vor sich
hin, die langsam zu Matsch wird. Vor allem, weil in der Hölle
dauernd ein Video-Feuer brennt.

Dantes erste Begegnungen mit Höllenbewohnern sind denn auch
rasant  erzählt  und  theatralisch  aufgeladen:  Das
ehebrecherische  Pärchen  aus  Rimini  beispielsweise  wird
effektvoll und in Mafia-Manier direkt im Auto erschossen. Die
Zweifler  tragen  Regenmäntel  und  werden  zu  den  Haien  ins
Aquarium geworfen. Diejenigen, die sich der Völlerei schuldig
gemacht haben, sind in Fatsuits gezwängt und sehen aus wie
extrem übergewichtige Unterschichtsparodien, die zu viel bei
McDonald’s gegessen haben. In der Hölle müssen sie deswegen in
den Schnee kotzen.



Foto:  Matthias
Horn/Schauspiel  Köln

Danach schlafft der Spannungsbogen leider ab: Schon mit dem
Fegefeuer  kann  Sebastian  Baumgarten  so  recht  nichts  mehr
anfangen.  Etwas  langatmig  werden  die  sieben  Todsünden  von
einer Art Putztrupp durchdekliniert, wie Schürzen werfen sie
die Laster ab, wischen ein wenig im Schnee herum und sind
plötzlich  geläutert.  Etwas  unvermittelt  sprechen  sie  die
historischen Texte der „Göttlichen Komödie“, deren Auswahl man
nicht so genau nachvollziehen kann, wenn man sie nicht kennt.
Die  Rahmenhandlung  schreitet  indes  weiter  fort  und  man
begreift,  dass  Dante  wohl  im  Sanatorium  sitzt  und  die
Höllenfahrt  in  einem  Betäubungsmittelrausch  erlebt.

Das Paradies schließlich fällt komplett aus: Es erscheint zwar
die verstorbene Beatrice und die Höllenbewohner bringen weiße
Luftballons mit. Doch Dantes Gesang am stummen Klavier ist nur
noch Gestammel. Er klatscht, er will singen, doch er kann die
Worte  nicht  mehr  artikulieren  und  er  hat  jede  Melodie
verloren. Er ist versehrt durch die Hölle des Krieges, ein
menschliches Wrack, das nicht mehr ins Leben zurückfindet.
Schauspielerisch  eine  starke  Leistung  von  Guido  Lambrecht,
insgesamt aber eine düstere Deutung: Das Paradies gibt es
nicht mehr, die Gegenwart ist die Hölle.

Termine und Karten:
www.schauspielkoeln.de
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Schmerzlicher  Abschied:
Jürgen  Klopp  verlässt  nach
der Saison den BVB
geschrieben von Bernd Berke | 30. April 2015
Wie  ärgerlich,  dass  mal  wieder  die  „Bild“-Zeitung  die
Nachricht  zuerst  hatte:  BVB-Trainer  Jürgen  Klopp  hat  um
Auflösung seines bis 2018 reichenden Vertrages gebeten.

Soeben  hat  Jürgen  Klopp  die  Nachricht  offiziell  in  einer
Pressekonferenz  bestätigt  –  sichtlich  bewegt,  zeitweise
zaudernd,  mit  stockender  Stimme.  Der  Entschluss  falle  ihm
„unglaublich  schwer“,  aber  die  Entscheidung  habe  jetzt
getroffen werden müssen, damit der Verein die nächste Saison
planen  könne.  Es  sei  somit  die  „absolut  richtige
Entscheidung“, fernab von aller Sentimentalität und Romantik.

In  aller  Bescheidenheit  sei’s  gesagt:  Vor  einigen  Monaten
hatte ich an dieser Stelle für einen Neuanfang auf Sparflamme
plädiert – möglichst mit neuem Trainer und nicht mehr mit
lauter millionenschweren Stars, sondern mit dem Rüstzeug fürs
solide Mittelfeld. Hernach kann man ja immer noch auf Höheres
aus sein. Ein solcher Weg der kleineren Schritte scheint nun
eingeschlagen zu werden. Es wäre nur vernünftig.
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BVB-Trainer Jürgen Klopp am
9.  August  2014  (©Foto:
Tim.Reckmann/Wikipedia  –
Lizenz:
http://creativecommons.org/l
icenses/by-sa/3.0/)

Da  Borussia  Dortmund  in  der  kommenden  Spielzeit
voraussichtlich an keinem europäischen Wettbewerb teilnehmen
wird  (und  wenn  doch,  dann  allenfalls  an  der  nur  mäßig
attraktiven  Europa  League),  empfiehlt  sich  finanzielle
Zurückhaltung auf jeden Fall. Auch sollte klar sein, dass
vorerst Vereine wie Wolfsburg, Gladbach oder Leverkusen in der
Bundesliga hinter den Bayern rangieren.

Gleichwohl möchte Klopp, wie er heute sagte, mit dem BVB noch
die verbleibenden Maximalziele erreichen und möglichst noch
einmal  mit  dem  Lastwagen  rund  um  den  Borsigplatz  fahren.
Voraussetzung dafür wäre der Pokalsieg… Und man kann sich
vorstellen,  dass  Klopp  und  die  Mannschaft  angesichts  des
bevorstehenden  Abschieds  noch  einmal  ungeahnte  Reserven
ausschöpfen.

Zurück zu jetzigen Realität. In den Blickpunkt ist jüngst auch
das Wirken des Dortmunder Sportdirektors Michael Zorc gerückt,
der für die Einkaufspolitik verantwortlich zeichnet. Zunächst
hatte er vielfach eine glückliche Hand, doch in letzter Zeit
sind  ihm  einige  derart  kapitale  Fehleinschätzungen
unterlaufen,  dass  man  durchaus  an  ihm  zweifeln  darf.

http://www.revierpassagen.de/30093/wenn-juergen-klopp-den-bvb-verlaesst/20150415_1325/juergen_klopp_2014
http://creativecommons.org/licenses/by-sa/3.0/
http://creativecommons.org/licenses/by-sa/3.0/


Besonders die beiden Spieler Ciro Immobile (für 19,4 Mio. Euro
aus  Turin  geholt)  und  Henrikh  Mkhitaryan  (Ablöse  27,5
Millionen  Euro)*  haben  nicht  einmal  ansatzweise  die
Erwartungen  erfüllt.  Auch  die  anfangs  frenetisch  gefeierte
Rückholung des Japaners Shinji Kagawa aus Manchester erwies
sich als falsche Maßnahme.

Man könnte noch weitere Namen nennen. Doch zuletzt haben auch
das ganze Gefüge der Mannschaft und der Draht zum Trainer
nicht  mehr  funktioniert,  so  dass  man  nicht  nur  einzelnen
Akteuren die Schuld zuweisen darf. Trotzdem sollten einige
Spieler  sich  bald  andernorts  umschauen,  wo  sie  vielleicht
Besseres bewirken können.

Jürgen Klopp hat ersichtlich resigniert, er wirkte an der
Seitenlinie oft kläglich hilflos – ganz anders als in früheren
Tagen. Es ist wohl nur konsequent, wenn er im Sommer eine
„Auszeit“ nimmt und danach neue Herausforderungen z. B. in der
englischen Premier League sucht, in London oder Manchester.
Wer  weiß,  vielleicht  nimmt  er  dann  den  BVB-Kapitän  Mats
Hummels gleich mit auf die Insel. Oder der macht dort schon
mal vorher Quartier. In der heutigen Pressekonferenz bestritt
Klopp freilich, konkrete Pläne für seine Zukunft als Trainer
zu haben.

Ob der angebliche Nachfolger Thomas Tuchel, der auch schon in
Mainz  in  Klopps  Fußstapfen  trat,  nach  Dortmund  und  zur
Borussia  passt,  könnte  sich  beizeiten  weisen.  Brennenden
Ehrgeiz brächte er jedenfalls mit. Über Sympathien ließe sich
später  immer  noch  streiten.  Übrigens:  Fragen  zur  Klopp-
Nachfolge wurden heute beim BVB aus Prinzip nicht beantwortet.

Mit dem Abgang von Klopp, der 2008 zum BVB kam, geht in
Dortmund eine große Fußballzeit dem Ende entgegen. Er hat mit
dem BVB nicht nur zwei deutsche Meisterschaften und einen
Pokalsieg errungen, sondern auch international für Aufsehen
gesorgt, indem er das Finale der Champions League erreichte.
In einer Stadt, der der Fußball so viel bedeutet wie keiner



zweiten im Lande, ist Klopp ein (zunächst imaginares) Denkmal
sicher. Der dauerhafte Dank aller BVB-Fans ist ihm eh gewiss.

Zeitweise sah selbst der FC Bayern München, verglichen mit
Borussia Dortmund, ziemlich dürftig aus. Die Herrschaften von
der Säbener Straße reagierten – wie üblich – vor allem mit
pekuniären Mitteln, indem sie die BVB-Protagonisten zu sich
holten:  Götze  wurde  weggekauft,  Lewandowski  mit  besten
Aussichten weggelockt. Inzwischen sind die Südlichter längst
wieder die Chefs auf dem Rasen. Aber eines schönen Tages…

(* Ablösesummen laut www.transfermarkt.de)

Makellose Technik im Dienste
des Ausdrucks – die Sängerin
Diana Damrau auf Bühne und CD
geschrieben von Werner Häußner | 30. April 2015

Diana Damrau. Foto: Michael
Tammaro/Virgin Classics

Fiamma del Belcanto“ heißt die neueste CD-Veröffentlichung der
Sängerin  Diana  Damrau.  Mit  den  Begriffen  nimmt  man’s  bei
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Warner nicht so genau: Enthalten sind Arien des klassischen
Belcanto,  etwa  aus  „La  Sonnambula“  und  „I  Puritani“  von
Vincenzo Bellini, Raritäten wie Gaetano Donizettis „Rosmonda
d’Inghilterra“,  die  der  Opernbesucher  im  Ruhrgebiet  vor
einigen  Jahren  in  Gelsenkirchen  erleben  konnte,  und
Ausschnitte aus Opern des mittleren Verdi, aber auch die Arie
der  Nedda  („Qual  fiamma“)  aus  Ruggero  Leoncavallos
„Pagliacci“,  die  das  „schöne“  Singen  der  romantischen  Ära
hinter sich gelassen haben.

Wie  auch  immer:  „Belcanto“  ist  ein  unscharfer  Begriff
geworden,  der  heute  irgendwie  mit  einer  geglückten
Stimmtechnik und dem italienischen Repertoire zu tun hat –
mehr nicht. Dass es noch wenige Sänger(innen) gibt, die mit
den Mitteln dieser musikalischen Ausdruckswelt umgehen können,
bewies Diana Damrau nicht nur mit ihrer CD, sondern auch bei
einem Arienabend in der Alten Oper Frankfurt. Gemeinsam mit
ihrem  Ehemann,  dem  Bassbariton  Nicolas  Testé,  sang  sie
Ausschnitte aus dem CD-Programm, begleitet von der Deutschen
Staatsphilharmonie Rheinland-Pfalz unter David Giménez.

Ein  Abend,  der  die  Faszination  des  technisch  makellosen
Singens  im  Dienst  einer  klugen  Expression  in  unsere  Welt
zurückgeholt  hat.  Trotz  einer  hartnäckigen  Bronchitis  war
Diana  Damrau  in  jedem  Moment  Herrin  der  Lage:  Ein  paar
zögerliche  Ansätze  und  heimliche  Huster  zwischendurch  sind
Marginalien,  für  die  sich  die  Sängerin  humorvoll  selbst
entschuldigte: Der Versuch der Ansage vor dem Konzert ging
mangels gestützter Stimme des Sprechers kläglich unter.

Manchmal  ist  „Technik“  fast  zu  einem  abwertenden  Begriff
geworden:  „Technisches“  Singen  gilt  in  diesem  Sinn  als
instrumental,  kalt,  ausdrucksarm,  seelenlos.  Was  man  hören
will, sind vor dem Hintergrund eines solchen Urteils die ins
Grobe verzerrten „naturalistischen“ Stilelemente des Verismo
oder  eines  deklamatorischen  Wagner-Gesangs.  Übersehen  wird
dabei,  dass  Gestaltung  mittels  musikalischer  Mittel  eine
makellose Technik voraussetzt. Diana Damrau hat die Gabe, noch



die schwierigste Phrase technisch einwandfrei zu bewältigen –
und so ist sie imstande, inhaltlich erfülltes und emotional
bewegendes Singen zu verwirklichen.

Zum Beispiel in Szene und Romanze der Giulietta aus Vincenzo
Bellinis „I Capuleti e I Montecchi“: Das fragile Rezitativ
(„Eccomi in lieta vesta …“) verlangt von der Sängerin variable
Pianissimo- und Piano-Schattierungen, ein sicher auf dem Atem
getragenes  Legato  und  die  Kunst  des  sprachhaltigen,
akzentuierten Bildens der Worte. Damrau macht schon in der
unterschiedlichen  Färbung  des  wiederholten  Eingangswortes
„eccomi“  deutlich,  wie  die  emotionale  Verfassung  der
blutjungen Julia ist, die sich vor einer erzwungenen Hochzeit
fürchtet und nach ihrem fernen Geliebten Romeo sehnt. Die
Hochzeitsfackeln brennen, aber für sie sind es verhängnisvolle
Lichter, Zeichen künftigen Unglücks: Die Begriffe, die das
seelische Leid des Mädchens umschreiben, färbt Damrau zwischen
tonlos, fahl und düster, stets aber den rund und makellos
gebildeten Ton bewahrend.

Den Namen des ersehnten Geliebten, „Romeo“, lässt sie dagegen
zärtlich  blühen.  Damrau  zeigt,  wie  viel  Expressivität  den
„einfachen“ Noten Bellinis zu entlocken ist. Die Romanze „Oh!
Quante volte, oh!“ legt sie dagegen eher instrumental an: Hier
steht der vollendet gebildete Legato-Bogen im Vordergrund, der
seinerseits  nicht  eine  Demonstration  technischer
Kunstfertigkeit  ist,  sondern  die  Freiheit  ermöglicht,  das
Singen auf den Sinn der Worte zu konzentrieren.

Wieder anders angelegt ist die Figur der Elvira aus Bellinis
„I Puritani“: Damrau führt sie nicht so ätherisch ein wie vor
12 Jahre Elena Mosuc in der legendären Essener Inszenierung
Stefan Herheims unter Stefan Soltesz. „Qui la voce“ nimmt sie
fließend,  mit  kostbar  klanggesättigtem  Ton  und  leichter
Akzentuierung. In ihrem Singen leuchtet das frühere Glück noch
in  der  Wehmut  über  den  Verlust  nach.  Die  Cabaletta  „Vien
diletto“ gestaltet Damrau mit drängendem Begehren auf „vien“ –
der Geliebte möge endlich kommen und sie aus dem Gefängnis



ihrer Trauer befreien; der helle, neckische Ton, den Damrau
anschlägt, trägt die Züge des Irrsinns.

Eine Verheißung für neue Partien in den nächsten Jahren sind
die  ebenso  expressiv  durchgebildeten  Szenen  aus  Verdis  „I
Masnadieri“ („Die Räuber“) und „Luisa Miller“. Diana Damrau
ist  heute  in  der  Lage,  sich  über  die  auch  in  Frankfurt
gefeierte Violetta hinaus dem mittleren Verdi und allen großen
Frauenpartien Donizettis problemlos zu nähern – und gerade bei
Donizetti gäbe es noch vieles auf die Bühne zurückzuholen, von
„Parisina d’Este“ bis beispielsweise „Maria di Rohan“. Mit
Nicolas Testé stand ihr ein Sänger zur Seite, der zwar nicht
über Damraus gestalterische Finesse verfügt, aber einen gut
durchgebildeten,  füllig  timbrierten  Bassbariton  mitbringt.
„Cedi, cedi“ aus dem groß angelegten Duett Raimondo – Lucia
aus  „Lucia  di  Lammermoor“  ist  eine  der  wundervoll
chevaleresken  Kavatinen  Donizettis,  die  Testé  nobel
zurückhaltend singt; die wehmütige Jugenderinnerung des Grafen
aus Bellinis „La Sonnambula“ kleidet er in weite Phrasierung,
weniger aber in die Farbe des nostalgischen Schmerzes.

Testé zeigt auch, dass die Erzählung des Ferrando aus dem
ersten Akt von Verdis „Il trovatore“ meist viel zu wenig ernst
genommen wird: Sie ist nicht nur dramaturgisch unersetzlich,
um das Geschehen zu verstehen, sondern gibt dem Sänger auch
reichlich Gelegenheit, balladeske Rhetorik zu entfalten. Testé
trifft den erzählenden Duktus und beweist, dass er mit einem
ansprechend gebildeten Zentrum punkten kann. So erlebt man ihn
auch in der Szene zwischen Luisa und Wurm aus dem zweiten Akt
von  Verdis  Schiller-Adaption  –  wobei  andererseits  auch
deutlich  wird,  wo  Testé  am  charakterisierenden  Ausdruck
arbeiten  muss.  Der  „Canaille“  fehlen  noch  die  Farben  der
Niedertracht.

http://www.revierpassagen.de/25776/festspiel-passagen-iv-grosse-momente-diana-damrau-als-traviata-in-muenchen/20140707_1425


Die  neueste  CD  von  Diana
Damrau  ist  bei  Warner
Classics  erschienen  und
enthält auch wenig bekannte
italienische Arien etwa von
Gaetano  Donizetti.  Cover:
Warner Classics

Undankbar sind solche Arienkonzerte oft für das begleitende
Orchester.  Die  Staatsphilharmonie  Rheinland-Pfalz  scheint
gleich  zu  Beginn  unterstreichen  zu  wollen,  dass  sie  das
Spektakel nicht ernst zu nehmen gewillt sei: Die Ouvertüre zu
Bellinis „Capuleti e Montecchi“ gerät zur Jahrmarktsmusik, mit
knallendem  Schlagwerk  und  faserigen  Einsätzen:  Lärm  statt
Brillanz, Buchstabieren von Tönen statt Atmen von Phrasen.

Auch Dirigent David Giménez weckt mit hastigen Übergängen und
steifer  Agogik  für  die  Ouvertüre  zu  „Norma“  schlimme
Befürchtungen.  Es  sei  zur  Ehrenrettung  des  Klangkörpers
betont,  dass  der  Abend  immer  besser  wurde:  Trotz  der
kurzatmigen Anlage durch Giménez und der lärmenden Coda gelang
in  „Norma“  der  Kontrast  der  kriegerischen  Klänge  mit  der
atmosphärisch reizvollen Entrückung. Und das Intermezzo aus
Giacomo  Puccinis  „Manon  Lescaut“  war  so  ausgesprochen
leidenschaftlich wie das Vorspiel zu „La Traviata“ traurig-
ätherisch.



Ein Sonderlob gebührt der Cellistin, die Diana Damrau in „Ah,
non credea“ aus Bellinis „La Sonnambula“ sensibel begleitete.
Am Ende großer Jubel und viele Bravi für Nicolas Testé, vor
allem  aber  für  Diana  Damrau,  die  auch  aus  ihrer  Zeit  im
Festengagement  an  der  Oper  Frankfurt  trotz  der  zwölf
mittlerweile vergangenen Jahre eine treue Fan-Gemeinde hat.

Fiamma  del  Belcanto.  Diana  Damrau,  Orchestra  Teatro  Regio
Torino,  Gianandrea  Noseda,  CD  bei  Warner  Classics
0825646166749

Die nächsten Auftritte von Diana Damrau in Deutschland sind
beim  Mozartfest  Würzburg  am  Montag,  8.  Juni,  20  Uhr,  in
Mozarts „Le Nozze di Figaro“ in Baden-Baden am 16. und 19.
Juli, bei den Münchner Opernfestspielen am 22. und 25. Juli
als Lucia in Donizettis „Lucia di Lammermoor“ und als Violetta
in Verdis „La Traviata“ an der Deutschen Oper Berlin ab 9.
Januar 2016.

„Diese gebrochene Landschaft“
– Günter Grass 2010 in der
Kulturhauptstadt Ruhrgebiet
geschrieben von Gerd Herholz | 30. April 2015
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Grass im Landschaftspark

„Mehr Licht – Die europäische Aufklärung weiter gedacht“ hieß
das große Kulturhauptstadt-Projekt, das das Literaturbüro Ruhr
2010 auf die Bühnen des Reviers brachte. Neben anderen Themen
handelte  dieses  Projekt  auch  von  „Sprachkritik  als  Praxis
kritischen  Denkens“  und  von  der  „Verantwortung  des
Intellektuellen“.

Als Gast im Theater Bochum und im Landschaftspark Meiderich
las Günter Grass dazu aus seinem Buch „Grimms Wörter. Eine
Liebeserklärung  an  die  deutsche  Sprache“.  Entgegen  allen
Gerüchten, Grass sei ein grantiger, spröder, alles dominieren
wollender  eitler  Großschriftsteller,  traf  ich  auf  einen
freundlichen, offenen, warmherzigen Gesprächspartner, der sehr
gut zuhören konnte.

Aufklärung und Sprache
Günter Grass hat sich zeitlebens beharrlich mit der Dialektik
und dem Elend der Aufklärung auseinandergesetzt – und er sah
trotz  aller  Fehlentwicklungen  die  Aufklärung  nicht
gescheitert, sondern setzte auf ihre vergessenen Wurzeln, auf
ihre  Öffnung  und  Weiterentwicklung  durch  Selbstaufklärung,
setzte auf Dazulernen, Humor, Engagement, Wissen, die Vernunft
des Herzens.

In „Grimms Wörter“ erzählte er nicht nur die Lebensgeschichte
der  Brüder  Grimm,  er  erzählte  auch  die  rund  130jährige
Entstehungsgeschichte  des  „Deutschen  Wörterbuchs“.  Und  er

http://www.revierpassagen.de/wp-content/uploads/2015/04/Grass-1.jpg


erzählte  Teile  seiner  eigenen  Geschichte  als
Künstler/Intellektueller in der Bonner und Berliner Republik.

Günter Grass schrieb aber nicht nur von Buchstaben in einem
Wörterbuch,  sondern  auch  selbst  lustvoll  sprachspielend  in
Buchstaben,  in  und  mit  Lauten,  Silben,  Wörtern.  Und  beim
Umgang mit den Wörtern – wie die Brüder Grimm „Wort auf Wort“
„nach (deren) Herkommen“ befragend –  erschloss sich eben auch
die Welt, oder besser: seine Welten. Mit den Worten spielend
(manchmal etwas zu sehr) und sie doch ganz und gar ernst
nehmend,  verwob  er  Biografien,  politisches  Zeitgeschehen,
Menschen,  erzählte  Geschichte  und  Geschichten,  kam  von
Höcksken auf Stöcksken, rettete fast verschollene Worte und
reanimierte tot geglaubte. Und schrieb zu guter Letzt gar das
Deutsche Wörterbuch weiter und fort, ergänzte und erhellte es
mit und durch neue Wörter, hässliche wie schöne.

Wider den Anschein von Einstimmigkeit
Von Pierre Bourdieu, der mit Günter Grass einst ein langes
Fernsehgespräch führte, stammt der schöne Satz:  Es ist die
Aufgabe des Intellektuellen, den Anschein von Einstimmigkeit
zu durchbrechen. Genau diese Aufgabe „den Mund aufzumachen“,
nahm Günter Grass immer wieder auf mutige-provozierende Art
und Weise wahr. Durch seine Romane, Essays, Reden, politischen
Interventionen und publizistischen Zwischenrufe.

Georg Christoph Lichtenberg, dem im Projekt „Mehr Licht!“ zwei
Abende gewidmet waren und der auch in „Grimms Wörter“ eine
wichtige Rolle spielt, hat in seinen Sudelbüchern geschrieben:
„Es tun mir viele Sache weh, die anderen nur leidtun.“ Ein
Aphorismus, der auch über dem Schaffen Günter Grass‘ stehen
könnte; in der Nachfolge Lichtenbergs formulierte Grass in
„Grimms Wörter“: „Mich schmerzt und ekelt mein Land, dessen
Sprache ich anhänglich liebe.“   

Nestbeschmutzer Grass
Als  Nestbeschmutzer  wurde  Grass  oft  geschmäht,  dabei
vergessend, dass es doch gerade der Schmutz, der vermeintliche



Dreck ist, der ein Nest erst zusammenhält. Gern prügelt man
hierzulande den Boten, wenn er auf die Banalität des Bösen
oder heute besser: auf die Bösartigkeit des Banalen hinweist –
etwa auf ein Primat der Ökonomie, das sich immer mehr auch als
Ökonomie der Primaten entpuppt; eine Ökonomie, deren Folgen –
so  die  seriöse  Weltgesundsheitsorganisation  –  weltweit
jährlich Millionen hungernder Kinder das Leben kostet. „Ich
schäme mich meines zum bloßen Wirtschaftsstandort verkommenen
Landes“, schrieb Günter Grass in „Grimms Wörter“.

Was gesagt werden darf
Dass Grass sich als Mahner aus dem Literatenolymp gelegentlich
auch vergaloppierte, stimmt schon. Eine kurze heftige Debatte
löste im April 2012 sein in drei großen europäischen Zeitungen
veröffentlichtes Mahn-Gedicht „Was gesagt werden muss“ aus.
Günter Grass hatte da einen israelkritischenText geschrieben,
der  in  seiner  Schlichtheit  und  Pose  nicht  nur  politisch
enttäuschte, sondern auch als Gedicht, als Wortkunstwerk.
Nicht wenigen seiner Kritiker aber gelang es, Grassens Niveau
mit leichter Hand zu unterbieten. Kaum ein Kommentar zeugte
von genauer Textlektüre, so scheiterten dann auch viele der
nachgängigen  Versuche,  das  Gedicht  allein  stellenlesend
angemessen zu deuten. Der mittlerweile obligatorische Anti-
Grass-Reflex  verbaute  jede  tiefergehende   Reflexion.  Grass
wurde etwa vorgeworfen, er habe in einem Gedicht den radikal-
fundamentalistischen  iranischen  Präsidenten  Ahmadinedschad
einen  bloßen  „Maulheld(en)“  genannt  und  so  dessen
Gefährlichkeit  und  Unberechenbarkeit  nicht  nur  für  Israel
unzulässig verharmlost. Grass selbst aber schrieb im Gedicht:
“das von einem Maulhelden unterjochte und zum organisierten
Jubel gelenkte iranische Volk”, da steht also immerhin auch,
dass Mahmud Ahmadinedschad das iranische Volk unterjocht. Und
was heißt “unterjochen”, wenn man’s denn wissen will? Siehe
Duden:  “gefügig/willenlos  machen,  in  Unfreiheit  halten,
niederhalten,  unterdrücken,  zu  Sklaven  machen;  (gehoben
abwertend) knechten”.

http://www.sueddeutsche.de/kultur/gedicht-zum-konflikt-zwischen-israel-und-iran-was-gesagt-werden-muss-1.1325809


Von der Kunst des Verstehens (Hermeneutik) wurde jedenfalls
bei den meisten Kritikern vor dem Verriss des vermeintlich zu
iranfreundlichen Grass-Gedichtes keinerlei Gebrauch gemacht.
Kunst  des  Verstehens,  das  hätte  geheißen:  Gründliche
Textlektüre,  auch,  um  sich  der  eigenen  Vorurteile  und
Vorverständnisse  bewusst  zu  werden.

Grass & das Ruhrgebiet
In der Zeitschrift Essener Unikate wurde Günter Grass 1996 mit
dem Satz zitiert: „Es hat mir trotzdem in Essen gefallen.
Warum – weiß ich nicht mehr so genau. Vielleicht weil Essen im
Ruhrgebiet liegt und diese gebrochene Landschaft so primär
nach Literatur schreit.“ In „Grimms Wörter“ tauchte zuletzt
auch  Duisburg  auf,  dem  sich  Oskar  Matzerath  in  „Die
Blechtrommel“ schon einmal von Düsseldorf aus näherte. Sogar
von Frauen aus Gelsenkirchen wird uns erzählt, und vom Rand
des Ruhrgebietes, von Sprockhövel. So kam das Ruhrgebiet also
pünktlich zum Kulturhauptstadtjahr noch einmal in das Werk
eines Literaturnobelpreisträgers.
Günter  Grass  wurde  zudem  nicht  müde,  an  einen  Autor  des
Ruhrgebiets zu erinnern, der nie ein Ruhrgebietsautor war.
Dieser  Autor,  am  Silvesterabend  1937  in  Duisburg  geboren,
dieser Freund, dem Günter Grass auch ein Mentor war, starb
1979  viel  zu  früh  an  Krebs,  Grass  besuchte  ihn  oft  am
Sterbebett, dieser Freund war natürlich: Nicolas Born. Dessen
Bücher, Briefe, Gedichte wurden vor nicht allzu langer Zeit
von seiner Tochter Katharina Born im Wallstein Verlag neu
herausgegeben.
Bei  Grassens  Begrüßung  2010  im  Landschaftspark  Meiderich
schlug ich deshalb vor: „Ehren wir heute Günter Grass auch,
indem wir seinen Freund ehren. Hiermit schlage ich offiziell
vor, das Überfällige zu tun, nämlich endlich eine große Straße
oder  einen  Platz  nach  Nicolas  Born,  dem  wichtigsten  in
Duisburg geborenen Schriftsteller, zu benennen.“ Günter Grass
hat sich diesem Vorschlag sofort angeschlossen – und ihn vor
der Presse einige Male wiederholt. Leider ohne Erfolg.



Ich bin sicher, es würde Günter Grass freuen, hier zum Schluss
einige Zeilen Nicolas Borns zu lesen:

Eine besonders schöne Blume
ein besonders schönes Wetter
öffne die Fenster die Fenster
heute Nacht werden die Lampen heller brennen
eine gute Nachricht trifft ein
oder lieber Besuch

Der  Geschichte  ein  Gesicht
geben:  Erinnerung  an  eine
Dortmunder Lesung mit Günter
Grass
geschrieben von Bernd Berke | 30. April 2015
Die  Revierpassagen  sind  nun  mal  ein  Blog  mit  regionalem
Schwerpunkt im Ruhrgebiet. Daher hier eine kleine Erinnerung
an  einen  Auftritt  des  heute  verstorbenen  Günter  Grass  im
Harenberg City Center zu Dortmund. Wer dabei war, wird heute
daran denken: Es war am Sonntag, 19. September 1999; drei
Tage, bevor ihm der Literaturnobelpreis zugesprochen wurde.
Ich schrieb damals für die „Westfälische Rundschau“:

Dortmund.  Immenser  Andrang  zur  neuesten  Folge  der  Reihe
„Kultur im Tortenstück“ im Dortmunder Harenberg City Center:
Als  Günter  Grass  aus  seinem  Buch  „Mein  Jahrhundert“  las,
lauschten ihm über 500 Menschen andächtig. Wäre mehr Platz
gewesen, so wären gewiss doppelt so viele gekommen.

Zuerst  fielen  die  Farben  auf:  Nicht  nur,  weil  im  Hause

https://www.revierpassagen.de/30041/der-geschichte-ein-gesicht-geben-erinnerung-an-eine-dortmunder-lesung-mit-guenter-grass/20150413_1431
https://www.revierpassagen.de/30041/der-geschichte-ein-gesicht-geben-erinnerung-an-eine-dortmunder-lesung-mit-guenter-grass/20150413_1431
https://www.revierpassagen.de/30041/der-geschichte-ein-gesicht-geben-erinnerung-an-eine-dortmunder-lesung-mit-guenter-grass/20150413_1431
https://www.revierpassagen.de/30041/der-geschichte-ein-gesicht-geben-erinnerung-an-eine-dortmunder-lesung-mit-guenter-grass/20150413_1431


zugleich eine Ausstellung mit Grass’ Lithographien und seinen
farbenfrohen  Original-Aquarellen  zum  Buch  eröffnet  wurde.
Grass, mit dunkelgelbem Jackett und Weste angetan, erquickte
sich auf dem Lesepodium aus einem Glase, das einen sicherlich
guten Rotwein darbot. Auch das ist Kultur.

Ein gemütlicher Frühschoppen also? Keineswegs. Der 71jährige
hatte am Abend zuvor in Köln gelesen und nach Dortmund noch
einen zweiten sonntäglichen Auftritt in Duisburg vor sich.
Dortmund war freilich nicht nur das mittägliche Zwischenspiel,
sondern ein Ereignis für sich.

Offen gesprochen: Wir haben das „Jahrhundert“-Buch vor einigen
Wochen  nicht  allzu  günstig  rezensiert.  Und  ich  meine
weiterhin,  dass  es  nicht  der  ganz  große  Wurf  des  Autors
geworden ist. Wahr ist aber auch: Beim Vorlesen, zumal durch
Grass selbst, gewinnen die Texte ganz enorm.

Mit beinahe sprudelnder Lebendigkeit las Grass ein Dutzend
Jahres-Episoden.  Er  trug  die  Geschichten  fast  wie  ein
Schauspieler  vor,  unterstrich  die  Worte  durch  prägnante
Gesten. So wurden manche Gestalten greifbar, die sich aus den
Tiefen  des  meist  schrecklichen  deutschen  Jahrhunderts
schwankend nahten. Man verstand, was das heißt: der Geschichte
ein Gesicht geben.

So etwas jene tanzfreudige Frau von 1921, die einen Brief an
Kurt Tucholsky schreibt; der Galerist, der 1933 schaudernd den
Nazi-Aufmarsch zur „Machtergreifung“ erlebt; die Kinder, unter
ihnen der kleine Günter Grass, die 1937 „an der Pissbude“ auf
dem Schulhof den Spanischen Bürgerkrieg nachspielen.

Oder die „Trümmerfrau“ von 1946; die Dichter Brecht und Benn
am  Grabe  Kleists,  anno  1956;  Willy  Brandts  historischer
Kniefall  1970  in  Warschau,  der  sogar  einen  konservativen
Journalisten  zutiefst  beeindruckt.  Dieser  Text  bewegte  die
Zuhörer spürbar ganz besonders. Herzliches Lachen dann über
jeden Opa, der sich 1978 plötzlich den Punkern anschließt.



Doch auch da gab’s einen politischen Hintersinn, über die
Komik hinaus.

Applaus zwischen den Episoden, ganz großer Beifall am Schluss.
Den Blumenstrauß, den er bekam, reichte Grass sogleich an
seine  Schwester  Waltraut  weiter.  Die  wohnt  nahebei  –  in
Lüdenscheid.

Schließlich  ging’s  zum  Signieren,  wobei  Grass,  natürlich
Pfeife rauchend, ohne Murren auch Sonderwünsche („Schreiben
Sie  bitte:  ,Für  Hans-Jürgen’“)  erfüllte.  Auch  hierbei  ein
frappierender Andrang. Man dachte schon: Die Schlange höret
nimmer auf…

Abschied  vom  „lebenslustigen
Pessimisten“  –  zum  Tod  des
Schriftstellers Günter Grass
geschrieben von Bernd Berke | 30. April 2015
Es gab Zeiten, da war sein Ruhm kaum noch zu steigern. Als
Günter Grass im Herbst 1999 den Literaturnobelpreis bekam, war
er auf dem Gipfel der weltweiten Reputation angelangt. Heute
ist  Deutschlands  gewichtigster  „Großschriftsteller“  der
Gegenwart mit 87 Jahren gestorben.

Über die Toten nur Gutes, heißt es. Doch manches kann und soll
man nicht verschweigen: Die moralische Instanz, die Grass über
Jahrzehnte gewesen ist, hat leider Risse bekommen. Sein allzu
spätes Eingeständnis, mit 17 Jahren Mitglied der Waffen-SS
gewesen zu sein, hat die Nation im Sommer 2008 wochenlang
bewegt. Vor allem auch konservative Gestalten, die der betont
linksliberale Grass zuvor vielfach mit seinen (zuweilen auch
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polemischen) Äußerungen verärgert hatte, witterten nun ihre
Chance  auf  Revanche.  Sie  warfen  ihm  anmaßende
Selbstgerechtigkeit vor. Aber waren sie selbst frei davon? Von
derlei Richtungsstreit abgesehen, war und bleibt es ein Fehler
von Grass, so lange in eigener Sache geschwiegen zu haben.

Das  wohl  sinnvollste
Gedenken – Grass‘ „Danziger
Trilogie“  als  Lektüre  für
die  nächsten  Tage  und
Wochen.

Das literarische Lebenswerk des Mannes, der am 16. Oktober
1927 in Danzig geboren wurde, hat jedoch über solche Querelen
hinaus Bestand.. Und sein Publikum hat allzeit treu zu ihm
gehalten.  Zudem  wird  schon  seit  vielen  Jahren  eifrig  für
seinen  Nachruhm  gesorgt.  Eine  umfangreiche  Werkausgabe  im
Steidl-Verlag versammelt die Schriften für die Nachwelt.

Einen  „lebenslustigen  Pessimisten“  hat  sich  Günter  Grass
einmal  selbst  genannt.  Wahrhaftig  gab  es  ja  den  geradezu
„barocken“  Genussmenschen  Grass,  der  seine  Gäste  gern  als
meisterlicher  Koch  verwöhnte.  Doch  man  kannte  auch  den
mürrischen Mann, für dessen Empfinden der Fortschritt gar zu
schneckenhaft kroch und der sich, zuweilen auch schon mal
etwas  penetrant  und  hochfahrend,  in  jedwede  Debatte
einmischte.

In einer brenzligen Phase freilich, um 1968 herum, wollte
Grass selbst die Entwicklung lieber bremsen und in Richtung
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Sozialdemokratie dirigieren. Der SPD hat er sich überhaupt
zeitweise mehr verschrieben, als es einem unabhängigen Autor
guttun konnte.

Allein  die  Tiergestalten,  die  zentral  in  seinen  Büchern
vorkommen,  liefern  reichlich  Stoff  für  Phantasien  und
Interpretationen: Zu nennen wären „Die Vorzüge der Windhühner“
(Lyrik-Erstling von 1956), „Katz und Maus“ (Novelle von 1961),
„Hundejahre“ (1963), „Aus dem Tagebuch einer Schnecke“ (1972),
„Der Butt“ (1977), „Die Rättin“ (1986), „Unkenrufe (1992) und
„Im  Krebsgang“  (2002).  Zwei  philosophierende  Ratten  waren
schon im Theaterstück „Hochwasser“ (1957) aufgetreten.

Die Bildkraft dieser Menagerie beruht nicht auf Zufall. Grass,
der  eine  Steinmetzlehre  absolvierte  und  Kunstakademien  in
Düsseldorf  und  Berlin  besuchte,  hat  literarische  Einfälle
stets anhand eigener Skulpturen und Graphiken überprüft. Bei
diesem ungemein schöpferischen Autor war kaum auszumachen, ob
etwa ein Roman ursprünglich aus Bildern hervorgegangen war –
oder ob sprachliches Fabulieren die ersten Keime gesetzt und
die Bilder nach sich gezogen hat. Am Anfang war das Wort?
Nicht immer und unbedingt.

Unstrittig  lässt  sich  der  Mittelpunkt  im  literarischen
Universum  des  Günter  Grass  bestimmen:  seine  Geburtstadt
Danzig, ein Brennpunkt geschichtlicher Verwerfungen des 20.
Jahrhunderts.  Aus  dem  Fundus  seiner  Kindheit  hat  Grass
unvergessliche Geschichten geschöpft.

Über Oskar Matzerath und „Die Blechtrommel“ (1959) herrscht
weithin  Einvernehmen:  Der  Roman  bedeutete  seinerzeit  den
„Durchbruch“  der  deutschen  Literatur  nach  dem  Zweiten
Weltkrieg. Er galt als Fanal gegen die Verdrängung der Nazi-
Vergangenheit, obgleich oder gerade weil er weder politisiert
noch moralisiert, sondern die wirren Zeitläufte mit saftigen
Figuren darstellt.

Nach  Erscheinen  seiner  Bücher  überwog  hernach  meist



vorschnelle  Erregung,  denn  Grass  mischte  sich  denn  doch
vehement in gesellschaftliche Fragen ein. Wortgewaltig malte
er die Apokalypse einer zerstörten Umwelt („Die Rättin“) oder
begab sich in die Untiefen des Matriarchats („Der Butt“).

Grass war beileibe kein gewöhnlicher Schriftsteller, sondern
mit den Jahren zunehmend ein Repräsentant, dessen Meinung zu
vielerlei Themen gefragt oder auch gefürchtet war. Manchmal
mochte man dabei an eine herausragende Figur wie Thomas Mann
denken, dessen Geburtsstadt Lübeck sich Grass zur Wahlheimat
erkor.  Beiden  Größen  widmete  die  Hansestadt  Gedenkorte:
Buddenbrook-Haus und Grass-Haus sind wahre Pilgerstätten.

Feindselige Regungen hat Grass oft zu spüren bekommen. Für
horrende Hysterie sorgte 1995 sein Roman „Ein weites Feld“.
Der Kritiker Marcel Reich-Ranicki zerriss den Band auf einem
„Spiegel“-Titelbild buchstäblich in der Luft. Ein Skandal, der
sich  aber  nach  und  nach  verflüchtigte.  Angesichts  der
inzwischen verflossenen Zeit wirken die damaligen Aufregungen
ziemlich lachhaft.

Mögen sich Grass und Reich-Ranicki bei einer leidenschaftlich-
kernigen Debatte im Jenseits versöhnen – oder auch nicht. Mit
den beiden – und einigen anderen Protagonisten – ist eine Ära
der  kulturellen  Nachkriegsgeschichte  unwiderruflich  dahin.
Doch die Bücher künden noch davon.

Wer  tötete  Gregor  Samsa?
Kafka  trifft  Krimi  und
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Mystery  am  Prinz  Regent
Theater
geschrieben von Katrin Pinetzki | 30. April 2015

Scully  (Maria  Wolf)  und
Mulder (Helge Salnikau) auf
der  Suche  nach  Samsas
Mörder. Foto: Sandra Schuck

An  Franz  Kafkas  „Verwandlung“  haben  sich  Generationen  von
Schülern  die  Zähne  ausgebissen:  Wie  ist  die  Erzählung  zu
deuten, in der sich Gregor Samsa nach und nach in einen Käfer
verwandelt, zum Entsetzen seiner Familie, die er nun nicht
mehr  ernähren  kann,  woraufhin  die  familiäre  Situation
eskaliert und Samsa schließlich verwahrlost und verhungert?

Schlüssige Deutungen gibt es viele, auch auf der Bühne, etwa
2012 in Oberhausen, wo sich nicht Gregor, sondern vielmehr
seine  parasitären  Angehörigen  in  Tiere  verwandelten.  Nun
bringt das Bochumer Prinz Regent Theater die Erzählung aus dem
Jahr  1915  als  popkulturelles  Mysterien-Spiel  –  und  das
gnadenlos überzeugend.

Frank Weiß‘ Fassung liefert dabei keine neue Interpretation,
sondern quasi die Meta-Studie: Vorhandene Deutungsmuster aus
100 Jahren Rezeptionsgeschichte werden auf ihre Plausibilität
untersucht – in kriminalistischer Manier.
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Als Folie dafür dient „Akte X“, jene US-TV-Serie, in der die
FBI-Agenten  Dana  Scully  und  Fox  Mulder  mysteriöse  Fälle
aufklären  –  doch  Autor  und  Dramaturg  Frank  Weiß  sowie
Regisseurin  Romy  Schmidt  verwursten  mit  großem  Spaß  auch
andere (pop)kulturelle Motive, etwa aus David Lynchs Kult-
Serie „Twin Peaks“, aus Werbung, Musical und Science Fiction.

Zu  Beginn  jedoch  begrüßt  das  Publikum  schon  im  Foyer  der
Schriftsteller  Vladimir  Nabokov  („Lolita“),  der  sich  als
Literaturwissenschaftler eingehend mit Franz Kafka beschäftigt
hat:  „Sie  sollten  Phantasie  und  Wirklichkeit  auf  ihre
Wechselwirkungen untersuchen!“ Nabokov sei der Pathologe, der
den Untersuchungsbericht geschrieben habe, erfährt man, doch
Nabokov  widerspricht:  „Ich  bin  kein  Pathologe,  ich  bin
Literaturwissenschaftler!“ Gibt es da einen Unterschied? Ist
Literatur tot?

Mutter Samsa (Marla
Kiefer)  beim
Verhör.  Foto:
Sandra  Schuck

Der Tatort, die Wohnung der Samsas, erweist sich jedenfalls
als recht lebendig. Die Silhouette vom Fundort der Käfer-
Leiche auf dem schwarz-rot gestreiften Fußboden (Ausstattung:
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Sandra Schuck) scheint eine Art Kraftfeld zu sein, wer ihm zu
nahe kommt, dem kann es passieren, dass der Geist des toten
Samsa  in  ihn  fährt.  Auch  hinter  den  drei  Türen  lauert
Unerklärliches.

In drei Verhören versuchen die kühle, rational denkende Scully
(Maria Wolf auf High Heels) und der esoterischen Ideen nicht
abgeneigte  Mulder  (herrlich  irre:  Helge  Salnikau),  die
Wahrheit  herauszufinden:  War  es  Mord,  wie  der
Untersuchungsbericht  nahelegt?  Oder  Selbstmord,  wie  die
Familie behauptet? Litt Gregor Samsa unter dem „Stockholm-
Syndrom“  und  solidarisierte  sich  mit  seinen  familiären
Folterern? Oder arbeitete er in einem geheimen Militärprojekt,
in dem es um Teleportation ging? „Sie sehen zuviel Fernsehen“,
kanzelt Scully ihren Partner ab. „Wir müssen andere Fragen
stellen“, beschwört Mulder sie.

Mutter, Vater und Tochter Samsa werden gespielt von der erst
14-jährigen Bochumerin Marla Kiefer – ein großes Talent, das
schon  mit  9  Jahren  erste  Bühnen-Erfahrungen  sammelte.  Ihr
kindliches Gesicht und die Zahnspange nimmt man kaum mehr
wahr, wenn sie als Mutter Samsa in gebückter Haltung, „Ay ay
ay ay ay“ jammernd, beim Verhör schließlich hyperventiliert.
Oder als kokette Grete Samsa den Kommissar abwechselnd mit
Schmollmund, Augenrollen und Tränen bezirzt.

Die Ermittler visualisieren ihre Untersuchungsergebnisse auf
der  Bühnenwand,  kombinieren,  malen  Verbindungen  –  bis  das
Wandbild die Form eines menschlichen Kopfes annimmt. Es ist
der  Kopf  Kafkas,  der  als  des  Rätsels  Lösung  am  Ende
aufleuchtet. „Wir müssen langsam davon ausgehen, dass alle
Beteiligten die Wahrheit sagen“, schließt man die Ermittlungen
– es gibt im Fall der Literaturdeutung eben keine Wahrheiten,
die  vor  Gericht  standhalten  könnten.  Plötzlich  segelt  ein
Brief  von  der  Decke  –  Agent  Mulder  ist  verhaftet.  „Ich
verstehe das nicht. Es muss mich jemand verleumdet haben“,
sagt er. Willkommen in Kafkas Welt.



Termine hier, Karten: 0234 / 77 11 17

(Der Text erschien ebenfalls im Westfälischen Anzeiger, Hamm)

Pionierin  mit  der  Kamera:
Frauenfilmfestival  erinnert
an die Dortmunderin Elisabeth
Wilms
geschrieben von Bernd Berke | 30. April 2015
Als  „filmende  Bäckersfrau“  hat  sich  Elisabeth  Wilms
(1905-1981) lange Zeit selbst verstanden. Oft und penetrant
wurde  diese  Formel  später  in  journalistischen  Titelzeilen
aufgegriffen, bis sie vollends zum Klischee geronnen war.

Jetzt werden ausgewählte Arbeiten von Elisabeth Wilms in einem
regionalen Schwerpunkt des Internationalen Frauenfilmfestivals
in Dortmund gezeigt. In diesem Kontext ist es natürlich erst
recht  nicht  ratsam,  sie  als  Ehefrau  vorzustellen,  die
lediglich ihrem Hobby gefrönt habe. Da klingt es doch weitaus
besser, dass der Gatte Erich, als er nach Jahrzehnten der
Plackerei 1964 die Bäckerei verpachtet hatte, von ihr fortan
als Chauffeur und Stativträger beschäftigt wurde…
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Kamera  läuft:  die
Dortmunderin
Elisabeth  Wilms
beim  Dreh.  (©
Stadtarchiv
Dortmund)

1932 hatte die gebürtige Münsterländerin just nach Dortmund
eingeheiratet und Tag für Tag im Bäckereiladen des damals noch
dörflich anmutenden Ortsteils Asseln gestanden, nebenher ihre
Filmleidenschaft  entdeckt  und  nach  und  nach  ihr  spürbar
vorhandenes  Talent  staunenswert  entwickelt.  Unschätzbar
wertvolles Zeitzeugnis: 1943 filmte sie das noch unzerstörte
Alt-Dortmund. Welch ein Jammer, dass dies alles längst dahin
ist.

Schnitt am Wohnzimmertisch

Elisabeth Wilms hatte ein Gespür fürs Wesentliche, das sie mit
gekonnter  Kameraführung  umzusetzen  verstand.  Den  Schnitt
besorgte sie selbst am heimischen Wohnzimmertisch. Und als sie
sich eine bessere Kamera leisten konnte, war das alsbald auch
an der Qualität der Filme abzulesen.

Ihre ersten Streifen wie „Münsterland – Heimatland“ oder „Der
Weihnachtsbäcker“  wurden  1944  von  der  Filmprüfstelle
ausgezeichnet. Sie fügten sich – ob gewollt oder nicht – ins
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kritiklose Heimatbild der NS-Zeit. Was Betrachter_innen (so
die  Schreibregelung  im  Festivalheft)  nicht  ohne  weiteres
wissen können: Der Bäckermeister im Weihnachts-Film war nicht
etwa Elisabeth Wilms’ Ehemann Erich. Der war damals als Soldat
im Einsatz. Deshalb übernahm ein Kriegsgefangener seine Rolle.
Und der Lehrling, der in dem anheimelnden Streifen vorkommt,
ist kurz darauf gegen Ende des Krieges gefallen. Sprich: Der
verborgene Hintergrund des Films ist ungleich bedeutsamer als
das, was auf der Leinwand erscheint.

Trotz strenger Verbote machte Frau Wilms heimlich Aufnahmen
während der Bombenangriffe auf Dortmund und Münster. Es war
dies aber auch schon das Höchstmaß an Ungehorsam, das sie sich
erlaubte.

Blanke Not in der Trümmerzeit

Weithin  bekannt  wurde  Elisabeth  Wilms  mit  Filmen  aus  der
unmittelbaren Nachkriegszeit, die 1980/81 um ihre nachträglich
aufgesprochenen Kommentare ergänzt wurden. „Alltag nach dem
Krieg“  (1948)  berichtet  in  bewegenden,  höchst  einprägsamen
Bildern  vom  Elend  der  Dortmunder  Bevölkerung  in  der
Trümmerlandschaft.

Szene  aus  dem  Wilms-Film
„Alltag  nach  dem  Krieg“
(1948):  Armenspeisung  für
Kinder.  (©  Elisabeth
Wilms/KG  Asseln)
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Mitten  in  den  Ruinen  hausten  die  Menschen  unter  heute
unvorstellbar  erbärmlichen,  oft  lebensgefährlichen
Bedingungen. Es wird einem weh zumute, wenn man in all die
ausgemergelten Gesichter schaut. Mit Szenen von Schwarzmarkt,
Hamsterfahrt und notgedrungenem Kohlenklau erweist sich der
Film als erstrangiges zeitgeschichtliches Dokument. Manch eine
Einstellung wird man nicht so schnell vergessen – und das
zeugt auch von der besonderen Begabung der Elisabeth Wilms,
die mit diesem Film zu Spenden aufrufen wollte.

Wie die Westfalenhalle entstand

Mit teils riskanten Drehs hat Elisabeth Wilms 1951/52 den Bau
der  neuen  Dortmunder  Westfalenhalle  filmisch  begleitet.  Es
lässt sich so wenden, dass sie sich in dieser Männerwelt der
Bauleute behauptet hat. Jedenfalls ist es ein interessanter
Film, der auch als Lob der Arbeit und der vielen beteiligten
Gewerke durchgeht.

Bei der Festival-Vorführung dürfte es freilich bestenfalls für
nachsichtiges Lächeln sorgen, dass beim Eröffnungsprogramm der
Halle „das schwache Geschlecht“ (O-Ton von damals) Gymnastik
vorführen  durfte.  Für  Unkundige  sei’s  gesagt:  Damit  waren
Frauen gemeint.

Wirtschaftswunderbare Waschmaschine

Später drehte Elisabeth Wilms vielfach Auftragsarbeiten und
Werbefilme – beispielsweise für eine Constructa-Waschmaschine,
die der geplagten Hausfrau das Leben erleichtern sollte. Bevor
der  Ehemann  sich  gnädig  zum  Kauf  herbeiließ,  waren  –  mit
gereimten Sprüchlein – rund 9 Minuten (!) einer zeittypischen
Familiengeschichte zu absolvieren, in denen natürlich alles
für die Waschmaschine sprach, die übrigens auch das Honorar
für  diesen  putzigen  Werbefilm  darstellte.  Den  Chefs  des
unentwegt  ins  Bild  gerückten  örtlichen  Stromversorgers  VEW
dürfte das Filmchen gleichfalls gefallen haben.

Fern von aller Renitenz



Elisabeth Wilms und ihre Filme können heute weder politisch
noch feministisch vereinnahmt werden, dazu ist das in diesen
Schöpfungen  waltende  Bewusstsein  denn  doch  zu  harmlos  und
kleinbürgerlich.  Utopien  oder  Befreiungs-Sehnsüchte  sind
diesen Werken nicht eigen, von Rebellion ganz zu schweigen.

Gleichwohl war da eine begabte Pionierin am Werk, die zwar
nicht anderen den Weg ebnete, aber recht konsequent ihren
eigenen  Weg  beschritten  hat;  wobei  sie  es  vergleichsweise
leicht hatte: Ihr Film über eine Italienreise aus den 1950er
Jahren  zeigt  gediegenen  Wohlstand  mit  Opel  Kapitän  und
imposantem Wohnananhänger. Daheim besorgte ihre Schwägerin den
Haushalt. Auf solchen Komfort konnte damals wahrlich nicht
jede Frau zurückgreifen.

Vermessung der „Komfortzonen“

Apropos  Komfort.  Das  stilistisch  und  thematisch  sehr  weit
gefächerte Dortmunder Frauenfilmfestival widmet sich diesmal
dem äußerst dehnbaren Begriff „Komfort“ und schickt sich an,
gleichsam  rund  um  den  Erdball  in  allerlei  Formen
„Komfortzonen“ (auch so ein Modewort) auszuloten bzw. deren
Verlust  zu  ermessen.  Der  Ruhrgebiets-Schwerpunkt  firmiert
übrigens unter dem Leitbegriff „Arbeit“, der etwas bemüht mit
„Komfort“  kurzgeschlossen  wird:  Ohne  Arbeit  gibt  es  meist
keinen Komfort. Wohl wahr…

An diversen Orten der Stadt (Festivalzentrum im Dortmunder
„U“, weitere Spielstätten im domicil, Schauburg und Cinestar)
sind in den nächsten Tagen laut Broschüre „rund 40 Programme
von der Quarkgebäck-Werbung bis zum iranischen Vampirfilm“ zu
erleben.  Selbstverständlich  stehen  vielfältige  Bilder  des
Frauenlebens  im  Mittelpunkt  –  in  aller  Welt  und  zu
verschiedenen  Zeiten.

Der historische Reigen beginnt im frühen 20. Jahrhundert – mit
1917/18 gedrehten Stummfilmen von Rosa Porten, die seit der
Entstehungszeit in Deutschland nicht mehr zu sehen waren. Da



darf man von wohl einer kleinen Sensation sprechen.

Nähere  Informationen  zum  Festival-Programm  (14.  bis  19.
April):
www.frauenfilmfestival.eu

Bilder  einer  aufstrebenden
Gesellschaft – Recklinghausen
zeigt Ikonen aus Varna
geschrieben von Rolf Pfeiffer | 30. April 2015

Der Heilige Joseph,
der  halbwüchsige
Christus  und
reichlich
Schreinerwerkzeug.
Die  Ikone  der
Schreiner-Innung
entstand um 1850 in
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Bulgarien.  (Foto:
Ikonen-Museum
Recklinghausen)

Hier ist er der Mittelpunkt: Joseph, Ehemann von Maria und,
wie man das immer etwas verschämt nennt, Ziehvater des
Jesusknaben. Wegen göttlich herbeigeführter
Jungfrauenschwangerschaft war er ja nicht der biologische
Vater. Mitte des 19. Jahrhunderts jedoch hat man sich in Varna
seiner angenommen und ihm in einer großen Ikone den Ehrenplatz
zugewiesen.

Und da steht er nun, wallend das Gewand, doch bescheidend
schauend, einen Zollstock in der Hand. Rechts im Bild und
wesentlich  kleiner  ein  barfüßiger  Halbwüchsiger,  den  der
Heiligenschein  als  Messias  ausweist.  Weiter  unten  im  Bild
jedoch ist eine Menge Zimmermannswerkzeug zu sehen, Winkel,
Zirkel, Hobel, auch ein Töpfchen Nägel. Diese Dinge machen die
Wertschätzung verständlich, die dem guten Josef hier zuteil
wird: Auftraggeber des Werkes nämlich war im Jahre 1850 die
Schreinergilde von Varna, die im Lobpreis ihres Schutzpatrons
auch noch ein wenig Werbung in eigener Sache unterbrachte.

Der  zu  späten  Ehren  gelangte  Heilige  Josef  ist  jetzt  im
Recklinghäuser Ikonenmuseum zu bewundern, eine von etlichen
Leihgaben des Ikonenmuseums in Varna, Bulgarien. „Wunder des
Lichts“ heißt die kleine, aber vorzügliche 40-Bilder-Schau,
die in ähnlicher Zusammenstellung zunächst im niederländischen
Dordrecht  zu  sehen  war.  Dordrecht  ist  Partnerstadt  von
Recklinghausen ebenso wie von Varna am Schwarzen Meer, über
einige gute städtepartnerschaftliche Kontakte kam das Projekt
zustande.

Osmanen respektierten den orthodoxen Glauben

Die Tradition des orthodoxen Christentums der Bulgaren ist
alt.  Kyril  und  Method,  beide  auch  heute  noch  verehrt,
missionieren das slawische Volk schon lange vor der ersten



Jahrtausendwende. Auch später, während der 500 Jahre währenden
Osmanen-Herrschaft,  die  erst  im  18.  Jahrhundert  ihr  Ende
findet, behalten die Bulgaren ihren orthodoxen Glauben.

In  der  zweiten
Hälfte  des  18.
Jahrhunderts  malte
der  Bulgare  Vionos
die  Heilige  Marina
mit Szenen aus ihrem
Leben (Foto: Ikonen-
Museum
Recklinghausen)

Dann jedoch – der osmanische Sturm auf Wien ist abgewehrt, das
adelige Europa gefällt sich in pompösem Barock – bricht neues
nationales Selbstbewusstsein sich Bahn, das seinen Ausdruck
auch  in  der  Ikonenkunst  findet.  Großformatige,  lichte,
farbenfrohe  Gemälde  vereinigen  oft  erstaunlich  leichthändig
rituelle  Pflicht,  Volksbelehrung  und  den  wachsenden
Geltungsdrang  einer  aufstrebenden  städtischen  Gesellschaft.
Nationalfarben, Patrone, Entstehungsjahre und last not least
Namen  von  Künstlern  und  Auftraggebern  werden  den  Motiven
zugesellt. An die Stelle frommer Statuarik tritt eine oft
erstaunliche Individualität. Die heilige Marina aus dem 18.
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Jahrhundert zum Beispiel, die ein Maler namens Vionos mit
Eitempera auf Holz erstehen ließ und die, wie die Legende aus
dem 3. Jahrhundert berichtet, trotz schlimmster Folter nicht
von ihrem Glauben ließ, bis man sie am Ende köpfte, diese
heilige Marina begegnet uns auf der 107 mal 75 Zentimeter
großen Tafel in dynamischer, geneigter Körperhaltung und mit
einem skeptischen Blick, der aus gesenktem Haupt in die Ferne
schweift  und  Drohendes  zu  ahnen  scheint.  Diese  Ikone  ist
personalisiertes  Portrait,  positioniert  vor  einem
wunderschönen  Landschaftshintergrund.  22  kleine  Bilder
umfassen das Hauptmotiv und berichten en detail vom Martyrium
der jungen Frau.

Selbstbewußt und oft auch heiter

Natürlich gibt es auch die üblichen Heiligen zu sehen, Georg,
Nikolaus, Petrus und Paulus, den heiligen Dimitrij von Priluki
und die heilige Julitta mit ihrem Sohn Kyrikos und viele,
viele mehr. Zahlreich sind die Interpretationen Marias. Mal
ist sie ausschließlich liebende und tröstende Mutter (wie in
einer  anonymen  Darstellung  aus  dem  19.  Jahrhundert),  mal
Königin der Königinnen, selbstbewusst und stark vor goldenem
Grund, wie der Bulgare Hadji Anagnosti sie 1839 schuf. Gern
auch zeigt man sie als „Lebensspendende Quelle“, so wie Mitte
des 19. Jahrhunderts Zacharias Tsanjuv. In dessen Bild füllt
Heilwasser aus zwei Speiern unter Mariens Thron ein Becken,
aus welchem Kranken spontane Heilung zuteil wird. Der Tote
erwacht in seinem Bett und wundert sich, der Besessene wundert
sich ebenfalls nach Wasserguss, während ein schwarzer Dämon,
der  offenbar  in  ihm  war,  mit  rauchender  Spur  die  Flucht
ergreift.  Man  kann  wirklich  nicht  sagen,  dass  diese
Bildergeschichten  immer  ganz  humorfrei  wären.



Das  Archäologische  Museum
Varna. Von hier stammen die
Leihgaben,  die  jetzt  in
Recklinghausen  zu  sehen
sind.  (Foto:  Ikonen-Museum
Recklinghausen)

Der Katalog zur Ausstellung, wenn man ihn so nennen will, ist
in  Deutsch  und  Niederländisch  erhältlich  und  verdient
besondere Erwähnung. Weitgehend stammt er aus der Feder der
Recklinghäuser  Hausherrin  Eva  Haustein-Bartsch  und  ihres
Varnaer Kollegen Konstantin Ugrinov; er hat Taschenbuchformat
und gibt erschöpfend Auskunft über die Ausstellungsstücke und
über viele Details, die sich nicht von allein erklären.

„Wunder des Lichts. Bulgarische Ikonen aus Varna“
Ikonen-Museum  Recklinghausen,  Kirchplatz  2a,
Recklinghausen
Bis 14. Juni.2015
Geöffnet Dienstag bis Sonntag und feiertags: 11 bis 18
Uhr
 Eintritt 6 Euro, Katalog (240 S., 112 farb. Abb.) 15
Euro
www.ikonen-museum.com
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Geistig  angereicherte
„Stellensuche“ – André Comte-
Sponvilles  kleine  Sex-
Philosophie
geschrieben von Bernd Berke | 30. April 2015

Was  macht  ein  Philosoph,  wenn  er  mal
ordentlich  abverkaufen  will?  Richtig,  er
schreibt ein Buch, das beispielsweise so
heißt: „Sex. Eine kleine Philosophie“.

Andererseits hat man in lüsterner Laune relativ wenig mit
Philosophie im Sinn. Egal. Der Franzose André Comte-Sponville,
ehemals Philosophie-Professor an der Sorbonne, hat ein Buch
herausgebracht,  das  auf  Deutsch  just  so  heißt  wie  oben
erwähnt.

Und was steht drin?

Nun, zunächst der Versuch einer Definition von Sexualität an
und für sich. Beim Menschen ist sie bekanntlich von der bloßen
Fortpflanzung entkoppelt, sie speist sich zudem aus dem Trieb,
weniger aus Instinkt. Obwohl wir immer auch Tiere bleiben.
Auch behalte der Sex – aller rüden Pornographie zum Trotz –
stets einen Rest an Geheimnis.

Na, und so weiter.
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Sodann gibt’s einen flotten Streifzug durch ein paar Gefilde
der Philosophie-Geschichte, entlang der großen Namen wie etwa
Platon, Epikur, Augustinus, Spinoza, Montaigne (dem besondere
Aufmerksamkeit  zuteil  wird),  Kant,  Schopenhauer,  Nietzsche,
Sartre und Bataille. Wer hat was zur Sexualität gesagt, welche
Passagen lassen sich herauspicken und dingfest machen? Jaja,
die gute alte „Stellensuche“.

Nur  ein  paar  Beispiele.  Kant  sieht  in  der  Sexualität
vorwiegend  Erniedrigung  am  Werk,  da  hierbei  das
Geschlechtliche  im  Vordergrund  und  das  Menschliche  hintan
stehe.  Laut  Schopenhauer  ist  der  Sex  der  Brennpunkt  des
Willens,  und  natürlich  hat  der  Erzpessimist  in  der
Fortpflanzung  vorwiegend  die  Fortsetzung  des  Leids  der
menschlichen Gattung kommen sehen.

Bei Nietzsche, der sich immerhin gegen die christliche Sex-
Verteufelung ausspricht, heißt es dann kurz und bündig: „Des
Mannes  Art  ist  Wille,  des  Weibes  Art  Willigkeit…“  Noch
aphoristischer  zugespitzt  im  „Zarathustra“:  „Das  Glück  des
Mannes heißt: ich will. Das Glück des Weibes heißt: er will.“
Bei Bataille stehen Überschreitung und Gewalt im Zentrum. Wo
immer  ein  Gesetz  walten  will,  da  wird  es  umso  lieber
gebrochen. Im deutschen Text fällt hierbei häufig das Wort
„aufwühlend“. Wer wollte da widersprechen?

Genug. Das alles ergibt eine hübsche kleine Sammlung, die
allerdings  nicht  immer  vielsagend  und  vielfach  ziemlich
unzeitgemäß erscheint. Was ja auch unser Fehler sein könnte.
André Comte-Sponville müht sich nach Kräften, noch halbwegs
brauchbare  Äußerungen  der  Philosophen  den  heutigen
(Geschlechter)-Verhältnissen und also dem jetzigen Zeitgeist
anzubequemen.

Geistig  angereicherte  Erotik  grenzt  Comte-Sponville  sorgsam
von der Pornographie ab. Fortdauerndes Begehren stellt er über
schnöde Befriedigung, wobei das Begehren als Mangel und als
Vermögen  betrachtet  werden  könne.  Gut,  dass  wir  darüber



geredet haben. Auch über Phänomene wie Burka und Nudismus. Und
immer wieder über das Animalische in uns.

Unterwegs entstehen zahlreiche Klammer-Sätze (immer gilt es
einzuschränken), die von einer gewissen Hilflosigkeit künden.
Wollten wir manches komplett zitieren (etwa den ungelenken
letzten Absatz auf Seite 157), so würden Leser(innen) dieser
Rezension zu schlummern beginnen. Hallo?!

Ob das Ganze auf Französisch anders wirkt? Mag sein. Sie haben
ja fürs Leibliche die schöner klingenden Worte. Aber auch der
schiere Wohlklang dürfte die Sache nicht retten. Wobei man der
Gerechtigkeit halber sagen muss, dass dies Buch aus einem
Essay besteht, der einer umfangreicheren Originalausgabe („Le
sexe ni la mort“) entnommen wurde. Immer diese Häppchen.

Auf Deutsch ist’s jedenfalls keine prickelnde oder lustvolle
Lektüre, sondern es sind Gedankenspiele, die recht fruchtlos
um  sich  selbst  kreisen.  Mal  wieder  ein  Buch,  in  dem  die
Sexualität zerredet wird.

André Comte-Sponville: „Sex. Eine kleine Philosophie“. Aus dem
Französischen von Hainer Kober. Diogenes Verlag, Zürich. 169
Seiten. 19,90 Euro.

Auf Frankfurts „Golanhöhen“ –
Marc-Oliver  Bischoff  beendet
seine Krimi-Trilogie
geschrieben von Britta Langhoff | 30. April 2015
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 Man  muss  nur  tief  genug  in  der
Vergangenheit  des  Kriminalkommissars
wühlen, dann findet man schon den Mörder.
So  scheint  seit  einiger  Zeit  ein
unumstößliches  Krimi-Gesetz  zu  lauten.
Egal,  ob  man  „Tatort“  einschaltet  oder
einen  Kriminalroman  aufschlägt  –  ohne
persönliche Verwicklungen der ermittelnden
Personen  geht  es  anscheinend  nicht  mehr.
Der unbeteiligt ermittelnde Kommissar wurde
wohl in Rente geschickt.

Da macht auch der neue Roman „Golanhöhen“ von Marc-Oliver
Bischoff aus der bewährten Dortmunder-Krimi-Schmiede (Grafit
Verlag) keine Ausnahme. Aber soviel vorab: Dies ist auch schon
der einzige zu bemängelnde Punkt und zugegebenermaßen auch
persönlichem Überdruss geschuldet. Davon abgesehen, ist das
Buch  nämlich  ein  außerordentlich  gut  gemachter  Krimi,
angemessen  düster,  intelligent  aufgebaut  und  erzählt.

„Golanhöhen“  ist  der  dritte  Teil  von  Bischoffs  Frankfurt-
Trilogie.  Während  in  den  ersten  beiden  Teilen  noch
Kriminalpsychologin  Nora  Winter  ermittelte,  steht  aufgrund
ihres Erziehungsurlaubs diesmal ihr Mann Gideon an der Spitze
der Ermittlungen – zumindest so lange, bis er degradiert und
suspendiert wird.

Der  Plot  ist  zum  größten  Teil  angesiedelt  in  den
heruntergekommenen  Sozialbauten  am  Frankfurter  Ben-Gurion-
Ring, welche den unglücklichen „Spitznamen“ Golanhöhen tragen.
Dieses Viertel gleicht in Frankfurt „einem schwarzen Loch.
Armut zieht Armut an. Probleme bringen weitere Probleme mit
sich“. Der noch positivste Lerneffekt, den ein Bewohner dort
mitnehmen  kann,  ist  Selbstmitleid.  Selbstmorde  sind
alltäglich.

So  geht  auch  Gideon  Richters  Team  zunächst  von  einer
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Selbsttötung  aus,  als  sie  zu  einem  Todesfall  in  den
Sozialbauten gerufen werden. Doch Gideon hat Zweifel. Die Tote
ist  erst  vor  kurzem  aus  der  Haft  entlassen  worden,  warum
sollte sie sich ausgerechnet jetzt vom Dach stürzen? Und was
ist  mit  dem  toten  Baby,  dass  in  der  Mülldeponie  gefunden
wurde? Hängen die beiden Fälle zusammen?

Gideon allerdings tut sich ausnehmend schwer, sich auf die
Ermittlungen  zu  konzentrieren.  Den  frischgebackenen  Vater
lassen Ermittlungen um ein totes Baby und eine Frau, die als
Kindsmörderin inhaftiert war, ganz und gar nicht kalt. Dazu
kommt eklatanter Schlafmangel, denn das Baby lässt Nora und
ihm nicht viel Ruhe. Deshalb leidet er unter unerklärlichen
Blackouts, von denen er befürchtet, dass sie nicht nur aus den
schlaflosen Nächten resultieren. Und dann muss er sich auch
noch  besagten  ungeklärten  Dingen  aus  seiner  Vergangenheit
stellen, die plötzlich den Fall unerwartet tangieren. Gideon
verliert Distanz und Objektivität und trifft einmal zu oft
eine unhaltbare Entscheidung.

Bischoff beginnt den Roman zwar mit einem rasanten Prolog,
läßt sich dann aber Zeit, den eigentlichen Fall ganz ruhig und
detailliert, dabei aber an jeder Stelle spannend zu beginnen.
Im weiteren Verlauf steigert er sein Tempo, die Brechstange
bleibt  dabei  dankenswerterweise  weggeschlossen.  An  jeder
Stelle lässt er sich Zeit, alle Aspekte des Falls und der
Ermittlungen  in  einem  wohltuend  unaufgeregten  Schreibstil
auszuleuchten.

Ausführlichen  Platz  bekommt  dabei  auch  die  Betrachtung
heutiger Arbeitsbedingungen. Unterbesetzte Teams, Stress, die
Schwierigkeiten,  Beruf  und  Familie  zu  vereinbaren,  die
stillschweigend  vorausgesetzte  Bereitschaft,  auch  über
vertragliche Arbeitszeit hinaus bereitwillig parat zu stehen,
auch und gerade bei Teilzeitkräften – Themen, die sicher nicht
nur, aber eben auch Polizei-Teams beschäftigen. Bischoff zeigt
am Beispiel von Gideons Team explizit und kritisch, wie sehr
das so oft gehörte ungute „Sei froh, dass Du noch einen Job



hast“ bereits gesellschaftlich akzeptiert ist.

Dass dem Leser auch bei solchen Exkursen nicht langweilig
wird, liegt nicht nur am Wiedererkennungswert, sondern sicher
auch an der Fähigkeit des Autors, nicht nur geschliffen zu
formulieren,  sondern  sich  auch  ohne  Anbiederung  in  seinen
Dialogen  den  jeweiligen  Schichten  gut  und  glaubwürdig
anzupassen.  Spannend  zum  Schluss  der  Mut  des  Autors,
ausgerechnet  eine  Trilogie  mit  einem  offenen  Ende  zu
beschließen.

Marc-Oliver Bischoff kam über das Bloggen zum Schreiben, sein
erster  Krimi  „Tödliche  Fortsetzung“  wurde  gleich  mit  dem
Friedrich-Glauser-Preis ausgezeichnet. Er lebt in Ludwigsburg
und arbeitet dort als Technologieberater.

Marc-Oliver Bischoff: „Golanhöhen“. Grafit-Verlag, Dortmund.
411 Seiten, € 11,99.

Familienfreuden  XVIII:
Österliche Schonfrist
geschrieben von Nadine Albach | 30. April 2015
„Fiona“, fragte ich gestern Abend, „weißt Du eigentlich, was
morgen  ist?“  „Vogelparty?“  Letztens  hatte  die  Tagesmutter
Karneval nachgeholt und Fi hing dem flatterhaften Event immer
noch sehr hinterher. „Nein, die war doch schon. Weißt Du, was
morgen ist?“ „Ja!“ …. „Was denn?“ Sie überlegte kurz. „Weiß
gar nicht.“ Diese Formulierung gehört mittlerweile zu unseren
geflügelten Worten. „Morgen ist doch Ostern!“ In Fionas Augen
stahl sich ein Strahlen. „Schokolade!“
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Große  Ostergeschichten  sind
noch  nicht  gefragt.  (Bild:
Albach)

Seit einigen Tagen schon hatten wir erzählt, dass bald Ostern
ist. Ihr Geschichten dazu vorgelesen. Ihr auch vom Osterhasen
erzählt. Aber das einzige, was hängen geblieben war: Es gibt
Schokolade!  Und  das  ist  gut  so  –  weil  es  ablenkt  und
Misstrauen gar nicht erst aufkommen lässt. Davon, dass Normen
und  ich  unsere  Ausbildung  beim  CIA  (Club  der
IntelligentvorFeiertagen  AgierendenEltern)  noch  nicht
abgeschlossen  haben.  Oder  anders  ausgedrückt:  Die
Geheimhaltungsstufe ist bei uns im Moment noch viel zu niedrig
angesetzt.

Vor  ein  paar  Tagen  habe  ich  zum  Beispiel  Geschenkpapier
gekauft, ziemlich auffällig, mit vielen Küken drauf. Fiona
entdeckte  es  und  spielte  vergnügt  mit  der  bunten,  großen
Rolle. Als sie heute Morgen ihre Ostergeschenke auspackte,
schien sie sich nicht darüber zu wundern, wie der Osterhase an
unser Geschenkpapier gekommen war.

Oder  die  Süßigkeiten.  Wir  gehen  eigentlich  immer  mit  Fi
einkaufen.  Und  natürlich  ist  der  Versuch,  die  österlichen
Naschwaren  unbemerkt  in  den  Einkaufswagen  zu  schmuggeln,
gnadenlos gescheitert. Ganz im Gegenteil bestand sie darauf,
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die Schokoladenküken bis zur Kasse in der Hand zu halten.
Immerhin konnten wir die Maus davon abhalten, die Packung auch
gleich aufzureißen und den Inhalt aufzuessen. Aber auch hier:
Keinerlei Verwunderung, dass die Küken heute in ihrem Nest
lagen.

Und der krudeste Coup: die Ostereier! Samstagmorgen starteten
Fi, meine Ma und ich die Fließbandproduktion und färbten,
bemalten,  betupften,  beklebten  30  Eier,  jedes  für  sich
genommen  ein  kleines,  wunderschönes  Kunstwerk.  Ich  bemühte
mich redlich, Fiona zu erklären, dass der Osterhase unsere
Unterstützung braucht, weil er ja schließlich nicht alle Eier
für alle Kinder anmalen kann. Sie nickte zwar ernst. Aber ich
hätte  glaube  ich  genauso  gut  von  einem  sprechenden  Auto
erzählen können.

Wir haben also noch Schonfrist. Jetzt nimmt Fi die Dinge noch
hin  –  Hauptsache,  es  gibt  Schokolade.  Für  die  nächsten
Osterfeste müssen wir uns aber besser präparieren. Ostercodes
entwickeln. Geheime Einkaufstouren organisieren. Eine falsche
Hasenidentität  entwickeln.  Oder:  Den  Berg  an  Schokolade
einfach größer werden lassen.

Schön  und  kess:  Die  Junge
Oper  Dortmund  zeigt  Jens
Joneleits  Musikmärchen
„Sneewitte“
geschrieben von Martin Schrahn | 30. April 2015
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Die  kesse  Sneewitte  (Hasti
Molavian)  wird  vom  König
(Kai  Bettermann,  r.)  und
seinem  Berater  (Steffen
Happel) auf Händen getragen.
Foto: Hupfeld

Die  Theatermenschen  sind  als  erste  da.  Ganz  in  Schwarz
gekleidet sitzen, stehen oder laufen sie auf der kleinen Bühne
der Jungen Oper in Dortmund herum, das Stück hat noch gar
nicht  begonnen.  Dann  aber  geht  alles  ganz  schnell.  Kai
Bettermann  greift  sich  eine  Art  weißen  Hermelinmantel  und
setzt die königliche Krone auf. Seine Mitstreiter werfen sich
ebenfalls in ansehnliche Gewänder. Und flugs finden wir uns im
Märchenland wieder, wo das Schicksal des königlichen Kindes
namens Sneewitte verhandelt wird.

„Sneewitte“  ist  ein  Musiktheaterstück  für  Kinder  (ab  7
Jahren), geschrieben von Jens Joneleit. Der Text stammt von
der holländischen Librettistin Sophie Kassies, die sich an das
Grimm’sche  „Schneewittchen“  hält  (sieben  Zwerge  inklusive),
die Hauptfiguren indes ein wenig umdeutet. Sneewitte wächst
zur kessen Göre heran, die weiß, was sie will. Der König ist
in Erziehungsfragen überfordert, die Stiefmutter wird böse,
weil sie mit dem Alter hadert. Denn alsbald ist ja Sneewitte
die Schönste im Land.
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Wer  ist  die
Schönste  im  Land:
Sneewitte  oder  die
Stiefmama
(Engjellushe Duka)?
Foto: Hupfeld

Das fast 90 Minuten lange Werk schnurrt, als Kooperation von
Junger Oper und Kinder- und Jugendtheater, temporeich über die
Bühne. Längen gibt es bei den gesprochenen Dialogen, doch
üppige  Rollen-  und  Kostümwechsel  sowie  gehörige
Situationskomik (Regie: Antje Siebers) helfen darüber hinweg.
Manches  wirkt  wie  Improvisationstheater,  wie  das  alte
Stegreifspiel, zu dem Lisa Buchholz’ karge Ausstattung passt
 – vor allem rollende Podeste, ein Laufsteg.

Das flotte Agieren lenkt indes auch von der disparaten Anlage
des Stücks ab, das musikalisch aus lauter Nummern besteht.
Joneleit, selbst Schlagzeuger und vom Free Jazz kommend, hat
nichts  durchkomponiert  für  das  vierköpfige  Kammerensemble.
Manche  Arien  haben  Musicalcharakter,  die  „Spieglein,
Spieglein“-Szene bekommt einen sphärischen Leitklang, anderes
erinnert an Kurt-Weill-Songs, bisweilen gibt’s ein bisschen
Schmusejazz.

Bestechender, spannender wirkt die Musik indes, wenn sie sich
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erregtem  Pulsieren  hingibt,  verbunden  mit  einem  sanften
Geräuschszenario, oder wenn sie, in der Waldszene, umschlägt
ins  Düstere,  Todesnahe,  mit  tiefen  Posaunenklängen.  Dann
klopft die tönende Moderne an. Rhythmisch sind die Dinge oft
vertrackt,  aber  das  hellwache  Ensemble  (Petra  Riesenweber,
Keyboard, Stephan Schott, Schlagzeug, Stephan Schulze, Posaune
und Bernd Zinsius, E-Bass) unter Michael Hönes’ umsichtiger
Leitung musiziert in bester Form.

Wendig im Spiel zeigen sich zudem Steffen Happel (als Jäger)
und Kai Bettermann. Der Sopranistin Engjellushe Duka wiederum
gelingt  ein  vielschichtiges  Portrait  der  liebenden,
zweifelnden, hassenden Stiefmutter. Und Hasti Molavians Mezzo
leuchtet farbenprächtig die Gefühlsmischung einer jungen Frau
aus. Nur schade, dass am Ende kein Prinz kommt.

Zahlreiche weitere Vorstellungen gibt es im April und Mai.
Nähere Infos: www.theaterdo.de

(Der  Artikel  ist  in  ähnlicher  Form  zunächst  in  der  WAZ
erschienen.)
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„Dogville“  am  Theater
Krefeld:  Die  Bühne  von
Gabriele  Trinczek  zitiert
die  „Versuchsanordnung“  des
Films  aus  dem  Jahr  2003.
Foto:  Matthias  Stutte

Das  Stück  handelt  von  unverdienter  Gnade,  vom  Unsinn  von
Barmherzigkeit. Vom Scheitern eines Lebensprinzips, das dem
Weg  Jesu  folgt,  in  einer  Gesellschaft,  die  man  als
„kleinbürgerlich“  bezeichnen  könnte,  die  aber  über  jenes
schiefe Etikett weit hinausreicht und für die Menschheit als
Ganze stehen könnte. Lars von Triers „Dogville“ spielt wie
kaum einer anderer Film mit christlich-biblischen Bezügen. Aus
dem Film wurde ein Bühnenstück, das jetzt am Krefelder Theater
Premiere hatte.

Eigentlich sind solche Adaptionen überflüssig. Warum sollte
man  einen  nahezu  perfekten  Film  nahezu  eins  zu  eins  ins
Theater übertragen? Es gibt Tausende von Dramen, die auf der
Bühne und nur da wirken. Wozu also dieses Wiederkäuen? Und die
Frage lässt sich erweitern auf die modische Bearbeitung von
großen Romanstoffen in handlichem Zweieinhalb-Stunden-Format.
„Buddenbrooks“  oder  „Zauberberg“  im  Schnelldurchlauf  –  ein
Tribut an die ungeduldige Kurzatmung unserer Zeit?

Vielleicht eher die Schwäche eines Theaters, dessen Lebenskern
in  den  Gehirnwindungs-Labyrinthen  endloser,
selbstreferentieller Reflektion zerstoben ist. Das sich schwer
tut, bedeutungsvolle Geschichten zu erfinden und zu erzählen.



Das  sein  reiches  Erbe  in  verstiegener  Lust  zwischen
privatistischen Exzessen und gesuchter Originalität übersieht.

Voilá – mit einem Filmstoff darf man dann ungeniert erzählen,
ohne das schlechte Gewissen des Regie-Originalgenies klopfen
zu hören. Matthias Gehrt lässt sich in Krefeld darauf ein –
zum Glück ohne schlechtes Gewissen. Und ohne den Zwang, unter
allen Umständen etwas „Neues“ zu erfinden, dem etwa Karin
Henkel in ihrer „Dogville“-Version in Frankfurt gefolgt ist.

Wir  sehen  in  Krefeld  eine  Bühne,  von  Gabriele  Trinczek
gestaltet wie die Spielfläche des Films von 2003. Wir sehen
treffende  Kostüme  von  Petra  Wilke,  die  in  das  verlorene
Dörfchen  der  Dreißiger  Jahre  am  Fuß  der  Rocky  Mountains
passen.  Die  Wände  der  Häuser  sind  angedeutet  durch  weiße
Linien,  nur  die  Möbel  stehen  dreidimensional  und
gegenständlich in den Zimmern. Diese nach außen durch die
Natur  isolierte  Gemeinschaft  ist  total  durchsichtig.  Jeder
weiß vom anderen alles, auch peinliche Geheimnisse wie den
monatlichen  Animierdamen-Besuch  des  täppischen
Lastwagenfahrers  Ben  (Paul  Steinbach).

Eine  vermeintlich  kleine,
geordnete  Welt:  Szene  aus
„Dogville“  am  Theater
Krefeld.  Foto:  Matthias
Stutte

Ein  abgeschlossenes  Biotop,  genau  richtig  für  die



gesellschaftlich-moralischen  Erkundungen  des  jungen
Möchtegern-Schriftstellers  Tom  Edison.  Jonathan  Hutter
verkörpert ihn als intellektuelles Bürschchen in abgetragenem
Sakko, eifrig erfüllt von seiner Mission. Aufklärung, so tönt
er, löse jahrhundertealte Konflikte. Die Fremde, die auf der
Flucht in das Dorf gerät, ist für seine Predigt über „Geben
und Empfangen“ genau das pädagogische Versuchstier, das er
braucht.

Das fremde Opfer, von einer zunächst kaum greifbaren Macht
verfolgt, heißt Grace. Nele Jung verkörpert sie im modischen
Blondinen-Look, in der eleganten Garderobe einer städtischen
Oberschicht. Grace heißt „Gnade“: Die junge Frau muss sich ihr
Bleiben in der Gemeinschaft verdienen – und sie bietet den
Bewohnern ihre Hilfe an. Keiner braucht sie, keiner will sie
annehmen,  doch  die  behutsame  Art  von  Grace,  genau  das  zu
suchen, was den Menschen fehlt und es ihnen unaufdringlich zu
gewähren, durchbricht die Selbstgenügsamkeit. Nele Jung spielt
das souverän und mit einer teilnahmsvoll weichen Diktion.

Die Parallele zur von Gott gewährten „unverdienten Gnade“ ist
überdeutlich. Grace befreit die Menschen von Selbsttäuschung
und dem Gefangensein in sich selbst: Die bildungsbeflissene
Vera  (verhärmt,  abgearbeitet  und  im  entscheidenden  Moment
gnadenlos grausam: Esther Keil) kann Vorträge in der Stadt
besuchen. Der halbblinde alte Edison (Bruno Winzen) gesteht
sich endlich die Wahrheit ein: Er kann nicht mehr sehen.



Ausbruch  der
Gewalt:  Nele  Jung
als  Grace,  Adrian
Linke  als  Chuck.
Foto:  Matthias
Stutte

Der Bruch bahnt sich an, als die kleine Gemeinschaft mit Macht
konfrontiert  wird,  mit  dem  unheimlichen,  nicht  fassbaren
„Außen“. Ein Sherriff erscheint, klebt ein Plakat an. Grace
wird als vermisst gesucht, gerät noch mehr in die Defensive,
als eine Fahndung wegen einiger Banküberfälle nachgeschoben
wird – die sie freilich nicht begangen haben kann, da sie in
der fraglichen Zeit in Dogville war.

Dennoch: Der drohende Zugriff der Macht, die Angst, vor ihrem
Gesetz  inkorrekt  zu  sein,  offenbart  die  andere  Seite  der
Menschen  –  jene,  die  in  den  moralischen  Tiraden  von  Tom
angedeutet und in der bösen Rede von Chuck (Adrian Linke)
konkretisiert  wird.  Sie  wandelt  die  Menschen  des  Orts  zu
boshaften  Ausbeutern,  zu  zynischen  Vergewaltigern,  zu
gnadenlosen Seelenschändern. Und der Mann, der Grace liebt –
Tom Edison junior – wird zum Verräter. Wenn sich Grace, mit
einer Kette an einen Kanaldeckel gefesselt, zur Arbeit und
dann  zu  Bett  schleppt,  um  von  den  Männern  Dogvilles
missbraucht zu werden, denkt man unmittelbar an Händels „He



was despised …“ aus dem „Messiah“.

Lars von Trier treibt die Parallele zum jesuanischen Modell
von Gnade, Erbarmen und Vergebung in der Person Graces bis an
die Grenze des Erträglichen – um es dann in einem Finale von
alttestamentarischer Wucht zu kippen. Dieses Ende ist wie ein
verzweifelter  Aufschrei  des  zum  Katholizismus  konvertierten
Lars  von  Trier:  Das  Konzept  der  Liebe  ist  zum  Scheitern
verurteilt, es ist sinnlos in einer schlechten Welt. Es bleibt
nur die Rache und die Vergeltung, das „Aug‘ um Aug‘“ des
zornigen Gottes aus dem alten Israel.

„The  Big  Man“  Joachim
Henschke in Lars von Triers
„Dogville“  am  Theater
Krefeld.  Foto:  Matthias
Stutte

In Krefeld fehlt dem Finale die archaische Komponente der
grausam  ausgleichenden  Gerechtigkeit.  Es  wirkt  wie  der
Showdown  einer  mittelmäßigen  Gangstergeschichte.  Ansonsten
verwendet Matthias Gehrt viel Sorgfalt auf die Charaktere:
Ronny  Tomiska  und  Henrike  Hahn  etwa  als  Geschwisterpaar
Henson, hinter deren einfacher Glasschleifer-Existenz die Gier
lauert, das Opfer Grace selbst mit ihren erbärmlichen Mitteln
noch die Überlegenheit spüren zu lassen. Eva Spott trifft Ma
Gingers  opportunistische  Gehässigkeit;  Helen  Wendt  Marthas
angstbesetzte Bigotterie. Dem „Großen Mann“ – Graces Vater –
gibt die imposante Erscheinung und die amorphe Diktion von



Joachim Henschke einen Zug ins Abgründige; Intendant Michael
Grosse schlendert als jovialer Erzähler durch die Szene.

Bezeichnenderweise ist es ein Kind (Jason: Nikolas Jahnelt),
das  mit  einer  Erpressung  das  Kesseltreiben  gegen  Grace
einleitet: Das Böse ist sozusagen im Urzustand dieser Menschen
verankert. Und bezeichnenderweise ist der Hund „Moses“ der
einzig Überlebende: Wie der alttestamentliche Patriarch hat
das  nichtmenschliche  Lebewesen  die  Chance  zum  Exodus,  zum
Aufbrechen ins „Gelobte Land“. Viel Beifall und ein spürbar
beeindrucktes Publikum.

Info: www.theater-kr-mg.de


