
An der Schwelle der Moderne:
Vor 125 Jahren starb Vincent
van Gogh an einem Schuss
geschrieben von Werner Häußner | 30. Juli 2015

Vincent  van  Gogh:  Ein
Selbstporträt  mit
grauem  Filzhut  von
1887.  Das  Bild  gehört
dem  van  Gogh  Museum
Amsterdam.  Bis  6.
September ist es in der
Ausstellung „Van Gogh +
Munch“ im Munch Museum
Oslo  zu  sehen.  Foto:
Van  Gogh  Museum,
Amsterdam  (Vincent  van
Gogh Foundation)

Seine  Sonnenblumen,  sein  Selbstbildnis,  seine  Sternennacht:
Bilder,  die  ins  kollektive  Gedächtnis  eingegangen  sind.
Millionenfach reproduziert, weltbekannt. Vincent van Gogh, der
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niederländische  Pfarrerssohn  und  exzentrische  Außenseiter,
gehört heute zu den populärsten Meistern am Beginn der Moderne
– und zu den teuersten Malern im internationalen Kunstmarkt.

1987  wurden  knapp  40  Millionen  Dollar  für  eines  seiner
Sonnenblumenbilder  gezahlt;  drei  Jahre  später  legte  ein
japanischer Sammler für das „Porträt des Dr. Gachet“ über 82
Millionen  Dollar  hin.  Erst  vor  drei  Wochen  wurde  bei
Christie’s das frühe Aquarell der „Laakmolen“ bei Den Haag von
1882 für 2 Millionen Pfund versteigert.

Van Gogh war nicht zum Maler geboren. Erst mit 27 Jahren, im
Herbst  1880,  entschied  er  sich,  Stift  und  Pinsel  zu  den
Werkzeugen  zu  machen,  mit  denen  er  künftig  seinen
Lebensunterhalt  verdienen  –  und  mehr  noch,  sich  selbst
ausdrücken  wollte.  Die  nötigen  Kenntnisse  eignete  er  sich
selbst an. Er kopierte Zeichnungen und Drucke, um zu lernen,
genoss gelegentliche Unterweisungen, etwa von seinem Cousin
Anton  Mauve.  Sein  Bruder  Theo  van  Gogh  kam  für  seinen
Lebensunterhalt auf und erhielt dafür einen großen Teil von
Vincents Werken.

Von der Theologie zur Kunst

Die nur 37 Jahre seines Lebens begannen mit einer Kindheit in
Brabant, die van Goghs Liebe zur Natur weckten; mit einer
schwierigen,  mit  15  Jahren  beendeten  Schulzeit  des
eigenbrötlerischen Jungen; mit unglücklicher junger Liebe und
der Suche nach einem Beruf.

Die Lehre bei einem bedeutenden Kunsthandel ging schief, weil
van Gogh als Verkäufer ungeeignet war. In London fühlte er
sich einsam, in Paris kapselte er sich ab und beschloss, ein
Studium zu beginnen. An seinen Bruder Theo schreibt er: „Ich
wäre  unglücklich,  wenn  ich  nicht  das  Evangelium  predigen
könnte … wenn ich nicht meine ganze Hoffnung und all mein
Vertrauen auf Christus gesetzt hätte …“. Doch fand er die
Theologie  an  der  Universität  einen  „unbeschreiblichen



Schwindel“,  gab  das  Studieren  auf  und  besuchte  ein
Laienprediger-Seminar  in  Brüssel.

Ging  für  zwei  Millionen
Pfund  bei  Christie’s  weg:
Vincent van Goghs „Laakmolen
bei Den Haag“, ein Aquarell
aus  dem  Jahr  1882.  Foto:
Christie’s

Eingesetzt als Hilfsprediger im Steinkohlerevier bei Mons in
Belgien, identifiziert er sich bis hin zu einer bettelarmen
Lebensweise stark mit den Arbeitern. Er malt die einfachen
Menschen;  er  verschenkt  Lohn,  Lebensmittel,  Kleider.  Wohl
auch, weil er radikal an die Ränder der Gesellschaft ging,
wurde seine Anstellung nicht verlängert. Die Zurückweisung ist
einer  der  Gründe,  warum  sich  van  Gogh  vom  Christentum
abwandte, zeitlebens aber ein religiös und sozial sensibler
Mensch geblieben ist.

In Brüssel, unterstützt von Bruder und Eltern, versucht er,
sich  zum  Maler  heranzubilden,  besucht  Museen,  beginnt  zu
zeichnen. Entscheidend für van Goghs künstlerische Entwicklung
ist die Begegnung mit der Kunst des Impressionismus im Paris
der Jahre 1886 bis 1888. Van Gogh lebt dort bei seinem Bruder
Theo und lernt später berühmt gewordene Maler kennen, von
Alfred Sisley über Henri Toulouse-Lautrec bis Paul Gauguin.

Der  Einfluss  japanischer  Farbholzschnitte  beeinflusst  seine



Malweise: Er verzichtet auf Körper- und Schlagschatten und
trägt die Farben, wie er selbst schreibt, „flach und einfach“
auf. Die japanische Kunst empfindet er aufregend neu: „Ist,
was  uns  die  Japaner  zeigen,  nicht  einfach  eine  wahre
Revolution…?“, schreibt er. Die Bilder von Eugène Delacroix
bestärken ihn, seine Farbwahl zu ändern: Er verwendet nun
kräftige und helle Farben, die sich gegenseitig verstärken.

Diese Einflüsse und sein gereifter persönlicher Stil führten
zu  der  typischen  Malweise,  die  wir  heute  mit  van  Gogh
verbinden. Im Februar 1888 flieht der Maler aus Paris nach
Arles: Psychisch angeschlagen, genervt von den Streitereien
der Malerkollegen, strapaziert von der hektischen Großstadt
und  zermürbt  von  Absinth-Exzessen  versucht  er  in
Südfrankreich, zu sich selbst zu finden. In Arles will er in
der  Natur  reine,  intensive  Farben  finden,  wie  sie  ihn
interessieren: die „schönen Gegensätze von Rot und Grün, von
Blau und Orange, von Schwefelgelb und Lila“.

Intensive Farben, symbolische Gegenstände

Van Gogh wählt für seine Bilder nicht mehr die natürlichen
Farben  der  Gegenstände  oder  der  Landschaft.  Er  entwickelt
stattdessen für jedes Bild ein Farbschema, mit dem er eine
„gute Wirkung“ erzielen will. Die Farben stehen – wie auch
Gegenstände im Bild – für eine symbolische Aussage: „Ich habe
versucht,  mit  Rot  und  Grün  die  schrecklichen  menschlichen
Leidenschaften auszudrücken“, schreibt er etwa zu seinem Bild
„Das Nachtcafé“ von 1888. Auch seine Malweise ändert sich: Der
dicke Farbauftrag macht die Pinselstriche sichtbar, neben die
glatt aufgetragenen treten gestrichelte Farben, die van Gogh
in Wellen oder rhythmischer Bewegung anordnet. Dass er seine
Bilder schnell und ohne zu überlegen gemalt hat, ist eine
Legende. Vielen Motiven gingen intensive Studien voraus.



Das  van  Gogh  Museum
Amsterdam. Es zeigt ab 25.
September  die  Ausstellung
„Munch  –  van  Gogh“.  Foto:
Rene  Gerritsen/van  Gogh
Museum  Amsterdam

Eine  der  van-Gogh-Legenden  ist  auch,  dass  ihn  plötzliche
Wahnsinn befallen und er sich sogar ein Ohr abgeschnitten
habe.  Vermutlich  hat  er  sich  lediglich  im  Rausch  am  Ohr
verletzt. Dass van Gogh psychisch angeschlagen war, hat er
selbst in den letzten Lebensjahren als zunehmend belastend
erlebt.

Im Mai 1889 ließ er sich in der Nervenheilanstalt Saint-Rémy-
de-Provence unterbringen, im Mai 1890 zog er nach Auvers, wo
er Patient des heute sehr kritisch betrachteten Arztes Dr.
Gachet wurde. Dort entstanden in einem Schaffensrausch rund
140 Werke.

Vor 125 Jahren, am 27. Juli 1890, schoss sich Vincent van Gogh
wohl  selbst  eine  Kugel  in  den  Körper.  Neue  Biographen
bezweifeln  jedoch  die  Selbstmord-These.  Sie  ziehen  einen
Unfall oder sogar eine Tötung durch einen anderen in Betracht.
Zwei  Tage  später  starb  er  an  der  Verletzung.  Entgegen
landläufiger Meinung war van Gogh zum Zeitpunkt seines Todes
ein im Kreis seiner Kollegen höchst anerkannter Maler.

Das van Gogh Museum Amsterdam würdigt seinen Namensgeber im
125.  Todesjahr  mit  zahlreichen  Veranstaltungen.  Ab  25.

http://vangogheurope.eu/


September  ist  dort  die  Ausstellung  „Munch  –  van  Gogh“  zu
sehen,  die  Ähnlichkeiten  zwischen  beiden  Malern  und  den
Einfluss  van  Goghs  auf  die  Entwicklung  von  Edvard  Munch
thematisiert.  Info:
http://vangogheurope.eu/event/munch-vangogh/

Stipendium – zu spät: Bloke
Modisane,  ein
südafrikanischer  Autor  in
Dortmund
geschrieben von Gastautorin / Gastautor | 30. Juli 2015
Unser  Gastautor  Heinrich  Peuckmann  über  ein  bewegendes
Autorenschicksal  –  und  ein  weithin  unbekanntes  Seitenstück
Dortmunder Literaturgeschichte:

Es ist eine Geschichte, die mich tief betroffen gemacht hat
damals. Und ganz ist sie nie gewichen, denn wenn sie mir
wieder einfällt, die Geschichte, ist sie wieder da, diese
Betroffenheit. Ganz unvermittelt geschieht das, während einer
Autofahrt zum Beispiel, während eines Spaziergangs, während
der  Wartezeit  auf  einen  Bus  oder  eine  Straßenbahn.
Unauslöschlich  haben  sich  die  Bilder  in  mein  Gedächtnis
eingeprägt.

Die Geschichte begann mit einem Brief, den ich unerwartet
erhielt. Ich war Vorsitzender des Schriftstellerverbandes in
meiner Region, deshalb hatte der Schreiber mich als Adressaten
ausgesucht.

https://www.revierpassagen.de/31578/stipendium-zu-spaet-bloke-modisane-ein-suedafrikanischer-autor-in-dortmund/20150727_2133
https://www.revierpassagen.de/31578/stipendium-zu-spaet-bloke-modisane-ein-suedafrikanischer-autor-in-dortmund/20150727_2133
https://www.revierpassagen.de/31578/stipendium-zu-spaet-bloke-modisane-ein-suedafrikanischer-autor-in-dortmund/20150727_2133
https://www.revierpassagen.de/31578/stipendium-zu-spaet-bloke-modisane-ein-suedafrikanischer-autor-in-dortmund/20150727_2133


Bloke  Modisanes
bekanntestes  Buch
„Blame  me  on
History“ (deutsch:
„Weiß  ist  das
Gesetz“)

„Lieber Heinrich Peuckmann“, schrieb er, „vor einigen Jahren
habe ich William Bloke Modisane, einen farbigen Südafrikaner
kennen  gelernt.  Bloke  ist  62  Jahre  alt,  hat  als
oppositioneller  Journalist  in  Südafrika  einiges  erdulden
müssen, unter anderem auch Folter, und ist nach Flucht und
längerem Aufenthalt in London, wo er Hörspiele für die BBC
geschrieben  hat,  schließlich  in  Dortmund  gelandet.  Seine
jetzige Situation ist, gelinde gesagt, ´ziemlich beschissen´:
Scheidung im Dezember 84, kein Geld, Asthma-Anfälle, die er
sich mit Cortison wegspritzen lässt, eine Hüftoperation, deren
Wunde nicht zuheilen will usw. Das Unangenehmste aber ist,
dass er in Dortmund kaum jemanden kennt und mit Sicherheit
niemanden,  mit  dem  er  sich  als  Schriftsteller  austauschen
kann. Meine Bitte: Ist es möglich, ihn mal zu einem Treffen
des Dortmunder Schriftstellerverbandes einzuladen und so einen
Kontakt zu knüpfen zu einem Mann, bei dem sich praktische
Solidarität  mit  einem  Verfolgten  des  Apartheidregimes  üben
lässt?“

http://www.revierpassagen.de/31578/stipendium-zu-spaet-bloke-modisane-ein-suedafrikanischer-autor-in-dortmund/20150727_2133/modisane2


Einladung des Schriftstellerverbands

Der Absender war ein bekannter Dramatiker, dessen Drama „Das
Totenfloß“ gerade auf vielen Bühnen in Deutschland gespielt
wurde. In der Zeit der Nachrüstung zeigte es die beklemmende
Vision einer Gruppe von Menschen, die sich nach dem alles
vernichtenden Atomschlag rheinaufwärts zum Meer retten will.

Ein  verfolgter  südafrikanischer  Schriftsteller  in  meiner
direkten  Nähe?  Ich  war  überrascht,  schließlich  hatte  ich
geglaubt, die literarische Szene in meinem Umfeld zu kennen.
Ich wählte noch am selben Morgen die angegebene Telefonnummer
und  tatsächlich  meldete  sich  eine  dunkle,  leicht  heisere
Stimme, die in gebrochenem Deutsch sprach: Bloke Modisane, mit
dem  mich  in  den  folgenden  Monaten  eine  kurze,  aber  tiefe
Freundschaft verbinden sollte.

Ich lud ihn zur nächsten Sitzung der Dortmunder Schriftsteller
ein, beschrieb ihm den Weg dorthin und spürte, wie überrascht,
aber auch erfreut er über meinen Anruf war. Wir hatten nichts
über ihn gewusst und er nichts über uns. Er versprach zu
kommen, zwei-, dreimal wiederholte er es, und ich bat ihn,
dann ganz offen mit uns über seine Situation zu sprechen und
natürlich auch, uns etwas über die südafrikanische Literatur
zu erzählen. Wir würden uns freuen, ihn kennen zu lernen,
sagte ich, und wir würden ihm gerne bei dieser oder jener
Beschwernis helfen.

Beschwernis, das war so ein leichthin gesprochenes Wort. Wir
sollten  bald  feststellen,  welche  handfesten  Probleme  Bloke
Modisane hatte.

Lockerer Scherz über Asthma

Tatsächlich waren alle Autorenfreunde gespannt, ihn kennen zu
lernen,  als  ich  zu  Beginn  der  nächsten  Sitzung  von  Bloke
erzählte. Aber er kam nicht. Ein paar Tage später rief ich ihn
wieder an. Nein, nein, sagte er, er hätte den Termin nicht
vergessen,  aber  er  hätte  beim  besten  Willen  nicht  kommen



können. Er hätte einen seiner Asthmaanfälle erlitten und es
sei ihm unmöglich gewesen, die Wohnung zu verlassen. Aber beim
nächsten Mal, das verspreche er hoch und heilig, würde er
garantiert  kommen.  Da  gäbe  es  nur  zwei  Möglichkeiten.
Entweder, er sei bis dahin an einem Asthmaanfall erstickt oder
er würde pünktlich erscheinen. Wir lachten, als sei es ein
locker dahin gesprochener Scherz.

Tatsächlich kam zur nächsten Sitzung ein etwas korpulenter
Schwarzer mit schaukelndem Gang, was, wie ich aus dem Brief
wusste, an der Hüftoperation liegen musste. Er erzählte uns
von seiner Literatur, vor allem von seinem wichtigsten Werk,
dem autobiographischen Werk „Weiß ist das Gesetz“, das 1964
auch in Deutschland erschienen, aber schon lange vergriffen
war.

Brutale Apartheid

Er  schildere  darin  die  Brutalität  des  rassistischen
Apartheidregimes Anfang der sechziger Jahre. Es sei eine Zeit
voller Gewalt gewesen, erzählte er, in der zwei Freunde der
jugendlichen Hauptperson sterben, der Vater bei einem Kampf
getötet wird und der Jugendliche schrittweise, vor allem aber
blutig eine Überlebensstrategie lernt. Gebannt hörten wir zu.

Über seine eigene Verfolgung sprach er nur zögernd und in
Andeutungen, die Foltern, die er während seiner Verhaftungen
durch die Polizei erlitten hatte, erwähnte er mit keinem Wort.
Wir  spürten,  wie  tief  ihn  das  damalige  Unrechtsregime  in
Kapstadt verletzt hatte, wie verwundet er noch nach vielen
Jahren  war.  Es  war  diese  Mischung  aus  Bescheidenheit  und
verletztem Stolz, die bedrückend auf uns wirkte und die ihn
für uns einnahm.

Ich besorgte mir Literatur über Südafrika und fand in einem
Buch von Breyten Breytenbach eine Spur von Bloke Modisane.
Breytenbach rechnete ihn darin der Generation der fünfziger
und sechziger Jahre zu, die die Rastlosigkeit und den Rhythmus



des Stadtlebens in ihre Literatur aufgenommen habe und sich in
ihren, von süßer Bitterkeit durchzogenen Werken oft der Mittel
des Enthüllungsjournalismus bedient hätte.

Was Breytenbach von Gordimer unterscheidet

Über  Breyten  Breytenbach  erzählte  uns  Bloke  Modisane  auch
etwas während einer späteren Sitzung. Er verglich ihn mit der
südafrikanischen  Nobelpreisträgerin  Nadine  Gordimer  und
meinte, dass beide als Weiße gegen das Apartheidregime seien,
Breytenbach  aber  „schwarz“  denke,  während  Gordimer  die
Probleme des südafrikanischen Gesellschaft aus weißer Sicht
darstelle. Nadine Gordimer bekam damals gerade einen großen
Literaturpreis in Dortmund und wir sorgten dafür, dass Bloke
an der Verleihung teilnehmen konnte.

Die  Hörspielhonorare,  die  Bloke  durch  die  Arbeit  seines
Übersetzers, des Dramatikers, bekam, reichten hinten und vorne
nicht. Irgendwann erzählte er mir, dass der WDR ein Hörspiel
von  ihm  abgelehnt  hätte,  sich  dann  aber,  als  der  NDR  es
schließlich produzierte, anschloss. Er hätte das Geld schon
viel früher gebrauchen können, sagte er. „Warum tun die das?“,
fragte er mich dann. „Warum lehnen die ein Hörspiel von mir
ab, um sich dann über den NDR daran zu beteiligen?“

Ich wusste es nicht, es konnten nur finanzielle Gründe gewesen
sein. Wahrscheinlich sparten sie bei der Übernahme an Geld.
Geld, das Bloke dringend hätte gebrauchen können.

Kein Geld für die Stromrechnung

Wir  bemühten  uns  um  Lesungen  für  ihn,  was  aber,  seiner
unzureichenden Deutschkenntnisse wegen, schwierig war. Als ich
Bloke eines Abends anrief, erzählte er mir, dass morgen ein
Mann von den Vereinigten Elektrizitätswerken komme, um ihm den
Strom abzuschalten, wenn er nicht 50 Mark anzahlen könne. Die
VEW sei ihm schon entgegen gekommen, sagte er, denn er hätte
bei ihnen eine offene Rechnung von über 300 Mark, aber er
hätte die 50 Mark Anzahlung eben nicht. Ich streckte 50 Mark



aus  unserer  Verbandskasse  vor,  steckte  sie  in  einen
Briefumschlag,  fuhr  in  die  Stadt,  bat  Freunde,  die  ich
zufällig traf, ebenfalls etwas zu spenden, beteiligte mich
auch selbst daran und brachte den Brief zur Hauptpost. Für ein
paar Wochen war die Gefahr abgewendet.

Mein  Schriftstellerkollege  und  Freund  Gerd  ergänzte  unsere
Bemühungen,  bemühte  sich  unter  Mithilfe  des
nordrheinwestfälischen  Kultusministeriums  um  ein  Stipendium
für  Bloke  und  tatsächlich  haben  in  diesem  Falle  alle
Institutionen reibungslos und schnell gearbeitet. Schon ein
paar  Wochen  später  wurde  uns  mitgeteilt,  dass  Bloke  ein
monatliches  Stipendium  in  ausreichender  Höhe  von  der
Friedrich-Ebert-Stiftung  bekommen  sollte,  zuerst  einmal  für
ein Jahr, aber bei rechtzeitigem Antrag auf Verlängerung würde
es keine Schwierigkeiten geben.

Wir freuten uns wie die Kinder, und ich weiß noch, dass ich
die  gute  Nachricht  bei  der  nächsten  Sitzung  unseres
Schriftstellerverbands, zu der Bloke nun immer kam, wenn es
ihm seine Gesundheit nur eben erlaubte, so lange wie möglich
hinauszögerte. Einfach, weil das Gefühl so schön war, gleich,
in ein paar Minuten, ihm eine so schöne Mitteilung machen zu
können. Bloke strahlte, als ich es ihm sagte.

Endlich, endlich etwas erreicht

Ich weiß noch, wie wir uns nach dem Ende der Veranstaltung vor
der Gaststätte verabschiedeten, wie Bloke mir die Hand gab und
versprach, beim nächsten Mal wieder dabei zu sein, wie er mit
leicht  schaukelndem  Gang  die  Straße  hinauf  zur
Straßenbahnhaltestelle ging, um von dort nach Hause zu fahren.
Wie  uns  das  gute  Gefühl  auch  während  der  Heimfahrt  nicht
verließ, endlich, endlich etwas für ihn erreicht zu haben. Es
war ein Dienstagabend, wie immer bei unseren Treffen.

Am Donnerstagmorgen rief Gerd mich dann an und teilte mir die
Nachricht  mit,  die  mich  traf  wie  ein  Keulenschlag.  Bloke



Modisane war gestorben. Er war einen Tag nach unserem letzten
Treffen  an  einem  Asthmaanfall  erstickt,  allein  in  seiner
Wohnung. Ich habe das lange nicht akzeptieren wollen, ich habe
auch lange nicht darüber sprechen können. Es hatte doch alles
geklappt, er hätte doch endlich in Ruhe schreiben können,
unser südafrikanischer Dortmunder Freund Bloke Modisane.

Stattdessen saßen wir an einem bitterkalten Märztag 1986 in
der  Trauerhalle  eines  kleinen  Friedhofs  in  der  Nähe  der
Hohensyburg. Ein etwa zehnjähriger Junge, Bloke Modisanes Sohn
aus der geschiedenen Ehe, stellte sich neben den Sarg und
spielte ein unendlich trauriges Lied auf seiner Blockflöte.
Als Sprecher des Schriftstellerverbands hielt ich eine kleine
Rede,  schilderte  die  kurze  Zeit  unserer  Zusammenarbeit,
versprach,  im  Rahmen  unserer  Möglichkeiten  auf  das
literarische Werk von Bloke hinzuweisen und gab der Hoffnung
Ausdruck, dass seine Literatur, kurz bevor wir seinen Leichnam
in Dortmunder Erde versenkten, zurückkehren möge in ein freies
Südafrika.

Beisetzung in bitterer Kälte

Zusammen mit dem Dramatiker, der uns auf Bloke aufmerksam
gemacht hatte, und meinen Freunden Gerd und Kurt, dem Leiter
des Dortmunder Kulturbüros, haben wir Blokes Sarg zum Grab
getragen. Ein bitterer Gang bei minus 15 Grad. Jahre später
erzählte mir mein Freund und Autorenkollege Horst, dass er
einen Spielfilm im Fernsehen gesehen hätte. In dem Film sei
ein weißer Söldner in ein afrikanisches Land gereist, um dort
aufzuräumen,  um  seine  Vorstellungen  von  Recht  und  Gesetz
durchzusetzen: „Weiß ist das Gesetz“. Bei seinen Fahrten durch
das Land hatte er einen schwarzen Fahrer dabei und der sei ihm
sofort  bekannt  vorgekommen.  Die  niederschmetternden
Erlebnisse,  vor  allem  aber  die  Erklärungen  seines  Fahrers
hätten bei dem Söldner mit der Zeit einen Sinneswandel bewirkt
und  am  Ende  sei  so  etwas  wie  Freundschaft  zwischen  ihnen
entstanden. Der Söldner starb und sein Fahrer, der niemand
anderer war als Bloke Modisane, hat ihn begraben. Das hatte er



also  auch  gemacht,  unser  südafrikanischer  Freund,  er  war
Schauspieler gewesen.

1992 fand ich in der „Zeit“ einen Aufsatz von Nadine Gordimer,
in der sie das Ende der Apartheid in Südafrika begrüßte, aber
gleichzeitig  darauf  hinwies,  wie  viele  Opfer  unter
Schriftstellern das menschenverachtende System verlangt hatte.
Ganz  konkret  fragte  sie  dann,  was  aus  einzelnen
Schriftstellern geworden sei und erwähnte dabei auch Bloke
Modisane.

Ich besorgte mir ihre Adresse und schrieb ihr einen langen
Brief, in der ich ihr das Ende von Bloke schilderte. Das
Manuskript  einer  Rundfunksendung,  die  ich  inzwischen  über
Bloke gemacht hatte, legte ich bei.

Wochen  später  erreichte  mich  ihr  Brief:  „Dear  Heinrich
Peuckmann. Many thanks for sending me details about Bloke`s
life abroad and his ironically sad sudden death, just when you
had succeeded in obtaining a grant for him. The information in
your letter will go into the archive of the Congress of South
African Writers and will be valued there. As you rightly say,
Bloke`s fight was that of all fellow South Africans who want
to see justice and freedom in our country.”

Keine Zeile in der Lokalpresse

Als die Informationen über Blokes Leben und Tod in Dortmund
nach Südafrika gelangt waren, als sein Buch “Weiß ist das
Gesetz” (Original „Blame me on History“) dort wieder aufgelegt
worden war, hatte sich für mich ein Kreislauf geschlossen, der
mich zwar beruhigte, doch die Wunden rissen trotzdem noch
einmal auf, zwei Jahrzehnte später.

Da war ich mit einem Dortmunder Kulturredakteur noch einmal zu
Blokes Grab gefahren. Ich habe es ohne langes Suchen gefunden,
die  Erinnerungen  an  den  Tag  der  Beerdigung  waren  nicht
verblasst. Wir haben ein Foto gemacht, ich am Grab von Bloke.
Der Kulturredakteur hat einen schönen Erinnerungsbericht über



ihn  geschrieben,  der  aber  niemals  erschienen  ist.  Der
Lokalchef hat ihn im letzten Moment gekippt. Er war ihm nicht
interessant genug.

Dortmunds  Meisterwerke  bitte
länger zeigen!
geschrieben von Hans Hermann Pöpsel | 30. Juli 2015
„Schade, dass Anfang August schon wieder alles vorbei sein
soll.“  Das  meinte  Rolf  Pfeiffer  Mitte  Mai  hier  in  den
Revierpassagen, nachdem er die Ausstellung „Meisterwerke im
Dortmunder U“ gesehen und beschrieben hatte. Der 9. August
wird  als  letzter  Besichtigungstag  auf  den  Plakaten  und
Handzetteln genannt, und dieser schnelle Schluss wäre wirklich
sehr, sehr schade.

Der  Komplex  „Dortmunder  U“
(Foto: Pöpsel)

Man kann allen kunstliebenden Menschen nur empfehlen, dem Rat
von Rolf zu folgen und sich an einem der noch verbleibenden
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Tage anzusehen, was in den Archiven der Dortmunder Museen an
Schätzen schlief, die nun nur noch zwei Wochen zu sehen sein
werden – wenn sich die Ausstellungsmacher nicht doch noch
entschließen, den Bildern und Skulpturen von Beckmann, Macke,
Liebermann und vielen anderen einen Nachschlag zu gewähren.

Noch  interessanter  wäre  allerdings  die  Idee,  den  Gedanken
einer  ständigen  „Dortmunder  Gemäldegalerie“  wieder
aufzugreifen, der im vorigen Jahrhundert zum Grundstein dieser
ungewöhnlich  reichhaltigen  Sammlung  führte.  Die  für  die
jetzige Ausstellung umgebaute 6. Etage im „U“-Turm zeigt sehr
schön, wie ein solches Projekt einmal aussehen könnte.

Ausstellung  „Digitale
Folklore“:  Damals,  als  das
Internet  noch  eine  freie
Spielwiese war
geschrieben von Bernd Berke | 30. Juli 2015
Es  gibt  Gelegenheiten,  bei  denen  man  sich  ziemlich  alt
vorkommt, noch besser gesagt: ziemlich weit ab vom (allerdings
auch schon längst verflossenen) Hauptstrom des Geschehens.

Mir  war  jetzt  ein  solches  Gefühl  beim  Rundgang  durch  die
Dortmunder  Ausstellung  „Digitale  Folklore“  beschieden.  Ohne
kundige Führung hätte ich wenig von den technischen Details
verstanden.  Somit  war’s  auch  gleichsam  fremdes  kulturelles
Gelände.

Dabei ging es gar nicht mal um stürmische Avantgarde, sondern
um  eine  neuere  Form  der  Nostalgie,  nämlich  um  wehmütige

https://www.revierpassagen.de/31532/ausstellung-digitale-folklore-damals-als-das-internet-noch-eine-freie-spielwiese-war/20150724_2210
https://www.revierpassagen.de/31532/ausstellung-digitale-folklore-damals-als-das-internet-noch-eine-freie-spielwiese-war/20150724_2210
https://www.revierpassagen.de/31532/ausstellung-digitale-folklore-damals-als-das-internet-noch-eine-freie-spielwiese-war/20150724_2210
https://www.revierpassagen.de/31532/ausstellung-digitale-folklore-damals-als-das-internet-noch-eine-freie-spielwiese-war/20150724_2210


Rückblicke auf die Zeiten, als es im Internet gemeinhin noch
recht  wildwüchsig  vonstatten  ging;  als  Hunderttausende,
zumeist  fröhlich  dilettierend,  vor  allem  im
angloamerikanischen Sprachraum die Möglichkeiten des noch so
jungen Mediums erprobten und vielfach erstaunliche Kreativität
freisetzten – auch beim freimütig frechen Abkupfern einzelner
Elemente aus anderen Webseiten.

„Willkommen“  (Bild:  One
Terabyte  of  Kilobyte  Age
Archive,  Ausstellung
„Digitale  Folklore“  –  ©
Geocities  Research
Institute)

Wir sprechen von den 1990er Jahren, als geringste Mittel und
Speicherplätze  für  den  Online-Auftritt  ausreichen  mussten.
Gerade  diese  Beschränkungen  stachelten  offenbar  den
Erfindergeist  an.

Zoomen wir uns noch etwas genauer heran: Die Netzkünstler und
Kuratoren Olia Lialina und Dragan Espenschied richten für den
HMKV (Hartware MedienKunstVerein) im „Dortmunder U“ eine Schau
über jene Relikte aus, die sie vom einstigen Online-Dienst
Geocities gerade noch rechtzeitig durch eilige Kopien haben
retten können.

Es sind immerhin 28 Millionen Dateien, die sich nunmehr im
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„One Terabyte of Kilobyte Age Archive“ befinden und allmählich
mühsam gesichtet und erschlossen werden. Manche Zeichen und
Abläufe  kann  man  mit  heutigen  Browsern  gar  nicht  mehr
darstellen.  Also  gilt  es  zu  rekonstruieren  und  zu
restaurieren, wie nur je bei herkömmlichen Kunstwerken.

Es  ist  ein  Forschungsprojekt  sondergleichen,  bei  dem
Selbstdarstellungen  jeder  Couleur,  zahllose  Fan-  und
Haustierseiten sowie alle denkbaren Formen der Populär- und
Alltagskultur  in  Betracht  kommen.  Übrigens:  Auch  niedliche
Katzenbildchen zählten in den frühen Jahren schon zum festen
Bestand  des  Mediums.  Auch  hierbei  ist  Facebook  nur  die
Nachhut.

Nach den markanten Kostproben in der Ausstellung kann man es
sich lebhaft vorstellen: Da sind wohl diverse Sumpfgelände
dilettantischer  Hervorbringungen  zu  durchwaten,  aber  auch
manche Schätze zu heben. Mit der Zeit dürfte sich zudem eine
Typologie  für  die  Frühzeit  des  Internets
herauskristallisieren,  die  bei  künftigen  Forschungen  als
Leitseil dienen könnte.

Universale  Schöpfung  (Bild:
One Terabyte of Kilobyte Age
Archive,  Ausstellung
„Digitale  Folklore  –  ©
Geocities  Research
Institute)
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1994  war  die  nach  Art  einer  Stadt  in  Zonen  und  Viertel
gegliederte  Geocities-Plattform  begründet  worden.  War  man
beispielsweise Verschwörungstheoretiker, so siedelte man seine
Seite in „Area 51“ an, Fantasy-Freunde gingen hingegen in den
Zauberwald.

Doch ach! Die große Freiheit währte nicht allzu lange. 1999
wurde Geocities zum Schrecken vieler Online-Aktivisten an den
Konzern  Yahoo  verkauft,  der  die  virtuelle  Globalstadt
vernachlässigte und sie 2009 endgültig in den Orkus der Web-
Historie stieß, vulgo: löschte. Man darf getrost von einem
barbarischen  Akt  sprechen,  bei  dem  Millionen  handgemachter
Webseiten  verschwunden  sind.  Von  wegen,  das  Netz  vergisst
nicht…

Das  digitale  Archiv,  auf  dem  die  flimmernde  Ausstellung
ausschnitthaft basiert, enthält Überbleibsel von genau 381.934
Geocities-Homepages. In jenen Gründungsjahren nach 1994 war
alles noch Experiment. Es gab keine vorgefertigten Tools zum
Erstellen von Webauftritten. Die Nutzer bastelten freihändig
an neuen Möglichkeiten. Und während heute soziale Netzwerke
das Tun und Lassen ihrer User in vorgezeichnete Bahnen lenken,
herrschte  damals  vergleichsweise  technische  und  ästhetische
Anarchie.

Besonders  die  Frames  (Rahmensystem,  mit  dem  sich  mehrere
Dokumente auf eine Seite stellen ließen) und noch mehr die
animierten GIFs (Bildformat, dem mehr oder minder trickreich
sekundenkurze Bewegung eingehaucht wurde) erwiesen sich als
ideale Ausdrucksformen der Pioniertage. Die Ausstellung zeigt
frappierende  Beispiele  dieser  Endlosschleifchen,  die  sich
summarisch  kaum  hinreichend  beschreiben  lassen.  Eines  der
berühmtesten GIFs war der Peeman (Pinkelmann), der stracks
über den Bildschirm lief und hernach auf alles urinierte, was
der  Netzgemeinde  suspekt  oder  verhasst  war  –  ob  nun  auf
Hitler, die als öde geltende Automarke Ford, Britney Spears
oder Geocities selbst…



Es  muss  eine  schier  unendlich  erscheinende  Spielwiese  der
Improvisationen  gewesen  sein,  die  sich  da  den  Amateuren
auftat. Allein die immense Vielfalt der „Baustellenschilder“
(„under  construction“),  der  Ankündigungen  (demnächst  neuer
Webauftritt) und Abschiede (Website aufgegeben) lässt ahnen,
dass hier eine lebendige Netz-Kultur geradezu wucherte, die
inzwischen wie weggewischt und fast schon wieder vergessen
ist.  Insofern  kann  man  wahrhaftig  von  Medienarchäologie
sprechen,  die  zu  restaurieren,  zu  interpretieren  und  mit
künstlerischen Mitteln anzuverwandeln sucht, was noch übrig
ist.

Zusehends  haben  dann  Profis  die  Definitionsmacht  über  das
Internet an sich gezogen. Sie machten sich im Netz und in
Büchern über misslungene Webseiten der Amateure lustig und
prangerten sie als Peinlichkeiten an. Heute sehen wir, wofür
sie den Boden bereitet haben.

„Digitale Folklore“. 25. Juli bis 27. September beim Hartware
MedienKunstVerein, 3. Ebene im „Dortmunder U“ (Leonie-Reygers-
Terrasse, 44137 Dortmund). Geöffnet Di/Mi/Sa/So 11-18, Do/Fr
11-20  Uhr.  Eintritt  frei.  Öffentliche  Führungen  sonn-  und
feiertags 16 Uhr, donnerstags 18 Uhr. www.hmkv.de

Wenn  die  Männer  mit  der
Motorsense  kommen…  –  ein
bebildertes Panopticon
geschrieben von ©scherl | 30. Juli 2015
Also eigentlich läuft das immer gleich: ich guck raus und
denk, ah, endlich wieder ein paar Blümchen auf dem Scheißrasen
hier und ein, zwei Tage später ist dann der Gartennazi mit
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seinen Hanseln da und fräst alles bis 1mm über der Wurzel
runter. Seine Geräte setzen 65% der eingesetzten Energie in
Krach um, 47% in Gestank, 15 in Wärme und mit den restlichen 2
zertritt er ach die goldne Flur.

Diesmal  hat  das  perfide  Schwein  als  Vorhut  (Obacht:
verleserträchtig!) einen Knilch abgeworfen, der die Motorsense
bedient,  wie  andere  das  Morsegerät.  Möchte  er  mir  etwas
mitteilen oder mich nur quälen? Ich bekomme keine Antwort oder
wenn,  dann  kann  ich  sie  nicht  deuten,  da  ich  des
Motorsensenalphabets  nicht  kundig  bin.  Derweil  senst  er
fröhlich dahin, kilometerweit, daß die Pflanzenleichen nur so
spritzen (ich notiere kurz den Plot eines Zombiefilms), weder
zeigt er Gnade, noch Ermattung, noch Unrechtsbewußtsein. Der
HErr möge ihn strafen bis ins n+x->∞-te Glied. Das ist sehr
viel.

Nachdem  er  dieses  erste  seiner  Werke  vollendet  (und  ich
schreibe  hier  bewußt  nicht  »hat«,  um  meinem  Bericht  ein
Eckchen  mehr  Pathos  zu  verleihen),  holt  er  ein  lustickes
(sic!) Handmäherlein herbei und zieht damit beständig seine
Bahn. The Loneliness of the Long Distance Mäher, nichts hält
ihn auf, er ist das Pendel, die Maschine die Unruh, in meinen
Ohren das Geläut. (Man muß dazu wissen, daß der Rasen zwei
Hochhäuser  umgibt,  die  gesamte  Fläche  dürfte  eineinhalb
Fußballfelder messen. Das mit dem Handmäher.)

http://www.revierpassagen.de/wp-content/uploads/2015/07/mäher1-2.jpg


Oft hält er besorgt inne, zum Beispiel wenn das Motörchen ein
wenig stottert oder spotzt, dann tätschelt er es leis, blickt
in diese Öffnung und in jene, schraubt hier und da und zuletzt
den Tankdeckel ab, aha: das Werkzeug braucht Treibstoff, er
latscht, kehrt mit Kanister wieder, befüllt, bringt weg, kehrt
wieder – ein modernes Arbeiterballett, das mir hier dargeboten
wird.

Aber… Moment!: Wo ist der Aufsitzmäher?? Der wird doch sonst
da immer in Stellung gebracht? Ist er kaputt und in Reparatur?
Oder kaputt und nicht in Reparatur? Gestohlen? Gepfändet? Zu
teuer? Nicht mehr abzugsfähig? Verkauft, um Nutten, Suff und
die andren Drogen des Capos zu finanzieren, die sein bißchen
Bewußtsein  erweitern  sollen?  Mißgönnt  derselbe,  dieses
Scheißkapitalistenscheusal,  dem  armen  ihm  Untergebnen  die
kurze Zeit der Erholung, in der er sich den Arsch auf dem Teil
plattsitzen kann? Oder ist’s, um mich einfach noch länger
entnerven zu können? (Rhet. Frage, ich bin mir dessen sicher.)

Inzwischen bemäht der Geknechtete die ca 20
Hektar  unter  unserem  Balkon  und  sogar  mein
Schutzbefohlener,  der  Senior-Kater  Schorsch,
gibt seinen Beobachtungsposten auf und flieht
vor dem argen Getös in die Wohnung. Ich fliehe
mit und fasse zusammen: eine nachmittags stark
befahrene Straße, ein Bahnübergang, Züge im
Zehnminutentakt, zahlreiche Touribomber und Frachtflugzeuge,
ein Handmäher. Was fehlt? Richtig. Da kommt er auch schon:
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Auftritt des o.g. Capos, im Kleinlaster, auf der Ladefläche
eine Schubkarre, ein Sackerl Erde, ein Netz darübergeschmissen
und: der Laubbläser.

Mir fällt der Kirchenbesuch von neulich ein: HErr, erbarme
Dich unser.

[https://de.wikipedia.org/wiki/Panopticon]

Kinoschauspieler, Folkmusiker
und  vieles  mehr:  Theodore
Bikel starb mit 91
geschrieben von Rudi Bernhardt | 30. Juli 2015
Ich kann mich beim besten Willen nicht mehr an die TV-Sendung
und ihren genauen Namen erinnern, ist einfach zu lange her.
Aber der Name des Moderators (wie man es heute nennen würde)
blieb haften. Es war Theodore Bikel. Theodore Meir Bikel ist
jetzt  im  Alter  von  91  Jahren  gestorben.  Nach  meinem
Dafürhalten  ist  er  auf  eine  Stufe  zu  stellen  mit
beispielsweise  Sir  Peter  Ustinov.

Immer wieder seit unserem ersten Kennenlernen via TV ereignete
es sich, dass ein Film begann oder endete, und ich im Vorspann
seinen Namen las oder im Nachspann erfuhr, dass er es war,
dessen Rolle mir auffiel, aber wieder mal sein Name mir nicht
eingefallen  war.  Meist  entfuhr  mir  dann  leise:  „Ah,  ja,
Theodore Bikel.“ Und selten waren es Rollen und Filme, deren
Auftauchen  in  einer  späteren  Filmografie  hätten  bedauert
werden müssen.
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Auftritt  beim  St.  Louis
Jewish  Books  Festival:
Theodore  Bikel  am  2.
November  2014.  (Foto:
Fitzaubrey  /  Lizenz:
http://creativecommons.org/l
icenses/by-sa/3.0/)

Ob es in John Hustons „African Queen“ der zackige deutsche
Marineoffizier  war,  dem  sein  Schiff  von  Humphrey  Bogarts
handgeklöppeltem Torpedo im tapferen Flussschiffchen unter den
Füßen abgeschossen wurde, oder ob er als Sheriff Max Muller in
Stanley  Kramers  „Flucht  in  Ketten“  neben  Tony  Curtis  und
Sidney Poitier auftrat – fast alle Filme mit dem gebürtigen
Wiener (auch in scheinbar randständigen Nebenrollen) hatten
eine  tolle  Geschichte  zu  erzählen.  „Flucht  in  Ketten“
bescherte  Theodore  Bikel  sogar  eine  Oscar-Nominierung.

Der multibegabte junge Mann musste indes wie viele seiner
Konfession im Jahre 1938 mit Mutter Miriam und Vater Joseph
vor  den  Hitler-Deutschen  fliehen,  als  die  Österreich
anschlossen.  Erst  einmal  nach  Palästina,  wo  sie  britische
Staatsbürger  wurden.  Dort  war  er  zunächst  Kibbuzim,  dann
studierte er am Habimah-Theater in Tel Aviv, und schließlich
war er Mitbegründer des Tel Aviv Chamber Theater. Niemand
anderem als Sir Laurence Olivier war es vorbehalten, sein
Talent zu entdecken und ihm den Weg nach London zu weisen, wo
er dann in „Endstation Sehnsucht“ auftrat.
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Aber nach „African Queen“ zog’s ihn endgültig in die Staaten,
nach New York. Dort führte er seine lebenslange Doppelkarriere
fort – als anerkannter Bühnen- und Filmschauspieler und als
beklatschter Folksänger, der mit Pete Seeger das „Newport Folk
Festival“ ins Leben rief, der selbst außer Gitarre, Mandoline,
Balalaika  und  Mundharmonika  spielte,  um  sich  selbst  zu
begleiten, wenn er in 20 Sprachen dieser Welt sang (sechs
davon beherrschte er perfekt).

Und immer wieder kamen die Filmanfragen. Bis hin zu „007“, wo
er  fast  Gerd  Fröbe  den  Bösewicht  Goldfinger  weggeschnappt
hätte.  Auch  an  seine  Auftritte  in  „Star  Trek  –  The  Next
Generation“ wird man sich wieder erinnern, wenn sie im TV
wiederholt werden.

Theodore  Meir  Bikel  war  sein  Leben  lang  ein  ungemein
politischer  Mensch.  Immer  stand  er  den  amerikanischen
Demokraten nahe. 1977 nahm Präsident Jimmy Carter ihn ins
National Council for the Arts auf, was er bis 1982 beibehielt.
Er war Präsident der Actors’ Equity Association und war bis zu
seinem Tod Präsident der Associated Actors and Artistes of
America. Er engagierte sich bei Americans for the Arts und
natürlich im American Jewish Congress, dessen Vizepräsident er
war.

Theodore Bikel spielte jedoch im Film gern den Schurken, den
garstigen Typen, der seinen Weggefährten Übles antat. Seltsam,
aber so oft ich ihn in Filmen genau so sah, so oft er selbst
diesen Rollen eine manchmal fast sympathische Wärme gab, werde
ich doch Theodore Bikel immer nur mit dem freundlich aus dem
Schwarz-Weiß-Fernseher  blickenden  Herrn  verbinden,  der  uns
Kindern Freude machte und dabei immer wieder eines der Lieder
aus seinem grenzenlosen Repertoire klampfte.



Integration  (nicht  nur)  auf
dem Rasen – Fußball war im
Ruhrgebiet  stets  eine
verbindende Kraft
geschrieben von Gastautorin / Gastautor | 30. Juli 2015
Der  folgende  Beitrag  macht  klar,  warum  Fußball  gerade  im
Ruhrgebiet  so  ungemein  wichtig  ist.  Ein  Text  unseres
Gastautors Heinrich Peuckmann, Schriftsteller aus Bergkamen:

Wenn Borussia Dortmund gegen Schalke 04 spielt, steht das
halbe Ruhrgebiet Kopf. Unglaubliche Emotionen werden frei, bei
den  Verlierern  fließen  Tränen,  bei  den  Siegern  brechen
Jubelstürme aus. Kaum jemand, der das Revier nicht kennt,
versteht, warum der Fußballsport hier eine so große Bedeutung
hat. Man muss ein Stück in die Geschichte des Ruhrgebiets
zurückgehen, um einleuchtende Erklärungen zu finden.

Bis Mitte des 19. Jahrhunderts war das Ruhrgebiet eine eher
verschlafene Region, die Städte waren klein, Landwirtschaft
und bescheidener Handel entlang des Hellwegs prägten das Leben
der Menschen. Dann setzte mit Macht und ungeheurem Tempo die
Industrialisierung ein, Kohle und Stahl bestimmten für über
100 Jahre die Arbeitswelt. Und dafür mussten Arbeitskräfte
angelockt  werden,  nicht  ein  paar,  sondern  gleich
Hunderttausende.
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Wäre  1955  fast  ins
Finale  um  die
Deutsche
Meisterschaft
vorgedrungen:  die
Herner  Vorort-
Mannschaft  des  SV
Sodingen.

Innerhalb weniger Jahre schwollen die Städte zwischen Ruhr und
Lippe, Dortmund, Bochum, Essen und Duisburg zu Großstädten an.
Aus Süddeutschland kamen Zuwanderer (bis heute gibt es im
Ruhrgebiet  „Bayern-  oder  Alpenvereine“,  bei  deren  Festen
tatsächlich in Lederhosen getanzt wird), aus Schlesien und
Ostpreußen. Im Ruhrgebiet war man traditionell protestantisch,
nun kamen viele Katholiken hinzu, etwas, was damals von großer
Bedeutung war. Die Neuen sprachen anders, sie hatten auch
andere  Namen:  Szepan,  Konopczinski,  Tilkowski,  Nowak…  Die
„Pollacken“ nannte man sie damals durchaus abfällig im Revier.

Wie deutlich zwischen den Menschen, aber auch den Schichten
unterschieden  wurde,  kann  man  bis  heute  an  einer
Gastwirtschaft  in  der  kleinen  Gemeinde  Bönen  ablesen.  Bei
„Timmering“ gab es rechts einen Eingang für die Steiger der
Zeche und für ihre Frauen, die beide einen eigenen Raum in der
Wirtschaft hatten. Den Haupteingang, zwei kleine Steintreppen
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hoch,  nahmen  die  Bergleute,  aber  links  gab  es  noch  einen
dritten Eingang. Der war für die Zuwanderer bestimmt, für die
„Pollacken“ eben, mit denen sich die Einheimischen lange Zeit
nicht gemein machen wollten. Im Keller befanden übrigens die
Umkleidekabinen für den Fußballverein VfL Altenbögge, und weil
der kurz nach dem Krieg in der obersten Liga spielte, haben
sich dort alle großen Stars von Schalke, Westfalia Herne und
Borussia  Dortmund  irgendwann  mal  umgezogen.  Die  Sitzbänke
stehen noch da, man sollte sie unter Denkmalschutz stellen.

Das Trennende zwischen den Menschen wog also schwer, umso
wichtiger wurde daher das, was sie verband. Und das war vor
allem der Fußball. Dieser oder jener war zwar ein „Pollacke“
und katholisch war er auch noch, aber er schwärmte wie seine
Arbeitskollegen  von  der  Zeche  für  Hamborn  07  oder  den  SV
Sodingen. Also gab es Berührungspunkte, also kam man sich
näher.

Es waren damals noch nicht die Großvereine, sondern kleine
Vereine in jeder Stadt, sogar in jedem Stadtteil, die die
Menschen, über alle Unterschiede hinweg, zusammenführten. Und
erfolgreich waren diese Vereine noch dazu. Der SV Sodingen zum
Beispiel  im  Vorort  von  Herne  hatte  sein  Stadion  auf  dem
Gelände der Zeche „Mont Cenis“ und mit der Schließung dieser
Zeche begann auch sein Abstieg.

1955 aber wäre der SV Sodingen beinahe in das Endspiel um die
deutsche Meisterschaft vorgedrungen, das dann mit hauchdünnem
Vorsprung der 1. FC Kaiserslautern mit seinen Weltmeistern
Fritz und Ottmar Walter erreichte. In dieser Zechenmannschaft
spielten  gleich  mehrere  Nationalspieler  und  wenn  man  ihre
Namen  aufzählt,  merkt  man,  woher  sie  stammten:  Sawitzki,
Adamek, Konopczinski (B-Nationalmannschaft), Cieslarczyk. Aber
auch Nationalspieler wie Jupp Marx oder Gerd Harpers standen
in den Reihen des SV. Die Namen verraten, hier fand eine
funktionierende  Integration  statt,  die  eben  nicht  auf  das
Spielfeld  beschränkt  blieb,  sondern  sich  auf  die
Zuschauerränge  und  damit  in  der  Folge  auch  auf  den



Arbeitsplatz  übertrug.

„Hännes“  (Johann)  Adamek,  echter  polnischer  Landadel,  war
damals bei allen so berühmt, dass irgendwann der katholische
Priester bei einer Predigt die Sodinger als gottloses Volk
beschimpfte. Sie würden niemals von Gott reden, beklagte er,
sondern  immer  nur  von  „Hännes“  Adamek.  Wie  sehr  darin
Religiöses  mitschwang,  nämlich  das  grundsätzliche
Einverständnis mit dem Mitmenschen, egal von welcher Herkunft,
hat er nicht kapiert. Wie weit diese Zuwanderung damals ging,
belegt eine Geschichte, die gerne im Ruhrgebiet kolportiert
wird. Als die Schalker Mannschaft mal zu einem Gastspiel nach
Polen fuhr, fragte der dortige Fußballverein an, wie viele
Zimmer man denn im Hotel reservieren solle. Die Antwort war
ganz einfach: „Eines für den Trainer, die Spieler schlafen bei
ihren Verwandten.“

Der Zusammenhalt im Schmelztiegel Ruhrgebiet ist also mit der
Zeit  gewachsen,  der  Fußball  als  Sozialkitt  hat  einen
erheblichen Teil dazu beigetragen. Im Grunde waren Solidarität
und  Hilfsbereitschaft  sowieso  existentiell  nötig,  denn  die
Arbeit  unter  Tage  war  gefährlich.  Jeden  Tag  konnte  die
Situation eintreten, dass ein Bergmann in Gefahr, oft genug in
Lebensgefahr geriet. Da musste man sich auf den Kumpel (auch
so ein Wort, das Verbundenheit ausdrückt) verlassen können. Da
spielte es keine Rolle, ob evangelisch oder katholisch, ob
„Pollacke“ oder nicht.

Aber ist das nicht alles Geschichte? Wirkt das tatsächlich bis
heute nach?

Dazu  ein  Beispiel  aus  jüngster  Zeit.  Der  Düsseldorfer
Bürgermeister Elbers machte sich noch im Juni diesen Jahres
über das Ruhrgebiet lustig. Dort, urteilte er, wolle er nicht
tot über dem Zaun hängen. Dann kam das schwere Unwetter und in
Düsseldorf  brach  der  Notstand  aus.  Die  Bäume  ganzer
Straßenzüge wurden umgeweht. Und wer half? Die Feuerwehren aus
dem Ruhrgebiet. Ganz selbstverständlich, ohne Häme. „Hört mal,



der Bürgermeister hat uns doch lauthals beschimpft!“ „Egal,
die kannst du doch nicht im Stich lassen, wenn sie in Not
sind.“ Genau, Solidarität ist etwas, das man im Ruhrgebiet mit
der Muttermilch eingeflößt bekommt. Den Rest erledigten die
Düsseldorfer selber und wählten Herrn Elbers ab. Klar, das
Mitleid hielt sich in Dortmund und Umgebung in Grenzen.

Hans Tilkowski, ehemaliger Nationaltorhüter, berühmt geworden
durch  das  Wembley-Tor  von  1966,  dessen  Vater  ebenfalls
Bergmann  war,  spricht  gerne  vom  Wir-Gefühl.  Das  muss  die
Menschen  untereinander  prägen,  egal  ob  in  einer
Fußballmannschaft oder sonst wo. Sein Vater hat es, als er für
drei Tage verschüttet wurde, auf der Zeche erlebt; sein Sohn
Hans in den Mannschaften, in denen er gespielt hat.

Und wie ist es heute mit den türkischstämmigen Mitbürgern?
Fragt man die Jungen nach ihrem Lieblingsverein, bekommt man
oft zwei Antworten. Einmal nennen sie einen Istanbuler Verein,
Besiktas, Galatasaray, Fenerbahce, dazu kommen dann Schalke
oder Borussia. Eine symbolträchtige Antwort, die viel über die
Integration aussagt. Ganz geglückt ist sie noch nicht, aber
immerhin, ein Stückchen ist geschafft. Und sie läuft weiter.

Inzwischen nutzt auch der DFB die integrierende Kraft des
Fußballs und sendet zum Beispiel Spots, in denen der Vater von
Boateng, die Mutter von Özil und andere Spielereltern zusammen
grillen und ihr Zusammensein dann unterbrechen, um das Spiel
ihrer Kinder zu sehen. Das Ruhrgebiet hätte dabei Pate stehen
können.

Der Fußball errichtet Symbole, Leuchttürme in dieser Welt. Im
Ruhrgebiet  weiß  man,  wie  viel  der  Fußball  als  so  ein
Leuchtturm  bewirken  kann.



Abscheulicher  Sonntag:  17
Dinkelbrötchen und kirchliche
Anwandlungen
geschrieben von ©scherl | 30. Juli 2015
…

ächz. 7:25

…

8:45 Kaffee beim Bäcker

Zuverlässig  die  gleiche  Klientel
wie beim vorigen Mal.

Am  meisten  verabscheue  ich  die  jungen  glücklichen
erfolgreichen geldgepolsterten Jogger, die noch eben Brötchen
holen  gehen,  die  jungen  glücklichen  erfolgreichen
geldgepolsterten Hundeausführer, die noch eben Brötchen holen
gehen  und  die  jungen  glücklichen  erfolgreichen
geldgepolsterten Eltern, die noch eben Brötchen holen gehen.
Ihre Kinder verabscheue ich auch.
Die Rentner sind ok, wenn sie die Schnauze halten.

»Schönen Sonntag noch!«.
»Sitz!«.
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»Willst du nochn Schokocroissant?«.
»Du musst dein Rad hier nicht anschließen, Liebes.«

Probieren Sie auch Baby-Vollkornbrot!
SUV und gepa-Jutetasche.

Die Kinder heißen »Pünktchen« und »Kalle«.
Pünktchen.
Kalle.

»18€43«
»11€78«
»24€19«.
Zur Erinnerung: Das ist der Bäcker und bei der Aufzählung oben
hab ich die Schwangeren vergessen, seh ich grad.

»Bitte doch nicht 14 Mohnbrötchen, sondern 17 Dinkelbrötchen.«
»Und acht Dinkelcroissants.«.

Sie stehen Schlange bis auf die Straße raus, dafür ists im
Laden leer. Das machen sie so, weil sie das aus der rama-
Werbung kennen.

Angebot: Weltmeister-Brot.

10:00 Kirche

»Guten Morgen!«
Uff.

Bedauerlicher Verhörer: »Josef könnte uns Kram sein.«



Psalm  92  (Nr.  737  in  der
Formelsammlung).  Müssten  hier
nicht  noch  eigentlich
Sprengstoffgürtel erwähnt werden?

Auf »HErr, erbarme Dich unser.« Mit »Passt schon.« antworten.
Die Konfirmandin guckt und kichert. Die heilige Kirche, ein
steter Quell der Freude, gell?

»Gebenedeit seiest Du unter den Weibern.«
Später sagt man dann: der Pfarrer hat wieder einen Unsinn
verzapft. Aber schön gesungen hatter, der Herr Pfarrer. In
Wahrheit sagen sie: der Herr Pfarrer hat wieder schön geredet.
Und schön gesungen hatter, der Herr Pfarrer.

»Das  war  ein  Typ,  der  hatte  lange  Haare  und  ganz  viele
Schallplatten. Der hat immer Sachen ausprobiert, die sonst
niemand gemacht hat, zb ist er arbeiten gegangen.«

Pegida fühlt sich nicht genug versorgt. Aha.
Man kann von Katholiken lernen. Aha.

Eh – wie wärs eigentlich mal mit nem Scherl-Genesungswerk?
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Herr, wir prizen dich.

Geht das klar, wenn ich während dem Abendmahl mein Franz-
Brötchen freß?

 

(Diesen Beitrag habe ich ähnlich bereits am 30. juni 2015 als
Facebook-Notiz und am 2. juli auf meinem Blog veröffentlicht.)

 

 

 

Festspiel-Passagen  II
(München):  Die  Gruberova
zehrt nur noch vom früheren
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Glanz
geschrieben von Werner Häußner | 30. Juli 2015

Die  Mechanismen  der  Macht
lassen kein Erbarmen zu: In
Donizettis  „Roberto
Devereux“  ist  Elisabetta
(Edita  Gruberova)  eine
Gefangene.  Foto:  Wilfried
Hösl

Eine der üblichen Dreiecksbeziehungen? Nicht ganz: In Gaetano
Donizettis  „Roberto  Devereux“  muss  eigentlich  von  einem
„Viereck“ gesprochen werden, denn Sara, das eigentliche Opfer
der unheilvollen Konstellation, wird von ihrem Mann Nottingham
aufrichtig geliebt – und diese Liebe, verbunden mit gekränkter
Ehre,  ist  für  das  nachtschwarze  Ende  dieser  immer  noch
unterschätzten  Oper  entscheidend,  die  jetzt  bei  den
Opernfestspielen in München mit Edita Gruberova als Königin
Elisabeth I. von England im Spielplan stand.

Aber auch zwischen den anderen Personen geht es nicht um die
schwärmerische,  romantische  Liebe:  Die  Königin,  einsam  den
Zwängen der Macht und des Hofes ausgeliefert, sehnt sich nach
jemandem, dem sie vertrauen, bei dem sie Mensch sein darf. Dem
Grafen  von  Essex,  Roberto  Devereux,  auch  historisch  eine
schillernde Figur, wurde einst seine Liebe durch die Politik
genommen. Er ist kein Zyniker der Macht, sondern eher ein
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charmanter Charismatiker, dem das Glück gewogen war – und den
jetzt seine Fortune verlassen hat. Mit Elisabetta verbinden
ihn eine zu hingabevoller Freundschaft abgekühlte erotische
Anziehung, der Reiz der Macht und eine joviale Vertrautheit
mit  einer  Spur  zu  wenig  Respekt.  Sage  nochmal  jemand,
Belcanto-Oper habe nichts mit dem wirklichen Leben zu tun ….

Donizetti und sein Librettist Salvatore Cammarano destillieren
das historische Sujet aus der Regierungszeit Elisabeths I. zu
einer knapp und schlagkräftig gefassten fiktiven Geschichte
über die heillose Geworfenheit von Menschen in eine Welt, in
der das Kalkül der Macht selbst dem zaghaften Widerschein von
Liebe eine kranke Farbe gibt.

Ein pessimistisches Nachtstück. Donizetti gibt ihm – manchmal
möchte  man  meinen  in  ironischer  Absicht  –  zum  Teil  den
leichten,  beweglichen  Ton  des  Rossini’schen  Idioms.  Umso
beklemmender  schlagen  die  Momente  aufs  Gemüt,  in  denen
Donizetti das expressive Spektrum einer emotional geladenen
musikalischen Sprache einsetzt: Im Duett zwischen Sara und dem
Herzog  von  Nottingham  klingen  schon  die  Racheschwüre  von
Verdis „Rigoletto“ auf.

Ein  Vorhof  der  Hölle:
Herbert  Murauers  Bühne  –
hier im Finale von „Roberto
Devereux“.  Foto:  WIlfried
Hösl



In seiner Münchner Inszenierung behaupten Christof Loy und
sein  Bühnen-  und  Kostümbildner  Herbert  Murauer  die
Gegenwärtigkeit des Werks. Das funktioniert in der Führung des
Chores und der Personen nicht mehr so eindrucksvoll präzis wie
bei der Premiere vor elf Jahren; auch die szenischen Chiffren
sind nicht mehr so punktgenau gesetzt. Murauers unpersönlich
gestaltete Lobby scheint noch dunkler und dunstiger geworden
zu sein: ein unheimlicher Unort.

Aber  immer  noch  bewegt  sich  der  Star  des  Abends,  Edita
Gruberova, mit der ihr eigenen szenischen Präsenz in diesem
Höllenvorhof.  Ihr  Selbstbewusstsein,  gestützt  von  einem
Margaret-Thatcher-Kostüm, kippt rasch: Im dritten Akt schleppt
sie sich nur noch wie automatisch über die Bühne, selbst im
Stürzen stößt ihr Flehen nach einer menschlichen Regung nur
auf Gleichgültigkeit. Sara, die „Rivalin“, erreicht sie nicht
einmal mehr kriechend für eine Geste der Versöhnung. Ein immer
noch wirkmächtiges Bild existenzieller Verlorenheit.

„Roberto Devereux“ ist seit der Premiere der Pachterbhof der
Gruberova, die 2004 die weibliche Hauptrolle mit fulminantem
Feuer kreiert hatte. Das ist schade, denn es verstellt den
Blick auf den Wert der Oper und rückt sie in die Nähe des
„Primadonnen-Vehikels“. Und die Staatsoper tut implizit so,
als gäbe es außer der Slowakin niemanden, der diese Partie auf
adäquatem Niveau singen könnte. Dabei hat der umjubelte Abend
während  der  Münchner  Opernfestspiele  erneut  erbarmungslos
offenbart,  dass  sich  Edita  Gruberova  inzwischen  heillos
übernimmt.  Die  einstige  Königin  des  Belcanto  verrät  den
„schönen  Gesang“  an  die  Reste  einer  Stimme,  die  ihren
einstigen  Glanz  nur  noch  ahnen  lässt.

Gutes Singen ist keine Geschmacksfrage

Warum tut sie sich das an? Warum wirft sie sich mit allen
Mitteln, die ihr Technikreste und Erfahrungsschätze verfügbar
machen, einem Publikum vor, das zu Recht ihre Lebensleistung
bejubelt, das sich aber auch gierig auf den Star stürzt und



sich  am  Mythos  von  einst  sattfrisst?  Es  mag  für  diese
Unfähigkeit, würdig Abschied zu nehmen, ganz prosaische Gründe
geben; einer der poetischen wäre, dass Edita Gruberova einfach
die Rampe braucht, den Glanz des Lichts, den Jubel ihrer Fans.
Verständlich, aber auch traurig.

Und nein: Singen ist keine Geschmacksfrage und die technische
Gestaltung einer Rolle kein Willkürakt. Wer das behauptet,
verrät jede Tradition des Belcanto und diskreditiert alle die
Sängerinnen  und  Sänger,  die  sich  mit  Hingabe  und
Beharrlichkeit bemüht haben und bemühen, Technik, Stil und
Ausdrucksvermögen gleichgewichtig auszubilden.

Es wäre jetzt müßig, ein Buchhaltungsverfahren zu eröffnen
über all die unscharf intonierten Töne der Gruberova, über
ihre gezogenen Höhen oder ihre mühevoll platzierten Piani,
über Tempo-Willkür oder unstete Tonbildung. Unstreitig ist:
Sie hat eine intime Kenntnis der Rollen, die sie gestaltet.
Sie  schöpft  aus  einem  immensen  Vorrat  an  Erfahrungen,  an
Gestaltungswissen. Aber sie hat – Fluch der Zeitlichkeit des
Menschen – nicht mehr die natürlichen und die technischen
Voraussetzungen,  um  Partien  wie  die  der  Elisabetta  zu
erfüllen.

Der  Bariton  Franco
Vassallo.  Im  Herbst



singt  er  in  München
Amonasro („Aida“) und
die  Titelrolle  in
„Rigoletto“.  Foto:
Bayerische Staatsoper
München

Man mag das in Zeiten, in denen lyrische Mezzosoprane sich
eine  „Norma“  historisch  informiert  zurechtstutzen,  für
unerheblich halten. Man mag den Wandel in der Gesangskultur,
der  in  allen  Generationen  stattgefunden  hat,  gleichgültig
hinnehmen.  Man  mag  unter  dem  Vorzeichen  postmodernen
Pluralismus‘ Gruberovas mühsames Abbilden einer Rolle für eine
akzeptable Alternative halten. Anything goes. Aber all diese
Wege  müssen  eines  aushalten:  Sie  müssen  sich  der  Kritik
stellen. Und die kann im Falle Gruberovas bei allem Wohlwollen
nur dann über die eklatanten Defizite weghören, wenn sie sich
die Gegenwart im Glanz der Vergangenheit vergoldet.

Auch diese Kritik ist in die Primadonnen-Falle geraten, nur
diesmal aus gutem Grund. Ungerecht ist das gegenüber denen,
die  in  diesem  „Roberto  Devereux“  Beachtliches,  ja  sogar
Hervorragendes geleistet haben. Der Bariton Franco Vassallo
zum Beispiel, der als Herzog von Nottingham eine sorgfältig
gebildete, schön timbrierte und zu expressiver Schattierung
fähige Stimme zeigt. Sonia Ganassi, die ihre Sara zwar eher
mit veristischer Wucht als mit stilistischem Schliff anlegt,
aber die entsetzliche Hilflosigkeit ihrer aussichtlosen Lage
berührend vermittelt. Alexey Dolgov, der seit seinem Auftritt
in  Rossinis  „Tancredi“  in  Berlin  (2012)  eine  Karriere  im
Westen aufbaut und für Roberto einen kräftigen, manchmal etwas
unsicher positionierten, eher robusten als feinsinnigen Tenor
mitbringt.

Francesco Petrozzi (Lord Cecil), Goran Jurić (Sir Gualtiero),
Andrea  Borghini  (Page)  und  Philipp  Moschitz  (Giacomo)
ergänzten das Ensemble; der Chor der Bayerischen Staatsoper



unter Stellario Fagione hatte mit den empfindlichen Piano-
Momenten keine Probleme. Das routiniert aufspielende Orchester
leitete Friedrich Haider, der seiner Dame auf der Bühne noch
in  jedem  metrischen  und  rhythmischen  Manierismus  eine
zuverlässige  Stütze  war.

Edita Gruberova wird in München im April 2016 dreimal, bei den
Opernfestspielen einmal am 13. Juli 2016 die Titelrolle in
Donizettis „Lucrezia Borgia“ singen. Info: www.staatsoper.de

 

Absturz aus dem bürgerlichen
Leben:  Doris  Knechts  Roman
„Wald“
geschrieben von Britta Langhoff | 30. Juli 2015

 Ein Haus in den Voralpen. Tief im Wald, in
der Nähe ein Fluss, Idylle pur. Marian lebt
allein in diesem Haus. Im Garten baut sie
Gemüse an. Davon und von dem, was sie sonst
noch so findet, ernährt sie sich.

Ab  und  an  angelt  sie  ein  Festmahl,  dazu  gibt  es
selbstgebackenes  Brot,  zum  Dessert  einen  selbstgebackenen
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Apfelkuchen.  Wärme  spendet  ein  Holzofen,  befeuert  aus  dem
sorgsam gestapelten Holz hinter dem Haus. Ihr Tagesablauf wird
nur durch die Grundbedürfnisse vorgegeben: Essen, schlafen, es
warm haben. Keine Termine drängen sie, Telefonate führt sie
nur  äußerst  selten,  einen  Email-Account  besitzt  sie  nicht
mehr. Ihre Kleidung näht sie aus alten Stoffresten, das kann
sie besonders gut, das hat sie gelernt.

Denn – das ist die Kehrseite der Medaille: Kleider entwerfen,
das war ihr Beruf, ihre Berufung. Marian ist nicht freiwillig
dort  in  diesem  Haus  im  Wald.  Ihre  primitive  Autarkie  ist
unfreiwillig, sie hat alles verloren. Noch vor wenigen Monaten
lebte  sie  als  gefeierte  Designerin  in  der  Großstadt  und
schneiderte den Damen der Gesellschaft edle Roben auf den
Leib. Sie residierte in einer hochherrschaftlichen Wohnung,
ernährte sich biologisch wertvoll und hätte niemals diesen
schnöden Filterkaffee getrunken, der sie heute so beglückt.

Persönliche Folgen der Finanzkrise

Doch dann kam die Finanzkrise und fatalerweise ignorierte sie
die ersten warnenden Anzeichen. Die Vorstellung, irgendwelche
Lehman-Brüder, von denen sie nie gehört hatte, könnten sie und
ihr Geschäft bedrohen, empfand sie einfach nur als absurd. In
einer fatalen Mischung aus Größenwahn und hormonvernebeltem
Tun  ob  des  neuen  attraktiven  Lovers  eröffnete  sie  einen
Flagship-Store,  dessen  Miete  sie  bald  nicht  mehr  bezahlen
konnte  und  segelte  unaufhaltsam  in  einen  spektakulären
Bankrott.

Ihre Schulden sind so hoch, dass ein Leben alleine niemals
reichen würde, um sie abzuzahlen, auch wenn sie sich zunächst
als Näherin am Stadtrand die Finger blutig näht. Dann lieber
der totale Rückzug in den Wald, in ein Haus, das ihr niemand
nehmen kann, weil es ihr gar nicht mehr gehört. Es ist das
Erbe einer Tante und in einem Moment der Klarsicht hat sie es
auf ihre Tochter überschrieben. Die Tochter, die sie kaum
kennt,  weil  sie  das  Kind  der  Karriere  wegen  beim  Vater



gelassen hat.

Sehnsucht nach dem einfachen Leben

Geschickt spielt die österreichische Autorin Doris Knecht in
ihrem neuen Roman „Wald“ mit zwei großen Themen, die derzeit
die  Mittelschicht  umtreiben:  die  Sehnsucht  nach  dem
sogenannten einfachen, selbstbestimmten Leben auf dem Lande
und die Angst vor dem Absturz aus der bürgerlichen Welt, der
angesichts immer neuer Unsicherheiten stets nur einen Schritt
entfernt zu sein scheint.

Man  nähert  sich  dieser  Erzählung  mit  schon  fast
voyeuristischer Neugier. Nicht, dass man sich am Unglück von
Marian  (die  eigentlich  Marianne  heisst,  die  vermeintlich
schicke Abkürzung bewahrt sie als letzte Reminiszenz an ihr
altes  Leben)  weidet.  Nein,  es  ist  jedem  klar,  dass  es
passieren kann, jederzeit und überall. Auch Marian hat keine
gravierenden  Fehler  gemacht,  „manchmal  übernehmen  eben  die
Umstände das Leben“. Als Leser will man wissen, wie es sein
wird, wie es sein kann, wenn die Existenz zerbricht und man
auf sich selbst zurückgeworfen wird. Gibt es dann wirklich
eine  Chance  für  das  Aussteigerleben,  von  dem  so  mancher
heimlich träumt?

Kühle Figurenzeichnung

Doris Knecht, deren erster hochgelobter Roman „Gruber geht“
bereits verfilmt wurde, ist für ihre messerscharfen Analysen
von Lebenssituationen bekannt. Eindeutige Antworten gibt sie
hingegen nie, auch in „Wald“ nicht, Schlußfolgerungen überläßt
sie dem Leser. Bei ihr gibt es kein „richtig“ oder “ falsch“,
weder verherrlicht sie das Aussteigerleben, noch verdammt sie
das snobistische Dasein in der Stadt. Auch ihre Figuren haben
Brüche und Widersprüche. Ihre Marian zeichnet sie distanziert,
geradezu  kühl.  Dass  man  sich  ihr  als  Leser  trotzdem  nahe
fühlt,  liegt  an  der  Projektion,  die  man  unwillkürlich
vornimmt. Ein Stückchen Marian steckt in jedem von uns und



wenn nicht, kennt doch jeder eine Marian in seinem Umfeld.

Doris  Knechts  Marian  bleibt  allen  Widrigkeiten  und
gelegentlichen  Anfällen  von  Resignation  zum  Trotz  eine
Kämpferin. Sie entdeckt unbekannte Fertigkeiten und Talente an
sich. Dinge, die sie früher unbekümmert „outsourcte“, gehen
ihr nun leicht von der Hand. Ein Opfer ist sie nicht, war sie
nicht und will sie auch jetzt nicht sein, wo sie zu allem
Überfluss  auch  noch  von  der  alteingessenen  eingeschworenen
Dorfgemeinschaft angefeindet wird.

Die Ökonomie einer Beziehung

Allerdings gibt es da noch Franz, den heimlichen Herrscher
über das Land, auf dem sie lebt. Franz, der Großgrundbesitzer,
der  sich  um  sie  und  ihre  Holzvorräte  kümmert,  ihr  kleine
dringend benötigte Geschenke macht und sich seine vorgeblich
nächstenliebende christliche Fürsorge in der einzigen Währung
bezahlen lässt, die Marian noch geblieben ist. Diese Beziehung
läßt sich nicht so einfach in ihr neugezimmertes Weltbild
einordnen. Wird sie dadurch wirklich zur „Hur“, wie ihr ein
Unbekannter auf die Haustür geschmiert hat? Oder hat nicht
jede Beziehung letzten Endes ihre eigene Ökonomie?

Doris  Knecht  erzählt  klar,  uneitel  und  ohne  jede
Sentimentalität. Obwohl man der Autorin eine gewisse Affinität
zu  Schachtelsätzen  nicht  absprechen  kann,  erzählt  sie  den
Roman  in  hohem,  forderndem  Tempo,  die  Härte  vieler  Sätze
lediglich durch österreichische Klangfärbung abgemildert. Und
ihr Roman endet mit einem Lichtblick.

Doris  Knecht:  „Wald“.  Roman.  Rowohlt  Verlag.  271  SEiten,
€19,95.



Gesammelte Totenzettel
geschrieben von Hans Hermann Pöpsel | 30. Juli 2015
Unsere Mutter ist jetzt schon seit vielen Jahren tot, und als
wir  uns  kürzlich  während  eines  unserer  Besuche  bei  der
Schwester an die gemeinsame Kindheit erinnerten, kramten wir
etwas wehmütig in der Kiste mit Erinnerungen an die Mutter. Zu
den Sammelstücken gehört auch ein Kästchen mit Totenbriefen,
die sie bei Beerdigungen erhalten und aufbewahrt hatte. Das
ist wohl etwas sehr Katholisches.

Beisetzungen in katholischen Gemeinden beginnen fast immer mit
einem Gottesdienst in der Kirche, und bevor man gemeinsam zum
meist  nahen  Friedhof  zieht,  bekommen  alle  Teilnehmer  am
Kirchenausgang  den  sogenannten  „Totenbrief“  in  die  Hand
gedrückt. Dieses Blättchen ist etwas größer als DIN A 7 –
damit es später als Lesezeichen ins Gesangbuch passt – und
enthält neben einem Bibelspruch und dem Kreuz den Namen und
die Lebensdaten des oder der Verstorbenen, manchmal auch den
Geburts- und den Sterbeort, und in späteren Jahren auch den
Namen der Druckerei.

Eine  katholische  Beerdigung
in den 60er Jahren. (Foto:
Pöpsel)

Aus der großen Zahl der gesammelten Zettel kann man sehen,
dass unsere Mutter zu Lebzeiten eine ungewöhnlich hohe Anzahl
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von Trauergottesdiensten besucht haben muss. Sie war eben sehr
gläubig und ging auch zu Beisetzungen von Menschen, die sie
nur oberflächlich kannte. Der älteste Nachweis in dem Konvolut
stammt aus dem April 1963, nämlich von der Beisetzung ihrer
eigenen Mutter, und der jüngste Zettel datiert vom 3. Juli
1996.

Natürlich finden sich in der Sammlung auch die Blättchen zur
Beisetzung ihres Mannes – unseres Vaters – und zahlreicher
anderer Verwandter, so dass sich allein während des Blätterns
im Zettelkasten eine Summe von Erinnerungen einstellen konnte.
Vielleicht  ist  das  ja  der  eigentliche  Zweck  dieser
Totenzettel, dass die Verstorbenen nicht so schnell vergessen
werden.

Etwas befremdlich wirken auf uns heute manche Formulierungen,
zum Beispiel zum Tode eines achtjährigen Mädchens, das „der
göttliche Kinderfreund nach langer Krankheit zu sich in die
Schar seiner Engel holte“. Katholisch eben.

Übrigens  lautet  der  am  häufigsten  verwendete  Bibelspruch
„Herr, Dein Wille geschehe!“ Und wenn ein Bild hinzugenommen
wurde, dann waren es fast immer die betenden Hände des Herrn
Dürer.

„Klassische“  Musik  als
europäisches  Phänomen:  Zum
Abschluss  des  Klavier-
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Festivals Ruhr
geschrieben von Werner Häußner | 30. Juli 2015

Riesenerfolg  für  den
Pianisten Igor Levit beim
Klavier-Festival  Ruhr.
Foto:  Felix  Broede

Das mit dem „nordischen Ton“ ist so eine Sache: Das Klavier-
Festival Ruhr baute rund um die 150. Geburtstage von Jean
Sibelius (mehr) und Carl Nielsen (weniger) ein Programm, um
die  großen  Meister  Skandinaviens  zu  ehren.  Verdienstvolle
Konzerte verwiesen auf die hierzulande kaum bekannte lebendige
Musikszene  im  18.  und  19.  Jahrhundert,  zu  der  etwa  Ture
Rangström oder Wilhelm Stenhammer gehörten. Musiker aus dem
Norden wie Olli Mustonen und Ketil Haugsand waren zu Gast.

Aber im Endeffekt zeigte sich, wie die Wege der Musik doch
einem gemeinsamen Zentrum zustreben, sich nationalen Grenzen
und  „Stilen“  verweigern.  „Klassische“  Musik  ist  ein
europäisches  Phänomen  –  eine  Erkenntnis,  die  all  den
nationalen  Aberrationen  trotzt:  Musik  hat  immer  Brücken
gebaut,  selbst  in  Zeiten  schlimmsten  Nationalismus‘  und
kulturellen  Chauvinismus‘.  Wagner  hat  eben  nicht  recht,
sondern Meyerbeer: Nicht aus dem wie auch immer gearteten

https://www.revierpassagen.de/31377/klassische-musik-als-europaeisches-phaenomen-zum-abschluss-des-klavier-festivals-ruhr/20150711_2221


„Nationalen“  kommt  der  innerste  Quell  von  Kreativität,
Originalität  und  Inspiration,  sondern  aus  der  lebendigen
Verbindung von Völkern, Sprachräumen und Nationen.

Dem  widerspricht  auch  nicht,  dass  es  musikalische
Charakteristika  und  Ausdrucksformen  gibt,  die  sich  mit
bestimmten Landstrichen verbinden. Ein Ländler ist keine Polka
–  aber  beide  sind  international  geworden.  Und  die
„Volksmusik“, die etwa Jean Sibelius, der schwedische Finne
mit  dem  französischen  Vornamen  und  dem  deutschen  Studium
benutzt, hat ein „Volks“-Idiom, das man möglicherweise auch in
Galizien oder der Schweiz wiederfinden könnte.

Mit  dieser  Aufnahme  der
letzten  Klaviersonaten
Beethovens gewann Igor Levit
den  Jahrespreis  der
deutschen
Schallplattenkritik.  Die
Verleihung  fand  statt  im
Rahmen  des
Abschlusskonzerts.
Coverabbildung:  Sony
Classical



Insofern hat das Abschlusskonzert des Klavier-Festivals in der
Essener Philharmonie bestätigt, dass der „Nordische Ton“ in
einen europäischen Kontext gebettet ist. Carl Nielsen schrieb
die eröffnende „Helios“-Ouvertüre in Griechenland; ihr Thema
ist nicht etwa die Mitternachtssonne, sondern der Lauf des
Sonnenwagens, den die griechische Mythengestalt Helios über
das Firmament lenkt. Und das Aufdämmern der tiefen Streicher
aus  dem  Nichts,  der  kraftvolle  Einsatz  der  Hörner,  das
langsame  Crescendo  im  Wellenspiel  der  Streicher  ruft
Erinnerungen an Wagners „Lohengrin“ wach – oder an E.T.A.
Hoffmanns Oper „Aurora“.

Das WDR Sinfonieorchester war trotz der Feldherrnpose seines
Dirigenten, des Finnen Hannu Lintu, noch etwas befangen im
Klang. Hörner und Violinen mussten sich locker spielen, fanden
dann  aber  in  Edvard  Griegs  Klavierkonzert  zu  schwingender
Freiheit. Die breite Einleitung des Adagios strömte gelassen
und klangschön dahin; die träumerische Atmosphäre, getragen
von  den  gedämpften  Streichern,  wurde  nicht  durchbrochen.
Anders in den rhythmisch geprägten beiden letzten Sätzen: Da
setzte Lintu schon einmal auf den Effekt eines scharf und
präzise geschnittenen Tutti und ließ die Klangwogen über dem
Pianisten zusammenschwappen.

Der Pianist war Igor Levit: Noch keine dreißig Jahre alt,
gehört er zu den jungen Leuten in der Szene, die seit Jahren
die  schönsten  Erwartungen  nähren  –  und  immer  wieder
übertreffen. Für Edvard Grieg zieht er erst einmal das Jackett
aus: Am heißesten Tag des Jahres soll die Etiquette nichts
beeinträchtigen, was der Musik dient.

Levit ist keiner, der etwas „zeigen“ müsste; er kann es sich
leisten,  den  markanten  Solo-Einstieg  nicht  narzisstisch  zu
zelebrieren, sondern selbstbewusst hinzustellen, um dann den
kleinen Formen nachzuspüren, eine Arabeske nachsinnend statt
spielerisch zu formulieren, die Momente Liszt’schen Glanzes zu
verinnerlichen,  ohne  dem  riesigen  Crescendo  hin  zu  den
markigen a-Moll-Akkorden des Satzschlusses seine Wirkung zu



nehmen.

Levit ist auch in den folgenden Sätzen ein Mann der leisen
Töne,  der  klanglichen  Delikatesse,  der  klugen  dialogischen
Balance  mit  dem  Orchester.  Sympathisch  seine  Zugabe,  die
„Peter Grimes Fantasy on themes from the opera by Benjamin
Britten“  aus  dem  Jahr  1971  als  Hommage  an  den  im  März
verstorbenen  schottischen  Komponisten  Ronald  Stevenson,  dem
sich Levit sehr verbunden fühlt.

Nochmal  der  nordische  Ton,  diesmal  gefasst  in  Sibelius‘
Zweiter. Man fragt sich zunächst, warum es wieder einmal die
populärste  seiner  sieben  Sinfonien  sein  musste,  hatte  das
Konzert  doch  schon  mit  Griegs  Klavierkonzert  den  offenbar
unverzichtbaren „Reißer“. Dann fragt man sich, warum Hannu
Lintu  trotz  seines  akkuraten  Schlags  manche  Kanten
weichzeichnet, während er die majestätischen Ausbrüche und die
fahlen  Holzbläser-Episoden  richtig  spektakulär  ausspielen
lässt.  Die  Frage  nach  der  Folklore  verweist  auf  die
Orgelpunkte und Liegetöne, die man auch in anderen als den
nordischen Traditionen findet.

Und wenn missgünstige, koboldige Bläser eine warme Dvořák-
Idylle stören, könnte man sich auch in Böhmen wähnen. Dort, wo
Gustav Mahler seine Wurzeln hat, dessen zerrissene Sinfonik
die episodenhafte Materialverarbeitung und die Abbruchmomente
bei  Sibelius  vorausahnen  lassen.  Das  WDR  Sinfonieorchester
gibt  sein  Bestes,  ob  in  den  fantastisch  ausgehörten
Klangfarben  der  Holzbläser  oder  in  den  Momenten  des
Messingglanzes, ob in der Transparenz der Balance der Gruppen
oder im Kontrast abrupter Brüche und kantabel entwickelter
Bögen.

Jahrzehntelang verbunden: Martha Argerich und Misha Maisky

Tags zuvor entzückte wieder Martha Argerich ihre zahlreichen
Fans in Essen, diesmal im Bunde mit dem Cellisten Misha Maisky
und  einem  nicht-nordischen,  erst  kurz  vor  dem  Konzert



veröffentlichten  Programm.  Beethovens  Variationen  über  „Bei
Männern, welche Liebe fühlen“ aus Mozarts „Zauberflöte“ sind
ein hübsches Einspiel-Stück’l. Die sieben Veränderungen des
poetischen Themas zeugen davon, wie zwei Musiker im Lauf eines
jahrzehntelangen  Zusammenwirkens  wie  selbstverständlich
aufeinander eingehen, sich in Nuancen abstimmen, aber auch
einmal – wie ein altes Ehepaar – dem Anderen ins Wort fallen
oder einfach über ihn weggehen.

Misha  Maisky  und  Martha
Argerich nehmen den Beifall
entgegen. Foto: Peter Wieler
/ KFR

Argerich zeigte ihre weichen Läufe, ihren diskret perlenden
Ton, ihr elegisches Cantabile. Maisky räumte ihr chevaleresk
elegante  Vortritte  ein,  bemühte  sich  um  einen  noblen,
zurückhaltenden  Ton.  Die  folgende  Schostakowitsch-Sonate  d-
Moll  (op.40)  wirkte  manchmal  ein  wenig  unbekümmert
dahingespielt  –  und  Martha  Argerich  erschrak  auch  mal
neckisch, wenn sie sich vergriffen hat. Bei solchen Musikern
wäre freilich selbst ein Spielen „prima vista“ aufregender als
bei anderen wochenlang geübtes Kunsthandwerk. Da muss nichts
mehr  bewiesen  werden:  Der  diskrete  Klavierton  in  seinen
expressiven Qualitäten nicht, der dicht-gesangliche Klang des
Cello auch nicht.

Das  zweite  Allegro  der  Sonate  beschwört  in  seinen  wild-



perkussiven  Elementen  auch  einen  „Volkston“,  aber
Schostakowitsch lässt Ironie mitschwingen – wie im vierten
Satz, wo er eine Reihe von Final-Manierismen auf die Schippe
nimmt. Die bedeutende Violinsonate César Francks – hier in
einer Fassung für Cello – wollte trotz der Kontraste zwischen
Lyrizismen und gesteigerten Erregungszuständen nicht recht für
sich einnehmen: Maisky fand nicht zu einem gelösten, freien
Ton; er verharrte in heiserer Anstrengung zumal in der Höhe.
Argerich  spielte  wie  auf  einer  Zauberharfe  aus  Glas  und
Elfenbein. Aber beides wollte sich nicht zu einem organischen
Ganzen verbinden, das die Aufmerksamkeit hätte fesseln können.
Jubel und drei Zugaben.

 

 

„Ein  Stück  von  sich
schenken“: Zum 75. Geburtstag
der Sängerin Helen Donath
geschrieben von Werner Häußner | 30. Juli 2015
Sie  war  nie  die  strahlende  Diva,  aber  auch  nie  ein
schüchternes Mauerblümchen; sondern stets eine Sängerin, die
mit  Stimme  und  Karriere  verantwortungsvoll  und  vorsichtig
umgegangen ist. Und so kommt es, dass Helen Donath am heutigen
10. Juli ihren 75. Geburtstag feiern kann und nach wie vor
singt. Bis gestern stand sie als Mrs. Grose in Robert Carsens
Inszenierung von Benjamin Brittens „The Turn of the Screw“ auf
der Bühne des Wiesbadener Staatstheaters.

Eine Rolle, die sie im Frühjahr auch in Köln gesungen hat, wo
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ihre Laufbahn vor 53 Jahren begonnen hatte. Die Texanerin
Helen Janette Erwin, geboren in Corpus Christi, bekam 1962 ihr
erstes europäisches Engagement am Kölner Opernstudio. Damals
hatte die 22jährige jedoch schon eine lange Ausbildung hinter
sich.

Helen  Donath
(Foto:  Wikipedia
Commons/DEDB  –
Lizenz:
https://creativeco
mmons.org/licenses
/by-sa/4.0/)

Begonnen hat alles, so erzählte sie einst August Everding in
einer seiner berühmten „da capo“-Sendungen, mit dem Film „The
great Caruso“ von 1951. Helen wollte singen wie Mario Lanza im
Film und eignete sich die Tenor-Arien an. Als sie 14 war,
gastierte George London in ihrer Heimatstadt – und sie nahm
sich  ein  Herz  und  sang  ihm  „Vesti  la  giubba“  vor  –  das
ergreifende  Solo  des  Canio  aus  Ruggiero  Leoncavallo
„Pagliacci“. London muss ziemlich irritiert gewesen sein: Er
fragte das Mädchen, was für ein Stimmfach sie denn sei, und
Helen antwortete, ziemlich hilflos, mit einem Begriff, den sie
vom Programmheft von Londons Konzert abgeschaut hatte: „I am a
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lady baritone“.

Eine derart exotische Stimme wurde Helen Donath zwar nicht –
aber sie entwickelte sich zu einer der führenden lyrischen
Sopransängerinnen,  vornehmlich  im  deutschen  Fach.  Eine
Position, der ihr 40 Jahre lang nur wenige streitig machten.
George London übrigens traf sie in Köln wieder – auf der
Bühne:  Er  sang  in  Wieland  Wagners  „Ring“-Inszenierung  den
Wotan, sie die zweite Rheintochter. Lange blieb sie nicht in
Köln; Rollen wie Liú in Puccinis „Turandot“ oder Micaëla in
Bizets „Carmen“ waren nicht das Richtige für die junge Stimme,
die  unter  der  Obhut  von  Londons  Lehrerin  Paola  Novikova
behutsam reifen sollte.

In Hannover debütierte sie 1963 in Mozarts „Zauberflöte“ als
Pamina – eine Rolle, die für ihre Laufbahn prägend werden
sollte.  Schon  ein  Jahr  später  stellte  sie  sich  mit  dem
sensiblen Porträt einer gefühlvoll-selbstbewussten jungen Frau
bei den Salzburger Festspielen vor.

Mozart  sollte  ein  ständiger  Begleiter  ihrer  Sängerlaufbahn
werden: Pamina, Susanna und Zerlina, auch Donna Anna, aber
erst  im  Jahr  2000  Despina  („Cosí  fan  tutte“).  Dazu  die
Sopranpartien in den großen Messen. Donaths Zerlina am Aalto-
Theater Essen, die sie in der „Don Giovanni“-Inszenierung von
Stefan Herheim zuletzt 2011 gesungen hat, ist in lebendiger
Erinnerung: Zerlina als ältere Dame mit Rollator, stimmlich
aber  jung  geblieben  und  immer  noch  mit  dem  hellen,
optimistischen Ton, der Helen Donaths anmutigen, feintönigen,
stets leuchtend präsent geführten Sopran in ihren Glanzzeiten
ausgezeichnet hat.

Hannover wurde auch in anderer Hinsicht bedeutend für die
junge Sängerin: Hier lernte sie den Kapellmeister Klaus Donath
kennen. Es war „eine Liebe auf den ersten Blick“, sagte sie
später. Vor 50 Jahren heirateten die beiden – zum Geburtstag
kann also auch Goldene Hochzeit gefeiert werden. Donath half
seiner jungen Frau, die Karriere umsichtig aufzubauen. Vor



allem aber lernte sie – die in Köln gerade einmal ein paar
deutsche Wörter wie „Sauerkraut“ kannte – den Umgang mit der
Sprache. Die Texanerin spricht völlig akzentfrei und mit einer
Grammatik,  um  die  sie  mancher  deutschstämmige  Gymnasiast
beneiden dürfte.

Bei Mozart, aber auch im Liedgesang und in moderner Musik
kommt Helen Donath ihr Sprachgefühl zupass: Das Wort steht für
sie  im  Vordergrund.  Beim  Lernen  einer  Rolle  sei  es  „das
Allererste, dem Text nachzugehen und zu fragen: Was möchte ich
ausdrücken?“. Für sie ist es „absolut notwendig, dass das
Publikum begreift, was ich ihm im gesungenen Wort vermitteln
möchte“. Wer ihre Aufnahmen hört – sie hat wohl mehr als 100
Schallplatten  und  CDs  gemacht  –,  kann  diese  Position
nachvollziehen: Donath bleibt bei der Artikulation der Texte
kompromisslos.

Das zeichnet nicht nur ihre Mozart- und Strauss-Aufnahmen aus.
Helen Donath hat sich nicht um neue Musik und nicht um seltene
Partien  gedrückt.  In  Köln  sang  sie  in  Boris  Blachers
verschwundener  Version  des  „Romeo  und  Julia“-Stoffs.  In
Hannover in Werner Egks ebenso vergessener „Verlobung in San
Domingo“.  Sie  war  Luise  in  Hans  Werner  Henzes  damals
brandneuer Oper „Der junge Lord“, sang später auch in Ernst
Kreneks „Karl V.“ und in Hans Pfitzners „Palestrina“. Vor
neuer Musik hat sie keine Angst: Wer mit Mozart umgehen kann,
kann  alles  singen,  ist  ihr  Bekenntnis.  Und  mit
fortschreitendem technischem Verstehen habe sie auch aktuelle
Musik  für  sich  entdeckt  –  von  Aribert  Reimann  bis  John
Corigliano.



Helen  Donath  (rechts)
als  Mrs.  Grose  in  der
Wiesbadener
Aufführungsserie  von
Benjamin  Brittens  „The
Turn  of  the  Screw“  in
einer  für  Wien
entstandenen
Inszenierung von Robert
Carsen. Foto: Karl-Bernd
Karwasz  /  Hessisches
Staatstheater Wiesbaden

1967 wechselte sie an die Bayerische Staatsoper München, wo
sie in den Folgejahren eine glanzvolle Karriere entfaltete.
Sie sang unter George Solti die Sophie im „Rosenkavalier“;
Herbert von Karajan holte sie 1970 für seine „Meistersinger“-
Aufnahme als Eva. Karajan, so erzählt Donath, wollte keine
erwachsene  Stimme,  sondern  ein  „Evchen“,  naiv,  jung  und
frisch. Erst 16 Jahre nach der Aufnahme hat sie die Partie auf
der Bühne gesungen – später unter anderem in Wien und unter
Colin Davis in Leipzig.

Als Helen Donath 1970 ihren ersten Münchner Liederabend gab,
schwärmte  der  Kritiker  Karl  Schumann  von  „Geschmack  und
Intelligenz“ und von ihren edelsten vokalen Qualitäten. Ein



Urteil, das sich in zahlreichen Lied- und Oratorienaufnahmen
nachprüfen lässt. Mit Farbe und Attacke hält sich Helen Donath
zurück; vokale Glut oder gar veristische Exaltation sind ihre
Sache nicht. Dafür entwickelt sie dramatische Miniaturen aus
der Welt des Liedes ganz aus dem Wort und aus der Leuchtkraft
eines unbeschädigten Timbres. Auch ihren Strauss-Partien kommt
die Sorgfalt in der Formung des Wortes entgegen. In Essen war
das zu erleben, als Helen Donath erstmals die Aithra in der
„Ägyptischen Helena“ sang, einer Partie, mit der sie 2003 auch
in Salzburg großen Erfolg hatte.

Ihre internationalen Engagements führten sie an alle großen
Opernhäuser, von London über Mailand und Zürich bis Paris. An
der Metropolitan Opera debütierte sie erst 1991 als Marcelline
in Beethovens „Fidelio“. In Detroit sang sie die Marschallin
im „Rosenkavalier“ mit ihrem Mann Klaus am Pult und in der
Regie ihres Sohnes Alexander Donath. An der Wiener Staatsoper
debütierte sie 1973 als Pamina und Zerlina, später sang sie
auch Sophie, Meistersinger-Eva und zuletzt 2006 Despina in
Mozarts „Cosí fan tutte“. Nicht vergessen werden sollten die
Operetten,  in  denen  Helen  Donath  stets  geschmackvolle
Rollenporträts  gestaltet  hat.

Helen Donath singt nach wie vor, gibt aber auch Meisterkurse,
um  ihren  reichen  Erfahrungsschatz  an  die  junge  Generation
weiterzugeben. Beim Singen komme es darauf an, die Stimme
reifen zu lassen, sagt sie. Mit Sorge sieht sie, wie junge
Menschen heute um des schnellen Erfolges willen unfertig auf
den Bühnen verschlissen werden. „Das Wichtigste beim Singen
ist, ein Stück von sich zu schenken“ – diese Botschaft liegt
ihr am Herzen.

Am 23. Oktober 2015 gibt Helen Donath gemeinsam mit ihrem Mann
Klaus Donath einen Liederabend in der Düsseldorfer Oper, wo
sie wieder einen Meisterkurs mit dem Opernstudio hält. Der
Titel des Abends: „Ein glückliches Sängerleben“.



Niedliche  Brutalität:  Joep
van  Lieshouts  Ruhrtriennale-
Dorf in Bochum
geschrieben von Katrin Pinetzki | 30. Juli 2015

Die »BarRectum« ist Teil der
begehbaren  Installation  vor
der  Jahrhunderthalle.  ©
Atelier  Van  Lieshout

Wer die Rotterdamer Crew um Joep van Lieshout engagiert, weiß
nicht nur, was ihn erwartet. Er erwartet auch genau das. Das
Atelier Van Lieshout inszeniert das Gelände vor der Bochumer
Jahrhunderthalle  –  und  bedient  die  Hoffnungen  der
Ruhrtriennale nach einem crazy-verstörenden Festivalzentrum.

Der  Künstler  bestückt  das  Areal  mit  seinen  organisch-
verrätselten Systemen: Auf die Besucher warten unter anderem
ein überdimensionierter Darmausgang, eine Werkstatt für Waffen
und Bomben und eine Guerilla-Farm. »The Good, the Bad and the
Ugly«, so der Titel des Gesamtkunstwerks.

Riesiger Enddarm und Waffenwerkstatt

Wie muss man sich das vorstellen? So: eine Halle, 15 mal 18
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Meter groß und sechs Meter hoch. Sie heißt »Refektorium« und
ist Bühne und Bistro zugleich. Die Halle ist der Kern. Wie ein
Zahnrad  gruppieren  sich  verschiedene,  ebenfalls  begehbare
Kunstwerke  drum  herum.  Zum  Beispiel  die   »BarRectum«  in
Gestalt  eines  Enddarms,  oder  das  »Farmhouse«,  ein  mobiler
Bauernhof. Daran angegliedert: die »Werkstatt für Waffen und
Bomben« sowie eine »Werkstatt für Medizin und Alkohol«.  Die
Installation  soll,  so  das  Konzept,  das  Festivalzentrum  zu
einer potentiell autarken Gemeinschaft machen.

Auf dem Flachdach des Refektoriums in der Mitte thront der
»Domestikator«: eine Skulptur, höher als das Gebäude, auf dem
es steht. Auch sie ist begehbar und rätselhaft. Auf der Skizze
erinnert  sie  an  einen  Roboter,  der  drohend  vor  einer
Folterbank  steht.  »Für  Proben,  Aufführungen,  religiöse
Menschenopfer«, sagt der Künstler und grinst, »fast wie ein
Tempel, um das Tabu zu feiern«.

Die Nutzung ist nicht festgelegt

Wie all die Kunstwerke vor der Jahrhunderthalle Bochum genau
genutzt werden, ist nicht festgelegt – die Offenheit gehört
zum  Konzept.  Für  van  Lieshout  passt  das  exakt  zum
Ruhrtriennale-Motto  »Seid  umschlungen«:  »Wer  als  Besucher
kommt, weiß erst einmal nicht, ob das für Flüchtlinge ist,
etwas Feierliches – oder doch bedrohlich.«

Ein Festival-Dorf wie aus einer Trash-Science-Fiction – wer
denkt sich so etwas aus?

Atelier  van  Lieshout  sei  ein  »interdisziplinär  arbeitendes
niederländisches Künstlerkollektiv«, ist in der Wikipedia zu
lesen. »Wir sind kein Kollektiv, keine Hippie-Kommune«, stellt
Sprecherin Rookje Meijerink dann gleich zu Beginn des Atelier-
Rundgangs fest. Das hat man sich allerdings schon gedacht: Die
Atelier Van Lieshout-Webseite ist eine Show des Namen gebenden
Künstlers Joep van Lieshout; außer ihm ist von keinem anderen
Künstler die Rede.



Besuch in Rotterdamer Atelier

Im  Atelier  selbst  herrscht  die  Betriebsamkeit  eines
mittelständischen  Handwerksbetriebs.  Ein  Mittag  Mitte  März
mitten im Industriegebiet am Rotterdamer Hafen. Die etwa 15-
köpfige Crew sitzt an einem langen Holztisch in der Atelier-
Kantine,  auf  dem  Tisch  Schüsseln  mit  Salat,  Fladenbrot,
Kichererbsenbälle – es gibt Falafel. Einige Mitarbeiter sind
mit Farbe bespritzt, andere tragen Overall.

Jeder hier ist auf ein anderes Handwerk spezialisiert, auf die
Arbeit mit Holz, Metall, Fiberglas oder Stein. An der rechten
Wand  der  Kantine  ist  eine  der  Arbeiten  von  Atelier  van
Lieshout  ausgestellt:  Das  metergroße  3D-Modell  eines
erigierten Penis samt Hoden, versehen mit einer Art Pump-
Apparatur. Wer ihn beim Essen nicht im Blick haben will, muss
sich eben auf die rechte Seite setzen. Aber die Vermengung von
Arbeit und Pause scheint nicht das Problem zu sein: Direkt
nach dem Essen schaut man sich in der Kantine noch gemeinsam
einen Film an, zur Inspiration.

Fiberglas als Zaubermaterial

Workshop  for  Weapons  and
Bombs  1998  ©  Atelier  Van
Lieshout

Währenddessen ein schneller Rundgang durchs Atelier. Hier die
Holz-, dort die Metallwerkstatt, hinten der Bereich, in dem
mit Fiberglas gearbeitet wird, jenem Kunststoff, mit dem Joep
van  Lieshout  in  den  1980er  Jahren  rasend  schnell  bekannt
wurde. Damals war das Material in der Kunst noch exotisch. Van
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Lieshout verliebte sich sofort: »Ein Zaubermaterial«, sagt er,
»sehr stark und wetterfest. Alles wirkt nahtlos, wie aus einem
Guss. Und alle Farben sind möglich – ich liebe Farbe!».

Was  van  Lieshout  mit  diesem  und  anderem  Material  macht,
erschließt sich selten auf den ersten Blick. Seine Arbeiten
changieren  zwischen  Kunst,  Architektur  und  Design.  Häufig
wirken  sie  zunächst  vertraut  und  gefällig,  man  nimmt  die
poppigen Farben wahr und das glatte, geschmeidige Material –
bis  man  genauer  hinsieht.  Häufig  sind  es  menschliche,
tierische,  organische  Teile,  oft  verschmelzen  Natur  und
Apparatur in einer Mischung aus Niedlichkeit und Brutalität.
Viele der Arbeiten haben soziale Funktion, wie auch bei der
Ruhrtriennale:  Dort  sollen  van  Lieshouts  Werke  aus  einem
unbelebten Vorplatz ein pulsierendes Festivalzentrum machen.

An den Grenzen des Machbaren

Körper sind Systeme für den 51-Jährigen. Wie sie und andere
geschlossene Systeme funktionieren, das interessiert ihn. Er
testet Grenzen aus, auch Grenzen des Machbaren. Da ist zum
Beispiel »Blast Furnace«, eine riesige Arbeit zum Verschwinden
der Industrie, die eine komplette Halle des Ateliers füllt.
Sie besteht aus einem sorgfältig nach technischen Zeichnungen
zusammengelöteten  Hochofen.  Anstatt  zu  verbrauchen  und  zu
produzieren, wird der Hochofen in der Installation zur Wohnung
umfunktioniert, erhält Küche, Wohn- und Schlafzimmer. Oder da
ist der »Power Hammer« (Maschinenhammer), übermannshoch und
gefertigt aus rosa Fiberglas – ein pastellfarbenes Denkmal für
die Schwerindustrie, wie eine Versöhnung zwischen Mensch und
Maschine.

Graues Kriegsgefühl im Ruhrgebiet

Auch das in Bochum geplante Festivalzentrum ist so ein System,
ein  Organismus,  der  erst  im  öffentlichen  Raum  zu  leben
beginnt. Drei Jahre lang wird die Installation während der
Ruhrtriennale-Zeit zu sehen, zu begehen und zu bespielen sein.



»Es werden Leute kommen, die das Theater lieben, aber auch
Spaziergänger ohne Kunst-Hintergrund«, sagt van Lieshout, »das
gefällt mir. Meine Arbeit bietet jedem etwas.«

Viele seiner Werke stehen im öffentlichen Raum, überall auf
der Welt. Auch in Bochum hat Atelier van Lieshout bereits
gearbeitet, im Kulturhauptstadtjahr 2010 installierte er das
»Motel Bochum« im Niemandsland an der A 40. Er kennt die
Region und mag sie, auch dank seiner Oma aus Moers. »Wegen ihr
war ich öfters im Ruhrgebiet, und meine erste Erinnerung an
Deutschland ist: überall Grau. Eine Art Kriegsgefühl.« Heute
liebe er die Industriekultur und Urbanität, und dennoch: »Das
graue Kriegsgefühl spüre ich noch immer.« Wo könnte »The Good,
the Bad and the Ugly« besser hinpassen als in diese Stadt der
Kontraste?

Bist du denn nicht „äußerst
zufrieden“?
geschrieben von Bernd Berke | 30. Juli 2015
In letzter Zeit hatte ich es mal wieder öfter mit Hotlines zu
tun.  Keine  Angst,  es  folgt  nicht  der  245.  Beitrag  über
allfälligen Ärger mit Callcentern, sondern eine relativ neue
Spezialität bei der Telekom.

Achtet mal drauf: Wenn ihr die Telekom-Hotline anruft (nach
rund 15 Minuten besteht schon die Chance, auf ein offenkundig
menschliches Wesen zu treffen), werden die Mitarbeiter früher
oder später das Wort „äußerst“ aussprechen.

Warum dies?

Einer  bedeutete  mir  unverblümt,  wenn  ich  nachträglich  zu
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unserem Gespräch befragt werden sollte, dann möge ich doch
sagen, ich sei mit der Beratung „äußerst zufrieden“ gewesen.
Das entspreche der „1“ in der Schule. Ich sei doch sehr, sehr
zufrieden, oder? Sozusagen äußerst zufrieden. Na, also.

Beim  nächsten  Anruf  –  ganz  anderes  Thema,  ganz  anderer
Mitarbeiter  –  tauchte  das  Wort  zwischendurch  erneut  auf.
Offenbar werden die Gespräche gescannt und auf dieses Wort hin
gleichsam abgehört.

Heute fiel der Ausdruck abermals. Ich sei doch sicherlich
„äußerst zufrieden“, suggerierte mir eine Mitarbeiterin nach
erfolgter Beratung. Soll man das nun als Chuzpe werten oder
als entwürdigendes Betteln um vollmundige Anerkennung? Beides
wäre  betrüblich.  Und  beides  würde  einiges  über  unsere
Arbeitswelt  verraten.

Ziemlich nahe liegende Schlussfolgerung: Bei der Telekom bzw.
den Callcentern in ihren Diensten scheint es rasch wechselnde
Hitlisten zu geben. Wer vermag die meisten Kunden auf sich
einzuschwören,  die  „äußerst“  zufrieden  sind?  Sie  wünschen
einem dermaßen penetrant Glück und Erfolg auf allen Wegen,
dass die nackte Angst spürbar wird. Wehe, wenn der Kunde sich
beschwert. Und wehe, wenn man dieses lächerliche Stückchen
Macht  ausnutzen  wollte!  Es  sei  denn,  da  wären  wirkliche
Dilettanten am Werk gewesen.

Da dürfte es Auf- und Absteiger geben wie nur je im Sport.
Rüffel für die schlecht Platzierten. Vorläufige Lobhudelei für
die  besser  Gestellten.  Prämien  und  Abzüge.  Doch  in  der
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nächsten  und  übernächsten  Woche  wird  neu  abgerechnet.  Und
immerfort. Und für und für. Nie kann man sicher sein. Ist der
da drüben nicht mein besonderer Feind?

Es  gibt  längst  ein  prägnantes  Wort  für  die
Gesellschaftsordnung,  die  derlei  ruinösen  Wettbewerb
begünstigt. Mir fällt’s grad nicht ein. Helft ihr mir weiter?

Die  besondere  Kraft  des
Körpertheaters  –  ein
sommerliches  Festival  in
Essen
geschrieben von Rolf Dennemann | 30. Juli 2015

Die Kunst des Lachens: Jos
Houben  (Foto:  Giovanni
Cittadini  Cesi)

In  Großbritannien  ist  der  Begriff  „physical  theatre“  eine
feste Größe für alles, was sich bewegt, also weder reiner Tanz
noch reines Schauspiel ist. Körpertheater – wenn man so will.
Die Folkwang-Hochschule ist ein Beispiel für die Lehre dazu.
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Im  Essener  Maschinenhaus  findet  (erst)  seit  2012  die
„Internationale  Plattform  Physical  Theatre“  statt.

Begründet wurden die Tage internationalen Ausdrucks von Fabian
Sattler  (Vorstand  des  Maschinenhauses)  und  Thomas  Stick
(Studiengang der Universität Folkwang). Unter dem Titel „Full
Spin“ entstand eine Festivalatmosphäre, wie man sie sonst kaum
noch kennt. Rund um den Ort der Veranstaltungen konnte man
abhängen,  KünstlerInnen  treffen,  mit  anderen  nach-  oder
vorbereiten.  Alle  eingeladenen  Gruppen  waren  vor  Ort  und
teilten ihre Erfahrungen mit dem Publikum, das überwiegend aus
jungen Leuten bestand.

Vom 1. bis 5. Juli zeigten Gruppen aus ganz Europa, dass
dieses „Genre zwischen den Stühlen“ inzwischen überall eine
feste Größe ist. Interdisziplinär, multimedial – so nennen es
die meisten Off-Theater noch in ihren Anträgen auf Förderung.

Ganz eigener „Stallgeruch“

Sie sind selten geworden, die Festivals mit einem eigenen
„Stallgeruch“.  Hier  wird  nicht  der  post-akademischen
Versuchsanordnung gehuldigt, werden keine Forschungsansätze in
Performances  umgesetzt,  sondern  man  erlebt  pures
Körpertheater, das es seit Jahrhunderten gibt und keinen Staub
angesetzt hat. Im Gegenteil.

Pia  Alena  Wagner  mit
Ensemble  (Foto:  Mats
Südhoff)
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Das  Gast  gebende  Institut  ist  naturgemäß  auch  vertreten.
Nachwuchskünstler  aus  dem  Studiengang  Physical  Theatre  der
Folkwang  Universität  der  Künste  zeigten  zwei  35-Minuten-
Stücke. Zum einen sah man einen Versuch, clowneskes Handwerk
zu  vermitteln,  wobei  sogar  nicht  vor  der  roten  Nase
zurückgeschreckt  wird.  Leider  war  dieses  Spiel  um  einen
Popcornautomaten in nostalgischem Kirmeswagenkitsch von einem
technischen Fauxpas begleitet, der die agierende Akteurin in
verzweifelte Improvisationen trieb. Eine gute Übung, kann an
sagen,  der  Abend  bleibt  für  sie  unvergesslich.  Am  Ende
brutschelten dann doch ein paar Maiskörnerchen.

Bewegungen mit Botschaft

Pia Alena Wagner zeigte im Anschluss ihr Stück „GUT“. Das war
es auch. Vier Musiker in Bademänteln, auf Sessel flätzend,
begleiten eine Text und Performance-Mischung mit der jungen
Frau,  die  mit  ihrem  Bewegungsrepertoire  immer  wieder
überraschte, die witzig und intelligent daher kam und es gar
schaffte, eine Botschaft zu vermitteln: „Was ist gut? Was ist
schlecht? Was ist mit der Menschheit los? Warum denke ich
öfter darüber nach, ob ich gut aussehe, als darüber, was wohl
mit  Kindern  in  einer  eingestürzten  Textilfabrik  geschieht?
Aber was bringt es schon, sich zu zerfleischen? Zusammen sind
wir stark! Oder geht es wieder nur um mich? Was zu tun ist?
Keinen  blassen  Schimmer.“   Alles  wirkte  lässig  –  wie  das
gesamte Festival.

Was zum Lachen reizt

Ein Highlight war sicherlich die Soloperformance oder Lecture
Demontration (oder wie immer man es nennen will) des Belgiers
Jos Houben. Er bildet Schauspieler aus und berät Comedy- und
Opernensembles,  Zirkusschulen,  Tanzakademien,  Universitäten,
Zauberer. Seit 2000 ist er Ausbilder an der »École Jacques
Lecoq« Paris. Er zeigt in seiner Show Mittel, die zum Lachen
führen, einfach, archaisch, allesamt nicht neu und dennoch
verblüffend, als sähe man diese Slapstick oder Situationskomik



zum ersten Mal. Erfrischend einfach und mit großer Wirksamkeit
zeigt der schlaksige Mann, wie leicht es ist, die Lachmuskeln
zu animieren, wenn man es kann, wenn man Menschen beobachtet
und eine Bewegungstechnik hat, die die kleinen Unfälle des
Lebens zu einer großen Story machen kann.

Die Pranke des wilden Bären:
Denis  Matsuev  in  der
Philharmonie Essen
geschrieben von Werner Häußner | 30. Juli 2015
Aber holla: Wenn Denis Leonidovich Matsuev auftritt, gibt’s
für den Steinway kein Pardon. Der in Irkutsk geborene und von
seinem Vater unterrichtete Russe verkörpert Eigenschaften, die
man gemeinhin mit der „russischen Schule“ verbindet: stählerne
Energie,  gewaltiger  Ton,  dräuende  Romantik.  Und  dazu
phänomenale  Treffsicherheit  in  Skalen,  Grifffolgen,
Oktavparallelen und was derlei virtuoses Handwerk noch mehr
ist.

Ein amerikanischer Kritiker schrieb über ein Matsuev-Konzert,
er habe in seiner fast sechzigjährigen Laufbahn noch nie ein
Klavier so laut gespielt erlebt. Nun denn: Matsuev schafft es
auch, die Essener Philharmonie so zu erschüttern, dass man in
der  Stille  zwischen  den  Orkanen  besorgt  auf  mögliches
Knirschen  der  Stahlträger  lauscht.
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Die  Philharmonie  in  Essen.
(Bild: Werner Häußner)

Matsuev  wollte  sich  zunächst  nicht  als  Extrem-Pianist
einführen:  Mit  Peter  Iljitsch  Tschaikowskys  Zyklus  „Die
Jahreszeiten“ stellte er – passend zum in Deutschland kaum
wahrgenommenen  175.  Geburtstag  des  Komponisten  –  ein
mindestens so viel Zartheit wie Zugriff forderndes Werk an den
Anfang  seines  Auftritts  beim  Klavier-Festival  Ruhr.  Und
enttäuschte alle, die sich von altrussischer Kraft bestätigt
sehen wollten. Matsuev spielt mit durchaus kernigem Anschlag;
Verzärtelungen sind seine Sache nicht. Aber er gestaltet nicht
ohne Poesie: wenig Rubato, aber sorgsam gebildetes Mezzoforte;
sanft formuliertes Selbstbewusstsein in den „Weißen Nächten“,
poetisch-melodienselige Reminiszenzen an Tschaikowskys Tatjana
aus „Eugen Onegin“ in der „Barkarole“.

Natürlich geht es auch zur Sache, wenn Matsuev das „Lied der
Schnitter“ (alles andere als „moderato“) als frischfröhlich
gedroschenes folkloristisches Intermezzo versteht. Oder wenn
er  die  herbstliche  Jagd  im  „September“  als  effektsicheres
Schaustück  vorführt,  bei  dem  sich  das  Martellato  schon
gefährlich nahe an Großvirtuosen wie Skrjabin oder Prokofjew
heranhämmert.  Im  „November“  streift  Matsuev  gar  eine
versonnene Melancholie; den „Dezember“-Walzer stattet er mit
schwingender Melodik und gekonnten Salon-Fermaten aus. Kein
übler  Eindruck  also  zu  Beginn;  das  „Russische“  des  Denis
Leonidovich scheint durchaus gebändigt und reflektiert.
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Auch die kurze cis-Moll-Sonate Alexander Skrjabins (op. 2/1)
hätte gefallen können: Matsuev wählt einen entschiedenen, aber
nicht dröhnenden Ton, nimmt sich zurück und führt das Auf und
Ab der Achtelfigur immer wieder ins Mezzoforte. Das wäre recht
schön und schlüssig gewesen, hätte man nicht Benjamin Mosers
energetisch dosierte Gestaltung drei Tage vorher in Haus Fuhr
in Werden erlebt. Da klangen doch differenziertere Farben mit,
da  war  das  Spektrum  der  Dynamik  elaborierter  –  und  so
Skrjabins Anweisungen treffender umgesetzt. Aber gut: Matsuev
wählt einen „heroischeren“ Ton, sieht in der Etüde eher die
geschichteten  Akkorde  als  einen  melodischen  Verlauf.  Ein
Beispiel, wie grundverschieden die Zugänge zu einem Stück sein
können.

Dann die dis-Moll-Sonate (op. 8, Nr. 12) Skrjabins: Jetzt
erfreut sich Matsuev an den Läufen, die er mit machtvollem
Bassfundament stützt und rauschend durchzieht. Jetzt zeigt er,
wie  er  „patetico“  liest:  formidable  Konsequenz  in  der
Phrasierung, erfolgreiches Überwinden irrwitziger technischer
Hürden,  zustoßende  Finger  wie  Maschinen  in  einer  alten
Ruhrpott-Fabrik.  Das  reißt  mit;  der  Beifall  war  merklich
animierter als nach den Tschaikowsky-Miniaturen. Poesie heizt
eben nicht an.

Nach der Pause fielen alle Hemmungen. Jetzt kam der Virtuose
alten  Stils  zum  Durchbruch.  Werbegazetten  und  Lobhudel-
Kritiken  auf  der  Suche  nach  „Ausnahme“-Pianisten  hatten
Matsuev ja schon zum neuen Horowitz gekürt, und er hat das
Etikett noch bekräftigt durch eine 2005 erschienene CD mit dem
Titel „Tribute to Horowitz“. Aber um an den Altmeister aller
Virtuosen  heranzukommen,  fehlt  dem  Vierzigjährigen  aus
Sibirien die Subtilität, die grandseigneurhafte Individualität
und  die  ironische  Distanz  des  Alten.  Robert  Schumanns
„Kreisleriana“ transformiert er vom zerrissenen romantischen
Seelenbild zum Futter furioser Exaltationen.

„Äußerst bewegt“ bedeutet für Matsuev rasant und forsch; „sehr
innig“ ist bei ihm heroisch geladen. Ein Schumann voller Saft
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und  Kraft,  aber  ohne  in  sich  gekehrtes  Betrachten,  ohne
jenseitige Feierlichkeit, auch ohne bohrendes Grübeln. Wobei
Matsuev  den  „Kreisleriana“  durchaus  interessante  Facetten
abgewinnt, etwa, wenn er sich in den beiden langsamen Teilen
mit Noblesse zurücknimmt, wenn er das „Lebhafte“ groß und
frei,  mit  kraftvollen  Bässen  selbstbewusst,  aber  nicht
verdonnert spielt.

Nach der fulminanten Geste des Beginns war dann klar, wohin
Sergej Rachmaninows b-Moll-Sonate op. 36 getrieben wird: Jetzt
endlich kann Matsuev den wilden Bären geben, jetzt kann er mit
Liszt-Ekstase,  mit  Prokofjev’scher  Brutalität  dem  Flügel
zeigen, wo die Grenzen der Materie liegen. Ob die grollenden
Bassgewitter,  ob  die  aufzischenden  Diskantblitze,  ob  der
Tumult der rasenden Finger noch den Noten entsprachen, weiß in
dem Toben entfesselter Elemente wohl nur noch der liebe Gott.

Trotzdem: Matsuev entdeckt auch in dieser Sonate Momente des
Nachsinnens,  im  „Lento“  sogar  etwas  wie  andächtige
Versonnenheit. Würde er in dem Stück durch mehr Kontrolle
einen  inneren  Zusammenhang  herstellen,  könnte  er  das
Zurücknehmen aus dem Ruch sentimentaler Ruhepausen befreien.

Konzept hin, Konzept her – die Zuhörer schrien elektrisiert
auf,  als  Matsuev  seine  letzten  Kraftkaskaden  in  den  Raum
gepulvert  hatte.  Und  sie  erklatschten  sich  fünf  Zugaben,
darunter  Anatoli  Ljadows  impressionistische  Porzellanton-
Miniatur  „The  Musicbox“  op.  32  und  eine  einem  grollenden
Bergsturz gleich kommende Bearbeitung von Edvard Griegs „In
der Halle des Bergkönigs“ in eigenem Arrangement.



Der  Triumph  des  Absurden:
Bohuslav  Martinůs  „Julietta“
an der Oper Frankfurt
geschrieben von Werner Häußner | 30. Juli 2015

Der Dschungel als Bild für
die  undurchdringlich
überwucherte Grenze von Sein
und  Schein.  Kurt  Streit
(Michel)  und  Juanita
Lascarro  (Julietta)  in  der
Frankfurter  Neuinszenierung
von  Bohuslav  Martinus
„Julietta“.  Foto:  Barbara
Aumüller

Traum oder Realität? Erinnerung oder Fiktion? Tatsache oder
Vorstellung? Fragen, die nicht so einfach zu beantworten sind,
wenn  man  in  eine  Stadt  kommt,  in  der  alle  Bewohner  ihre
Erinnerung  verloren  haben.  In  der  Vergangenheit  nicht
existiert.  In  der  Geschichte  synthetisch  wird,  nicht  zu
unterscheiden  von  bloßer  Erfindung  oder  gar  verkaufter
Erinnerung. Bohuslav Martinůs Oper „Juliette ou La Clé des
songes“  greift  im  Gewand  des  Surrealen,  des  Traumes,  ein
erkenntnistheoretisches Problem auf, über das wohl schon jeder
einmal nachgedacht hat.
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Ist das, was wir sehen und erleben, eigentlich „real“? Oder
spielt uns der „Lügengeist“ René Descartes‘ eine Realität vor,
die der Wirklichkeit nicht entspricht? Ist unser Leben ein
Traum in einem Traum, wie Edgar Allan Poe sinnierte? Für den
Skeptiker  Descartes  war  die  untrügliche  Wahrheit,  die  des
Menschen Vernunft erst möglich macht, die Voraussetzung der
menschlichen  Freiheit.  Und  die  Evidenz  Gottes  die
Voraussetzung dafür, der eigenen Vernunft zu vertrauen und
damit in die Lage zu kommen, defizitäre Systeme und die eigene
Begrenztheit zu kritisieren. Doch unsere Weltsicht schwankt
zwischen naiver Vergötterung der Empirie („Ich glaube nur, was
ich sehe“) und ratloser Auflösung jeglicher Gewissheit. Im
Zeitalter  eines  radikalen  Skeptizismus  sticht  der  Gottes-
Trumpf nicht mehr.

Die Frage nach Fiktion oder Realität stellt sich mit neuer
Schärfe,  angefacht  noch  durch  eine  populäres  Denken
durchziehende Form der Dekonstruktion, die keinen (Erkenntnis-
)Stein mehr auf dem anderen lassen will. Für Jacques Derrida
waren  selbst  Tod  und  Leben  nicht  unabänderlich  –  aus  der
Dekonstruktion  ihres  Gegensatzes  entsteht  das  Gespenstische
als neues Modell des Werdens der Welt. Da kommen uns Romantik
und Surrealismus Hand in Hand entgegen und grinsen uns an ob
unserer verzweifelten Versuche, beständige Ordnungen in der
Welt zu finden, die wir – als letzten Ausweg – vielleicht noch
im Hedonismus, Narzissmus oder der universalen Geltung des
Ökonomischen entdecken.

Plötzlich  stößt  eine  vergessene  Oper  auf  gesteigertes
Interesse

Kein Wunder also, dass Martinůs 1938 uraufgeführte und danach
für zwei Jahrzehnte verschwundene Oper plötzlich ins Zentrum
des Interesses rückt. 1959, nach der Wiesbadener deutschen
Erstaufführung, war die Zeit dafür noch nicht reif; auch 2002
blieb  die  vorzügliche  Wiederentdeckung  in  Bregenz  ohne
nennenswertes  Echo,  obwohl  die  Produktion  auch  in  Paris
gezeigt  wurde.  Jetzt,  auf  einmal,  explodieren  die



Neuinszenierungen: Bremen, Zürich, Frankfurt; in der nächsten
Spielzeit  verlässt  gar  Daniel  Barenboim  sein  wagnerisches
Elysium,  um  in  Berlin  für  Martinůs  Werk  zum  Taktstock  zu
greifen.

Den  Menschen  fehlt  das
Gedächtnis:  Geschichte
schrumpft für sie auf einen
Augenblick;  dennoch  gieren
sie nach Erinnerungen. Szene
aus  der  Frankfurter
„Julietta“-Inszenierung
Florentine  Kleppers.  Foto:
Barbara Aumüller

Offenbar fasziniert die feine Grenze zwischen Illusion und
Realität,  auf  der  „alles  Reale  fiktiv  erscheint  und  alle
Fiktionen die Gestalt von Realität haben“, wie Martinů im
Vorwort seines Klavierauszugs zu „Julietta“ (1947) formuliert.
Ein  weiteres  Beispiel  dafür,  dass  lange  vergessene  Opern
plötzlich  unglaubliche  aktuelle  Relevanz  erhalten  und  mit
Macht  ins  Repertoire  drängen.  In  ihrer  Frankfurter
Inszenierung spitzt Florentine Klepper diesen Gegensatz zu –
nicht zuletzt mit Hilfe des grellen, aber irgendwie künstlich
wirkenden  Realismus  der  Bühne  von  Boris  Kudlička  und  der
Kostüme Adriane Westerbarkeys.

In  einer  Hotelhalle  –  Beherbergungsbetriebe  und  fünfziger
Jahre scheinen momentan bei Bühnenbildnern hoch im Kurs –



bewegt sich eine quirlig bunte Gesellschaft. Dem Buchhändler
Michel, der in die „kleine Stadt am Meer“ hineinstolpert,
fallen die merkwürdigen Kleinigkeiten zunächst ebenso wenig
auf  wie  dem  mit  dem  detailreichen  Realismus  der  Figuren
beschäftigten Betrachter. Erst als ein kleiner Araber (die
quirlige  Nina  Tarandek)  behauptet,  das  gesuchte  Hotel  „du
Navigateur“ existiere überhaupt nicht, erst als ein Mann mit
Hut bekräftigt, er besitze einen Dampfer und ihn als Modell in
einer  wassergefüllten  Plastiktüte  vorweist,  dämmert  die
Erkenntnis, in dieser Stadt könne es nicht mit rechten Dingen
zugehen.

Michel,  auf  der  Suche  nach  einer  jungen  Frau  mit  einer
bezaubernden  Stimme  namens  Julietta,  muss  erkennen:  Die
Menschen können sich an nichts erinnern, was länger als zehn
Minuten zurückliegt. Es ist der Beginn einer Serie skurriler
Begegnungen und Situationen. Was nie geschehen scheint, wird
wiedererkannt, was soeben geschehen scheint, ist vergessen.
Michel gelingt es nicht, aus der realen Irrealität dieses
Welt-Gespinstes  zu  entkommen:  Ob  der  Schuss,  den  er  auf
Julietta  abfeuert,  getroffen  hat,  werden  er  und  wir  nie
erfahren …

Kurt  Streit  (Michel)  und
Juanita  Lascarro  (Julietta)
in  der  Frankfurter
Erstaufführung  von  Bohuslav
Martinus  „Julietta“.  Foto:
Barbara Aumüller



Im dritten Akt finden wir einen Bürokraten am Amte, der Träume
verwaltet und zuteilt. Aber Martinůs Libretto setzt noch eins
drauf,  zieht  noch  eine  Ebene  des  Surrealen  ein:  Alle
auftretenden Personen – ein vom Wilden Westen schwärmender
Hotelboy,  ein  trauriger  Obdachloser,  ein  begehrlicher
Sträfling – sprechen von „Julietta“: Aus der einen Geliebten
wird die Frau in vielen Facetten. Ihre Stimme aus der Ferne
führt Michel wieder auf die Reise. Er entkommt, genau wie der
Traumverwalter – Michael McCown als vertrocknetes Subjekt –
vorhergesagt hat, der geschlossenen Anstalt der Träume nicht.

Während in der letzten Spielzeit in Bremen Johanna Pfau und
John  Fulljames  von  Anfang  an  eine  unbehaglich  surreale
Atmosphäre präsent setzten und zunehmend verdichteten, spielen
Klepper  und  Kudlička  mit  dem  zum  Schein  mutierenden
realistischen Sein. Was logisch und stringent wirkt, verkrümmt
sich allmählich in die aufgehobene Logik einer bedrohlichen
Welt jenseits selbstverständlicher Kausalgesetze.

Was anfangs nur skurril wirkt, wird beängstigend, spätestens,
wenn auf einer zweiten Ebene der Bühne graue, gesichtslose
Gestalten  wie  Schlafwandler  unfasslichen  Zielen
entgegenschwanken. In dem Moment, in dem sich die adrette
exotische Bepflanzung eines Lichthofs als Dschungel in die
Halle  hineinschiebt,  bricht  die  Illusion  von  Realität
endgültig  im  Licht  ungeheuerer  Verrückung.

Zwischen rezitierendem Deklamieren und arioser Entfaltung

Für  die  Darsteller  ist  „Julietta“  eine  doppelte
Herausforderung: Sie müssen szenisch die skurrile Aktion in
naturalistischen  Habitus  kleiden,  der  im  Detail  ständig
Elemente  eines  bizarren  Traums  streift.  Und  sie  sind  in
Martinůs  Musik  mit  einem  Spektrum  zwischen  Sprechen,
musikalischem Rezitieren, Sprechgesang und arioser Entfaltung
konfrontiert. In diesen Momenten bewährt sich wieder einmal
die  Frankfurter  Ensemblepflege:  Beau  Gibson,  Boris  Grappe,
Andreas  Bauer,  Magnus  Baldvinsson,  Judita  Nagyová,  Marta
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Herman und Maria Pantiukhova aus dem Opernstudio füllen in
mehreren  Rollen  selbst  peripher  auftauchende  Gestalten  mit
intensiver Präsenz.

Kurt  Streit  in  der  fordernden  Partie  des  Michel  agiert
szenisch zu steif, um die zunehmende Verstörung deutlich zu
machen.  Stimmlich  ist  Streits  ausgezeichnete  Artikulation
hervorzuheben, im Klang bleibt der Tenor allerdings oft fest
und grell. Juanita Lascarro konkretisiert sich als Julietta
aus  der  Erinnerung  zum  idealtypischen  Weib  mit  warm-
verführerischem Ton, um zum Schluss nur noch als – von Vibrato
gefährdete – Stimme verortbar zu sein.

Frankfurts  GMD
Sebastian  Weigle.
Foto  Monika
Rittershaus

Das Wunder von Frankfurt ereignet sich im Orchester: Sebastian
Weigle  poliert  Martinůs  vielgestaltige  Partitur  zu  einem
funkelnden Edelstein erlesenster Klänge. Dem Hörer geht es wie
der Figuren auf der Bühne: Er meint sich ständig, an etwas zu
erinnern, was im nächsten Moment verflogen ist: die süffige
Melodik Puccinis oder die perkussiven, querständigen Akkorde
Strawinskys,  die  schwebende  Lyrik  Debussys  oder  die



schwerblütigen  Knalleffekte  Skrjabins,  der  freche  Ton  des
Schlagers  oder  die  Melancholie  eines  Akkordeon-Chansons.
Böhmischer Glanz oder Reibungen á la Erik Satie, trockener
Humor á la Darius Milhaud oder die exotische Raffinesse eines
Vincent  d’Indy  –  das  alles  amalgamiert  Martinů  in  einem
elaborierten Reichtum, dessen facettenreicher Klang unter den
Händen Weigles im Frankfurter Orchester blüht und hämmert,
schwärmt und tanzt, raunt und fließt.

Es  gab  viele  großartige  Abende  mit  Sebastian  Weigle,  von
Wagner  bis  Humperdinck  und  Strauss,  aber  die  makellose
Martinů-Premiere ragt heraus. Ein Glück, dass man von der
Produktion eine CD erwarten darf. Und ein Glück, dass Martinůs
Oper mit diesem Frankfurter Ereignis – hoffentlich – endgültig
im Repertoire angekommen ist. Jetzt wäre es angebracht, den
Komponisten nicht nur über „Julietta“ und seine bekanntere
„Griechische Passion“ – in der nächsten Spielzeit am Essener
Aalto-Theater  –  zu  definieren,  sondern  sich  auf
Entdeckungstour  zu  begeben.  Tipp  für  Spielplan-Macher:  Die
Filmoper „Die drei Wünsche“, 2002 in Augsburg vorzüglich, aber
folgenlos inszeniert, harrt einer Wieder-Entdeckung.

Aufführungen von „Julietta“ in dieser Spielzeit an der Oper
Frankfurt noch am 8. und 13. Juli.

Im  „Bockenheimer  Depot“  sind  gleichzeitig  drei  Einakter
Martinůs  zu  sehen:  „Messertränen“,  „Zweimal  Alexander“  und
„Komödie auf der Brücke“. Termine am 6., 9., 10., 12., 15.,
16. und 17. Juli.

Info: www.oper-frankfurt.de

http://www.oper-frankfurt.de


Weltexklusiv: Nichts über die
Hitzewelle,  nichts  über
Griechenland
geschrieben von Bernd Berke | 30. Juli 2015

Auch über schicke Fahrzeuge
bringen  wir  nichts.  (Foto:
BB)

Wir wissen eben, was wir unseren Leser(inne)n schuldig sind.
Daher hier keine einzige Zeile über etwaige Hitzerekorde und
keine  Spekulationen  über  Griechenland.  Nun  erwarten  wir
demütig Dankschreiben aus aller Welt.

Grüne  Oasen  zwischen  den
Städten
geschrieben von Hans Hermann Pöpsel | 30. Juli 2015
Die  historischen  Wandervereine  aus  Sauerland,  Eifel  und
anderen deutschen Mittelgebirgsregionen haben so ihre Probleme
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mit dem Image und dem Nachwuchs, aber das ändert nichts daran,
dass Wandern immer neue Freunde gewinnt.

Wer  dann  auf  eigene  Faust  loszieht,  der  sucht  passende
Begleiter in Buchform. Die findet man für viele Gegenden im
Düsseldorfer  Droste-Verlag,  zum  Beispiel  mit  dem
Freizeitführer  für  den  Ennepe-Ruhr-Kreis.  Unter  dem  Motto
„Grüne Oasen zwischen den Städten“ werden darin 20 Wanderungen
beschrieben.

Wird  auch  im  Buch
beschrieben:  die
Heilenbecke-Talsperre.
(Foto: H.H.Pöpsel)

Der  Autor  –  oder  auch  Wanderführer  –  Jörg  Mortsiefer
durchstreifte  den  naturnahen  Kreis  im  Süden  der  großen
Ruhrstädte und beschreibt nicht nur den genauen Wegeverlauf,
sondern liefert auch das jeweilige Streckenprofil. Er bewertet
auch den Schwierigkeitsgrad der einzelnen Wanderungen, nennt
die ungefähre Wanderzeit, geht auf Fauna und Flora ein und
erläutert, wo es sie gibt, die kulturellen Sehenswürdigkeiten.
Außerdem  nennt  er  die  Anfahrtmöglichkeit  mit  öffentlichen
Verkehrsmitteln  und  Einkehrmöglichkeiten  an  den  jeweiligen
Rundstrecken Die 20 Wanderungen haben eine unterschiedliche
Länge, und natürlich findet man zu jeder Strecke eine farbige
Karte.
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Die Liste der Wandertipps beginnt im Norden an der Ruhr, rund
um Hattingen und die Isenburg, geht weiter über Witten und
Wetter,  beschreibt  die  Elfringhauser  Schweiz  und  den
Harkortsee, die Glör- und die Heilenbecke-Talsperre im Süden,
den Krägeloher Berg in Breckerfeld oder das Freizeitgebiet
Hülsenbecker  Tal  in  Ennepetal,  aber  auch  das  wunderschöne
bergische  Örtchen  Beyenburg  mit  seiner  spätgotischen
Klosterkirche  an  der  Grenze  zu  Wupertal.

In dieser Droste-Reihe kann man sich für unsere Region auch an
Führern  über  das  Bergische  Land,  den  Kreis  Mettmann,  den
Wupperweg oder mit Tipps für „20 Wanderungen zwischen Ruhr und
Lippe“ bedienen.

Jörg  Mortsiefer:  „20  Wanderungen  im  Ennepe-Ruhr-Kreis“.
Droste-Verlag, Düsseldorf, 128 Seiten, 9,90 Euro.

Super-Virtuoses,  ironisch
gebrochen: Marc-André Hamelin
brilliert in Mülheim
geschrieben von Werner Häußner | 30. Juli 2015

Marc-André  Hamelin  bei
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seinem  Mülheimer  Konzert.
Foto: Peter Wieler/KFR

Seit 1997 tritt Marc-André Hamelin immer wieder beim Klavier-
Festival Ruhr auf; 2013 war er dessen Preisträger. Jetzt kam
der kanadische Virtuose zurück und spielte in Mülheim ein
atemberaubendes Programm ohne jeden Show-Effekt. Bei ihm steht
die  Musik  im  Zentrum,  nichts  anderes.  Und  wer  käme  einem
genuinen Musiker mehr entgegen als Mozart?

Die  D-Dur-Sonate  KV  576,  für  andere  vielleicht  ein
„Einspielstück“, wird von Anfang an in seriösem Ernst gefasst:
Keine Koketterie im „Jagdthema“ des Beginns, klare Sicht auf
die  Struktur,  abwechslungsreicher  Anschlag  zwischen  dem
trocken  aufbegehrenden  Staccato  des  aufwärts  weisenden
triolischen Motivs und der weichen Triller-Antwort, zwischen
den leichtfüßig schweifenden gebundenen Sechzehnteln und den
aus  den  Anfangsnoten  gebildeten  Verarbeitungen.  Ein  Forte-
Piano-Echo als Übergang zur Reprise, klare Gliederung in den
Verläufen  statt  süffiger  Legato-Kulinarik,  dabei  ein  genau
ausgehörtes  Spektrum  kühler  Klangfarben:  Mit  so  viel
Raffinesse adelt Hamelin diese Sonate, lässt erleben, was für
ein  Meisterwerk  der  ausgewogenen  Form  Mozart  mit  ihr
geschaffen hat. Nachzuhören ist das übrigens auf seiner 2013
entstandenen  Aufnahme,  die  Hamelin  beim  Label  Hyperion
vorgelegt hat.

http://www.klavierfestival.de
http://www.klavierfestival.de
http://www.revierpassagen.de/18730/entdecker-ohne-alluren-marc-andre-hamelin-erhielt-den-preis-des-klavier-festivals-ruhr/20130703_2153
http://www.hyperion-records.co.uk/a.asp?a=A49


Marc-André Hamelins Aufnahme
von  Mozart-Sonaten,
erschienen  bei  Hyperion.
Cover:  Hyperion  Records

Im langsamen Satz meint man, Schuberts Romantik am Horizont zu
ahnen: Ganz in sich gekehrt formt Hamelin dieses Adagio aus,
gliedert es durch sanfte Agogik, romantisiert es aber nicht
mit  dunklen  Klängen  oder  bedeutungsschwangeren  Akzenten.
Mozart  bleibt  bei  aller  Entrücktheit  licht:  heitere
Melancholie, elegische Gelöstheit – man versteht, warum Mozart
früher  gern  mit  dem  Etikett  des  „apollinischen“  Genius
versehen wurde. Ganz anders der Finalsatz. Da entdeckt Hamelin
den Humor Mozarts: kecker Rhythmus, dialogischer Witz, aber
stets klar durchformte Polyphonie. Über den trocken perlenden
Anschlag hinaus, mit dem er die Noten genau definiert, gönnt
er allenfalls dem Bass etwas Wärme.

Und  wozu  bekennt  sich  Hamelin  bei  Schubert?  Hier  ist  die
Romantik nicht mehr ein fernes Aufdämmern, sondern die Sphäre,
in der sich die Musik ereignen will. Freilich nicht im Sinne
der gefühlvollen Werbespot- und Wohlfühl-Romantik, in die der
Begriff inzwischen abgesunken ist. Sondern als das Nachspüren
des Einbruchs des „ganz anderen“ Unbekannten, Jenseitigen und
Eigentlichen. Als die Sphäre, die alles Vorläufige zu sich
kommen lässt, die aber so auch das Unheimliche und Unbehauste



gebiert. Hamelin kommt dem Romantiker Schubert auf die Spur,
ohne ihn zu romantisieren: Selten gibt es, selbst bei diesem
Treffen der Großen der Klavierwelt, einen solchen Höhepunkt.

Schubert im Zeichen des Belcanto

Hamelin bedient sich der Stilmittel, die manch anderem als
verpönt gälten. Er kleidet den berühmten und viel diskutierten
Beginn der B-Dur-Sonate (D 960) in die sprechende Rhetorik des
Belcanto: Eine bewegte Linie, ein zartes Rubato, wenn das d
und das es erreicht werden, ein sorgsam gehaltenes Pianissimo
und ein exquisites Legato. Also weder die fließende Eleganz
Horowitz‘, noch die tastende Suche Svjatoslav Richters, auch
nicht die einfach darstellende Exposition von Andras Schiff.

Das  romantische  Beben  klingt  nach  in  der  folgenden,  weit
geschwungenen,  von  Sechzehntelgruppen  unterlegten
Melodiebildung,  in  den  crescendierenden  Repetitionen,  im
ersten  Haltepunkt,  in  der  ersten  nachhaltigen  harmonischen
Irritation, in der zum ersten Mal Fortissimo erreicht wird.
Hamelin exponiert hier eine innere Unruhe, eine Bewegtheit,
die  er  folgerichtig  auf  die  bruchstückhafte  Poesie  des
Schubert’schen Ringens um die angemessene Form nach Beethoven
anwendet. Das ist, immer in klare, präsente, unverdickte Töne
gefasste wirklich große Kunst.

Der  zweite  Satz  bezieht  sich  in  seiner  weltverlorenen
Versunkenheit,  aber  auch  in  seiner  klassischen  Phrasierung
zurück auf Mozart und weist gleichzeitig nach vorne mit seinen
harmonischen Rückungen und seinen atmosphärischen Bezügen zu
dem  geheimnisvollen  Basstriller  des  Kopfsatzes.  Der  dritte
Satz lässt studieren, wie Hamelin zu einer völlig anderen
Haltung „umschaltet“, wie er trocken geschlagene Bässe und
perlenden  Diskant  miteinander  verbindet  und  innerhalb  der
Phrasen  unterschiedlich  färbt.  Der  vierte  Satz,  nicht
übertrieben  extrovertiert,  zeigt  die  irritierend  heftigen
Ausbrüche  der  Forte-Akzente,  die  Wucht  der  punktierten
Akkorde, auch die Reminiszenzen an die kantable Leichtigkeit



des ersten Satzes. Mit der Zugabe, dem Impromptus As-Dur (D
935), bestätigt Hamelin: Hier ist ein Schubert-Interpret am
Werk,  der  es  mit  den  großen  Deutungen  der  Vergangenheit
aufnehmen kann und der so leicht niemanden fürchten muss.

Mülheim:  Die
Stadthalle im Zeichen
des Klavier-Festivals
Ruhr. Foto: Häußner

Weit  weg  von  „sachlicher“  Darstellung  und  dennoch  mit
äußerster Präzision – so nähert sich Marc-André Hamelin Claude
Debussys „Images II“ (Auch davon gibt es eine CD). Zögernd
stellt er im ersten Stück die eröffnende Achtelfigur vor, als
höre er ihrem sanften Pianissimo nach, diskret und zart tritt
das  triolische  Auf  und  Ab  der  Sechzehntel  ein;  zart
verfließende Mini-Arpeggien, mit der Leichtigkeit eines feinen
Gespinstes  ausgebreitet,  aufquellend  wie  der  Erguss  klaren
Wassers in einer heimlichen Waldquelle.

Mit dem Titel „Glocken, durch das Laub hallend“ provoziert
Debussy ja geradezu die Synästhesie von Licht und Ton, von
Hören  und  Schauen  –  und  Hamelin  setzt  sie  mit  einer
ihresgleichen  suchenden  Delikatesse  um.  Auch  das  Bild  des
Mondes, das sich „über die Tempel von einst“ senkt, schildert



Hamelin mit einem fein nuancierten Spiel luftiger Akkorde und
zaubrischer Arpeggien. Man meint, die Finger berührten in den
zart-gläsernen Tönen kaum die Tasten. In „Poissons d’or“ lässt
er die „Goldfische“ in grazilem Forte glitzern – auch die
Fülle des Klangs bleibt licht, fast zerbrechlich. Und man
fragt sich, was das für ein Publikum ist, das in den letzten,
verhaltenen, verhallenden Ton ungeniert hineinklatscht.

Hamelin hat wieder – nach der Uraufführung seiner „Barcarolle“
2013 beim Klavier-Festival – zwei eigene Werke mitgebracht:
Die „Pavane variée“ von 2014 fußt auf dem Thema von „Belle qui
tiens ma vie“ des französischen Priesters und Tanzmeisters
Thoinot  Arbeau  (1519  –  1595)  und  zerlegt  die  eingängige
Melodie  in  einer  altertümlich  wirkenden  Kirchentonart  in
atemberaubende  Skalen,  Arpeggien  und  Arabesken,  in  jazzig
leichte Rhythmen und eine dichte Polyphonie, wobei am Ende ein
repetierter düsterer Glockenschlag im Bass an das Ende des
Vergnügens mahnt.

Hamelins Paganini-Variationen von 2011 reizen das Element des
Virtuosen  dann  vorbehaltlos  aus,  zerfetzen  rhythmische  und
akkordische  Trümmer,  als  reiße  ein  wildgewordenes  Raubtier
alles  in  Stücke,  und  ironisieren  die  Bestandteile
traditionell-trivialer Finalakkorde so rasant, dass spontaner
Beifall aufkommt. Irgendwann konkretisiert sich das bekannte
Thema, bleibt ein paar hektische Takte stabil und zerstiebt in
irrsinnigen Akkorden und rasenden Passagen. Mit diesem subtil
gearbeiteten  Blendwerk  hebelt  der  Virtuose  Hamelin  die
Virtuosität als seriöse Haltung durch noch mehr Virtuosität
aus: Ein Super-Virtuose, der sich selbst ironisch gebrochen
vorführen kann.



Ohne Wachstum und gewaltfrei
leben: „Das konvivialistische
Manifest“
geschrieben von Wolfgang Cziesla | 30. Juli 2015
Eine neue Zeit der Manifeste scheint gekommen. Nach Stéphane
Hessels  manifestartigem  Pamphlet  „Empört  Euch!“  und  dem
„Akzelerationistischen Manifest“ erschien im September 2014 in
deutscher  Übersetzung  „Das  konvivialistische  Manifest“,  das
inzwischen mehr als 2.500 Unterzeichner gefunden hat.

Seit Ivan Illichs Veröffentlichung von „Tools of Conviviality“
(dt.: „Selbstbegrenzung. Eine politische Kritik der Technik“,
1975) ist Konvivialität im politisch/soziologischen Diskurs –
mehr  noch  im  anglo-  und  frankophonen  Bereich  als  in
Deutschland  –  ein  fester  Begriff.  Ein  Jahr  vor  Illichs
Erstpublikation des Buchs in den USA (1973) war der Bericht
für den Club of Rome, „Die Grenzen des Wachstums“, erschienen,
der seitdem in mehreren Neuauflagen aktualisiert worden ist,
dessen Einschätzungen und implizite Warnungen bis heute jedoch
nichts an Dringlichkeit eingebüßt haben.

Ausgehend  von  einem  Kolloquium  in  Tokio  im  Jahr  2010
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veröffentlichten 64 Wissenschaftlerinnen und Wissenschaftler
unterschiedlichster politischer und religiöser Überzeugungen
unter dem kollektiven Autorennamen „Les Convivialistes“ das
konvivialistische  Manifest,  das  die  wesentlichen  globalen
Herausforderungen  benennt  und  Chancen  aufzeigt,  wie  ein
gewaltfreies Zusammenleben unter gleichzeitiger Schonung der
Ressourcen unseres Planeten möglich sein könnte.

Der Markt dringt in jeden Winkel vor

Konstatiert wird, was nicht zu übersehen ist, ein Vordringen
ökonomischen Denkens in Bereiche, die noch bis in die 1970er-
Jahre  weitgehend  frei  von  marktwirtschaftlichen  Ansprüchen
waren. „Benchmarking und ständiges reporting werden nun zu den
Grundwerkzeugen des lean management und der Verwaltung durch
Stress.“  (S.  55)  Veränderungen  im  Gesundheitswesen,
Hochschulranking,  Stadtmarketing,  effizienteres
Kulturmanagement  –  jedem  Leser  und  jeder  Leserin  wird  zu
diesen Stichworten eine Vielzahl von Beispielen einfallen. Das
Manifest begnügt sich zusammenfassend mit dem Hinweis auf ein
„Neomanagement“, das nicht nur in den Wirtschaftsunternehmen
ausartet, sondern auch den öffentlichen Sektor erfasst, bis
der Markt auch den letzten noch unterkapitalisierten Winkel
unserer Freizeit besetzt hat.

„Es gibt keine erwiesene Korrelation zwischen monetärem oder
materiellem  Reichtum  einerseits  und  Glück  oder  Wohlergehen
andererseits“, schreiben die Autor(inn)en (S. 68). Statt einer
Verkürzung der Arbeitszeit durch technischen Fortschritt, wie
sie  John  Maynard  Keynes  um  1930  voraussagte,  erhöht  die
Automatisierung  den  Arbeitsdruck.  Psychische  Defekte  wie
Depression und Burnout gehen mit diesen Entwicklungen einher.

Die  Standard-Wirtschaftswissenschaft  gelte  es  in  ihre
Schranken zu verweisen. Von den Autoren des Manifests ist es
vor allem der Ökonom Serge Latouche, der in den letzten Jahren
mit Überlegungen zu einer möglichen Wachstumsrücknahme an die
Öffentlichkeit getreten ist. „Degrowth“ im Englischen, bzw.



„décroissance“ als das französische Äquivalent und, da der
Glaube an Wachstum als eine Quasi-Religion angesehen werden
kann,  spricht  Latouche  analog  zum  Atheismus,  auch  von
„acroissance“.

Selbstverständlich müssen für die weit und die weniger weit
entwickelten Länder unterschiedliche Maßstäbe angelegt werden,
will  man  die  nicht  zuletzt  im  Zusammenhang  mit  der
Flüchtlingsfrage  stets  beteuerten  Politikerfloskeln,  die
Situation in den Herkunftsländern der Flüchtlinge verbessern
zu  müssen,  beim  Wort  nehmen  und  einen  wirtschaftlichen
Ausgleich anstreben.

Die Maßlosigkeit bekämpfen

„Das  Niveau  des  weltweit  universalierbaren  materiellen
Wohlstands  entspricht  annähernd  demjenigen  der  reichsten
Länder um das Jahr 1970, vorausgesetzt, man erreicht es mit
den heutigen Produktionstechniken.“ (S. 67) Das würde nicht
nur  Selbstbegrenzung  in  den  Industrienationen  erfordern,
sondern  eine  Neudefinition  der  Ziele.  Vom  wirtschaftlichen
Wachstum ist nicht nur keine Rettung zu erwarten; es führt
geradewegs  in  den  Untergang.  Einfacher  Wohlstand,  der  mit
einem  Konzept  vom  „guten  Leben“  einhergeht,  wird  von  den
Konvivialisten  anvisiert.  Dazu  müssen  die  der  Zocker-
Mentalität der Spekulanten eigene, zerstörerische Maßlosigkeit
und die Auswüchse der Finanzwirtschaft bekämpft werden. Die
Autor(inn)en setzen sich nicht nur für ein Mindesteinkommen,
sondern auch für ein Höchsteinkommen ein.

Alternative Formen von Ökonomie sieht Alain Caillé, einer der
maßgeblichen Initiatoren des konvivialistischen Manifests, in
der „Schenkökonomie“, wie der französische Soziologe/Ethnologe
Marcel Mauss sie in seiner Schrift „Die Gabe“ unter anderem am
Beispiel des indianischen Potlatsch und des melanesischen Kula
beschreibt.

Sicherlich  ließen  sich  einem  modernen  Mitteleuropäer  oder



Nordamerikaner  archaische  Vorstellungen  von  der  Beseeltheit
und dem Eigenwillen von Dingen, etwa Geschenken, oder die
unter  Drohung  von  Ehr-  und  Gesichtsverlust  unbedingte
Verpflichtung  des  Beschenkten  zur  Gegengabe  schlecht
vermitteln und taugen kaum als Modelle zur Rettung der Welt.
Doch lesen sich manche Gedanken aus dem 1925 veröffentlichten
Werk erstaunlich aktuell. „Und wir müssen ein Mittel finden,
um die Einkünfte aus Spekulationen und Wucher einzuschränken.
Nichtsdestoweniger  muss  das  Individuum  arbeiten.  Es  muss
veranlasst  werden,  mehr  auf  sich  selbst  zu  bauen  als  auf
andere. Andererseits muss es sowohl seine Gruppeninteressen
wie  seine  persönlichen  Interessen  verteidigen.  Allzuviel
Großzügigkeit und Kommunismus wäre ihm und der Gesellschaft
ebenso abträglich wie Selbstsucht unserer Zeitgenossen und der
Individualismus unserer Gesetze“, schreibt Marcel Mauss.

Aufwertung des Unentgeltlichen

Die  Verfasser(innen)  des  Manifests  weisen  in  diesem
Zusammenhang  auf  zahlreiche  bereits  praktizierte
unentgeltliche  Aktivitäten  hin  –  Fair  Trade,  Open-source-
Projekte,  Ehrenämter,  Non-Profit-Organisationen,  digitale
Netze  als  Gemeineigentum  oder  das  Konzept  einer
„Weltzivilgesellschaft“.  Das  sind  keine  neuen  Erfindungen,
doch scheint in einer durchökonomisierten Welt das Bedürfnis
gestiegen,  auf  den  unentgeltlichen  Dienst  am  Mitmenschen
besonders hinzuweisen.

Der homo oeconomicus, wie die Wirtschaft ihn sich vorstellt,
kenne nur „äußerliche Motivationen“ – Streben nach Gewinn und
hierarchischem  Aufstieg.  In  diesem  System,  folgern  die
Autorinnen  und  Autoren,  wird  sich  jegliche  intrinsische
Motivation – Arbeit, die ihren Wert in sich selbst hat, Freude
an  gutem  Handwerk,  Drang  nach  sinnvoller  Betätigung,
Handlungen  aus  Solidarität  oder  aus  Pflichtgefühl  –
zurückentwickeln.

Was  kann  man  machen?  Ulrike  Herrmann,



Wirtschaftskorrespondentin der taz und Autorin des Buchs „Der
Sieg des Kapitals“ (2013), sagte in einem im Gespräch in der
Reihe „Essay und Diskurs“ im Deutschlandfunk am 19.04.2015:
„Wenn man sehr massiv in dieses System [des Kapitalismus‘]
eingreift,  wäre  der  einzige  Effekt,  dass  es  wirklich
einbricht. Und das wäre ein chaotischer Prozess, den man sich
auch nicht friedlich vorstellen darf. Da wären Verluste zu
verkraften, und an Sicherheit, dass die Leute alle panisch
würden.“

Was der Ritus vermag

Die Gefahr sehen auch die Autor(inn)en des konvivialistischen
Manifests. „Die schwierigste Aufgabe, die dazu erfüllt werden
muss, besteht darin, ein Bündel politischer, wirtschaftlicher
und  sozialer  Maßnahmen  vorzuschlagen,  die  es  der
größtmöglichen Zahl von Menschen ermöglichen, zu ermessen, was
sie  bei  einer  neuen  konvivialistischen  Ausgangssituation
(einem New Deal) nicht nur mittel- oder langfristig, sondern
sofort zu gewinnen haben. Schon morgen.“ (S. 74)

In seinem 1962 erschienenen Werk „Das wilde Denken“ erläutert
Claude  Lévi-Strauss,  dessen  ethnologische  Arbeiten  Marcel
Mauss  viel  verdanken,  den  Unterschied  zwischen  Spiel  (mit
Wettkampfcharakter)  und  Ritus.  Das  Spiel  gehe  von  einer
prästabilen  Ordnung  aus  und  schaffe  in  seinem  Verlauf
Ungleichheit. Der Ritus dagegen habe eine Ausgangslage der
Asymmetrie – profan und sakral, Gläubige und Priester, Tote
und Lebendige, Initiierte und Nicht-Initiierte – und möchte
alle  Beteiligten  auf  die  Gewinnerseite  bringen,  so  Lévi-
Strauss.  Er  nennt  das  Beispiel  einer  Ethnie  in  Papua-
Neuguinea,  die  das  Fußballspielen  gelernt  hat,  „die  aber
mehrere  Tage  hintereinander  so  viele  Partien  spielen,  wie
nötig sind, damit sich die von jedem Lager verlorenen und
gewonnenen genau ausgleichen.“ Den Wettkampf funktionieren sie
zu einem Ritus um. Die großen Wirtschaftskonzerne werden sich
diese ehrenwerte Haltung sicher nicht zum Vorbild nehmen. Die
Hoffnung lastet auf den Zivilgesellschaften.



Les Convivialistes: „Das konvivialistische Manifest. Für eine
neue Kunst des Zusammenlebens“. Herausgegeben von Frank Adloff
und Claus Leggewie in Zusammenarbeit mit dem Käte Hamburger
Kolleg  /  Centre  for  Global  Cooperation  Research  Duisburg,
übersetzt  aus  dem  Französischen  von  Eva  Moldenhauer;
[transcript]  Verlag,  Bielefeld,  2014;  09/2014,  78  Seiten,
kart.;  7,99  Euro;  kostenloser  Download  über
http://www.transcript-verlag.de

______________________________________________

Diese  Besprechung  wurde  in  ähnlicher  Form  ebenfalls  im
Hotlistblog  veröffentlicht:
https://derhotlistblog.wordpress.com/2015/06/26/affirmatives-v
om-firwitz-2/
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