
Einsam unter Hedonisten: Tina
Lanik  inszeniert  Verdis  „La
Traviata“ am Theater Dortmund
geschrieben von Anke Demirsoy | 29. November 2015

Violetta  (Eleonore
Marguerre)  und  Alfredo
(Ovidiu Purcel. Foto: Thomas
M. Jauk, Stage Picture)

Der Morgen nach der Party schmeckt bitter. Violettas Kopf
schmerzt, ihr Husten steigert sich zu einem schlimmen Anfall.
Der Mann, neben dem sie aufwacht, steigt eilends aus dem Bett,
zieht sich rasch an und verlässt grußlos das Haus. Violetta
Valéry, allseits bekannte Edelhure von Paris, ist mehr als nur
allein. Sie ist buchstäblich von allen verlassen.

Nicht von Menschen, sondern höchstens von Tabletten darf diese
„Traviata“  Hilfe  erhoffen.  Die  vom  Wege  abgekommene  Frau,
Titelheldin aus Giuseppe Verdis gleichnamiger Oper, begegnet
uns  im  Theater  Dortmund  als  lebenshungrige  und  zugleich
todkranke Person, die von einer hedonistischen Gesellschaft
wie ein Spielzeug benutzt wird. Dortmunds Opernintendant Jens-
Daniel  Herzog  vertraute  die  Regie  der  1974  geborenen
Regisseurin  Tina  Lanik  an,  die  lange  am  Bayerischen
Staatsschauspiel  in  München  tätig  war.
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Im Verbund mit Stefan Hageneier (Bühne und Kostüme) setzt
Lanik auf den zwar nicht neuen, aber richtigen Dreiklang von
Eleganz, Elend und Einsamkeit. Viel Kälte macht sich breit in
den klassizistisch anmutenden Räumen, in dem Designer-Sofas
mehr von Wohlstand als von Gemütlichkeit sprechen. Die Fenster
bieten weder Aussicht noch Perspektive. Paris bleibt völlig
außen vor: Dieses Drama könnte ebenso gut in einer Villa in
Berlin  Mitte  spielen.  Von  der  feierlustigen  Pariser
Gesellschaft, für die Dortmunds Opernchor sich in schwarze
Gothic-Kostüme samt Strümpfen und Strapse werfen muss, hebt
Violettas elegante Gestalt sich im golden schimmernden Kleid
größtmöglich ab.

Jeder lebt (und stirbt) für sich allein: Dieser Devise folgen
Lanik und Hageneier in ihrer jüngsten Produktion konsequent.
Die vorgeführte Kälte greift freilich auf die Inszenierung
über. Die Figuren stehen zumeist vereinzelt im Raum, statisch
und  weit  voneinander  entfernt.  Kommen  sie  doch  einmal
zueinander, gebiert die Nähe rasch Gewalt. So entsteht eine
Sterilität, die nicht leicht auszuhalten ist, schlimmstenfalls
sogar in Langeweile umschlagen kann.

Vater Germont (Sangmin Lee)
drängt  Violetta  (Eleonore
Marguerre),  seinen  Sohn
wieder frei zu geben (Foto:
Thomas  M.  Jauk,  Stage
Picture)
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Violetta scheint die einzige Figur zu sein, der Lanik tiefe
Empfindungen zutraut. Alfredo Germont ist in ihrer Lesart ein
eher  unreifer  Mann,  der  sich  mit  einer  erfahrenen  Frau
aufzuwerten  versucht.  Dass  er  vor  dem  heimischen  Kamin
gelangweilt  mit  einem  Fußball  spielt,  noch  dazu  in
Boxershorts,  rückt  ihn  in  die  Nähe  einer  knabenhaften
Witzfigur. Vater Germont, vom koreanischen Bariton Sangmin Lee
stimmstark  dargestellt,  ist  der  einzige,  der  Violettas
Charakterstärke erfasst. Er fühlt sich davon angezogen, was
die Regie zu der peinlichen Plattheit veranlasst, Germont zum
wollüstigen Grabscher zu machen.

Vielleicht würde die Inszenierung besser funktionieren, wenn
die Titelpartie von einer anderen Sopranistin als von Eleonore
Marguerre verkörpert würde. Die deutsche Sängerin belgisch-
französischer  Herkunft  ist  eine  elegante  Erscheinung  und
technisch  souverän.  Sie  führt  ihre  Stimme  beweglich  und
versteht  es  exzellent,  Töne  durch  gezielte  Lautstärke-
Dosierung  zu  formen.  Keinesfalls  ist  ihr  vorzuwerfen,  sie
würde sich nicht genug in das Spiel hinein werfen. Aber wo
Verdi den Lebenshunger, die Leidenschaft und die Verzweiflung
seiner Heldin wie heiße Stichflammen auflodern lässt, bleibt
ihr  stets  leicht  verschleierter  Sopran  weiß  und  kühl.
Emotionale Ausbrüche, gleich welcher Natur, klingen bei ihr
verblüffend  uniform.  Indes  ist  es  nicht  der  Sängerin
anzulasten, wenn ihre Stimmfarbe nicht recht zu den flammenden
Herzenstönen der Violetta passen will.

Violetta  (Eleonore
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Marguerre)  fühlt,  dass  ihr
für  einen  Neuanfang  mit
Alfredo  (Ovidiu  Purcel)
keine  Zeit  mehr  bleibt
(Foto: Thomas M. Jauk, Stage
Picture)

Ovidiu Purcel, von der Rheinoper für den erkrankten Lucian
Krasznec eingesprungen, bringt stärkere Kontraste. Klingt sein
Tenor bis zum Ende des zweiten Aktes noch knabenhaft hell,
bringt  er  nach  der  Lektüre  von  Violettas  Abschiedsbrief
vehemente, ja fast gallige Töne der Wut und der Verzweiflung
ein.  Mag  er  zuweilen  auch  ein  wenig  hoch  intonieren,  so
besitzt  er  doch  genug  Stimmvolumen,  um  die  nicht  gerade
anspruchslose  Partie  ohne  gedrückte  oder  gestemmte  Töne
auszufüllen.

Der Opernchor und die Dortmunder Philharmoniker geben sich
unter dem Dirigat von Kappellmeister Motonori Kobayashi kaum
Blößen.  Der  Wucht  und  Spritzigkeit,  die  in  den
Gesellschaftstableaus  erreicht  wird,  steht  der  fragile
Streicherklang der Ouvertüre und der Sterbeszene gegenüber.
Ihn  lassen  die  Dortmunder  Philharmoniker  in  tragischer
Düsternis ersterben, hinabsinken in tiefste Dunkelheit.

Wenn die Bühnenbeleuchtung im Finale ein kaltes Licht auf die
Szene wirft, wirkt die umherwankende Violetta endgültig wie
ein Gespenst. Sie, die den Tod wie ein Erwachen erlebt, hat
das Ziel erreicht, das ihr von Beginn an vor Augen stand.

Folgetermine bis 31. März 2016. Ticket und Service-Hotline:
0231/50  27  222.  Informationen:
http://www.theaterdo.de/detail/event/16143/



Kunst und Bier in inniglicher
Verbindung  –  Ausstellung
„Dortmunder Neugold“ im U
geschrieben von Rolf Pfeiffer | 29. November 2015

Zwei  Tonnen  Kohle:  „Die
Trinkenden“ von Alicia Kwade
(Foto: Dortmunder U/Olbricht
Collection/Roman März)

Der Titel ist eigentlich nicht schlecht. Bier als das neue
Gold der Stadt paßt ja rein farblich schon viel besser als
Kohle,  die  man  deshalb  etwas  verschämt  auch  immer  als
schwarzes Gold bezeichnete. Wenngleich: Neu ist das Bierthema
für Dortmund eher nicht, und dem Bier ging es in der Stadt
schon mal deutlich besser. Bedenklich schwankt das Pilsglas
auf  absteigendem  Ast,  und  die  Versuche  der  Dortmunder
Brauereien, wieder mit Export zu punkten, waren in jüngerer
Vergangenheit nur von mäßigem Erfolg gekrönt. Doch jetzt gibt
es wieder einen Versuch, und die Hoffnung stirbt zuletzt.
Nein, der Verfasser dieser (sag es nicht!) goldenen Zeilen hat
noch nicht diverse Pilse intus, aber das Thema Bier setzt
einfach  in  hoher  Dosis  Assoziationen  frei.  Nun  aber:
Disziplin!
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500 Jahre Reinheitsgebot

Im Dortmunder U gibt es auf der 6. Etage eine hübsche neue
Ausstellung zu bestaunen, die „Dortmunder Neugold – Kunst,
Bier  und  Alchemie“  heißt  und  ihr  Entstehen  dem  deutschen
Reinheitsgebot  (für  Bier)  verdankt,  das  im  kommenden  Jahr
seinen 500. Geburtstag feiert.

Die Ausstellung ist eine Kooperation mit dem Brauerei-Museum
und mit der einzigen in der Stadt noch ansässigen Großbrauerei
Brinkhoff, die (endlich!) zum Jubiläum ein Union-Bier auf den
Markt  wirft,  mit  großem  U  auf  dem  Etikett  der  behäbigen
Literflaschen.  Auch  ist  das  neue  Jubiläumsbier  kein  Pils,
sondern  traditionsreiches  Exportbier  mit  viel  sättigender
Stammwürze und mäßiger Hopfung, und last not least gibt es für
jeden Besucher der Ausstellung bei Nachweis der Volljährigkeit
ein Schlückchen davon, ist im Eintrittspreis mit drin. Die
Marketing-Leute der Brauerei wollen als Reklame für dieses
süffige Bierkulturprojekt 20 bis 30 Millionen Bierdeckel mit
Werbebotschaften für Bier und Kultur drucken lassen, und alles
in allem klingt das doch recht gut. Hier wächst, nicht nur aus
der  Perspektive  des  Marketing,  endlich  zusammen,  was
zusammengehört.  Prost!

„In der Alchemie wurde der
Prozeß  der  Fermentation
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und  das  daraus
resultierende  Ergebnis
unter  anderem  mit  der
Geburt  des  Phoenix
illustriert.  Die
Künstlerin  Dörte  Kraft
verwendet  diese  Symbole
für  ihre  eigene
Interpretation  des
Prozesses.“  Ohne  Titel,
2012,  Mischtechnik  auf
Leinwand,  220  x  200  cm.
(Foto: Dortmunder U)

Ernsthaft, nicht bierernst

Vor  diesem  Hintergrund  nun  möglicherweise  aufkeimende
Befürchtungen,  auch  die  Ausstellung  selbst  sei  nur  eine
Marketingaktion an historischer Stätte und deshalb belanglos,
sind unbegründet. Stefan Riekeles, Jahrgang 1976 und Kurator
von „Dortmunder Neugold“, hat hier mit gutem Gespür für die
Raumwirkung von Bildern und Objekten und mit dankenswertem Mut
zur Reduktion eine ernsthafte, nicht aber immer bierernste
Kunstschau aufgebaut. Er macht den Aspekt der Wandlung zum
zentralen  Begriff  seiner  Konzeption.  Für  ihn  ist  die
Geschichte von Bier und Stadt und Industrie ein fortlaufender
Prozeß  des  Werdens  und  Vergehens,  der  im  Baukörper  des
ehemaligen Kühlhauses mit dem markanten U auf dem Dach ebenso
seine  Entsprechung  erfährt  wie  im  Strukturwandel  des
Ruhrgebiets. Auch die Entstehung von Bier aus Wasser, Malz und
Hopfen könne als Wandlung begriffen werden, einige Kunstwerke
greifen diesen Gedanken auf.

Kreislauf des Bieres

So stoßen Besucher gleich im ersten Raum, ganz nahe bei den
offenbar unvermeidlichen Säcken mit Hopfen und Braugerste, auf
eine konzeptionelle Arbeit von Ayumi Matsuzaka. In „Future



Beer Cycle“ thematisiert sie den agrarischen Kreislaufprozeß
der  Bierproduktion.  Aus  Urinalen  in  Dortmund  und  Berlin
sammelte  sie  Urin,  um  damit  Ackerboden  zu  düngen  und  mit
Stickstoff anzureichern. Auf dem Boden wuchs Braugerste, die
die Künstlerin zu Bier verarbeitete, welches schließlich – der
Kreis  schließt  sich  –  an  die  selbstlosen  Urinspender
ausgeschenkt  wurde.  Nun  ja.

Alkoholischer Absturz – Foto
von Eva Teppe aus der Serie
„Shinjuku Twilight“ von 2008
(Foto: Dortmunder U)

Eine Begegnung mit der „Alchemie“, die der Untertitel der
Ausstellung verheißt und die man kurz und knapp vielleicht als
ein furchtloses Experimentieren in vornaturwissenschaftlicher
Zeit bezeichnen kann, gibt es ebenfalls im ersten Raum der
Ausstellung.  Hier  hocken  trinkende  Frauen,  aus  weißem
Porzellan gebrannt, am Fuß eines tonnenschweren Kohlehaufens
und „trinken“ gleichsam von ihm. Kohle ist nicht Bier, gewiß,
doch Kohle, sagt uns diese Arbeit von Alicja Kwade von 2011,
nährt die Menschen, befriedigt trotz der nicht zu leugnenden
Klimaschädlichkeit elementare Bedürfnisse.

Das Material Porzellan, aus dem die Trinkenden (nach einem
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Entwurf von Ernst Wenck aus dem Jahr 1924) geschaffen wurden,
ist so ziemlich das Einzige, was die Alchemie im europäischen
Raum  an  Sinnvollem  hervorbrachte.  Eigentlich,  hallo
Hintersinn,  wollte  man  im  alchemistischen  Labor  ja  Gold
erzeugen. So kommt hier in Raum 1 alles zusammen: Das schwarze
Gold des Ruhrgebiets, das flüssige Gold aus Gerste und Malz
und schließlich auch noch das richtige Gold, das indes, oh
Sprachverwirrung,  aus  dem  Dortmunder  Rats-Silber
herbeigeschafft  wurde.

Prunkleuchter aus Kaisers Zeiten

Zwei  goldene  Leuchter  stehen  in  den  Vitrinen,  sehen  nach
Mittelalter aus, stammen aber aus dem Jahr 1899, als Kaiser
Wilhelm II Dortmund besuchte. Die Brauer hatten für dieses
Geschenk zusammengeschmissen, und schaut man genauer hin, so
sieht  man,  daß  sie  sich  mit  dezenten  Prägungen  im
gelbstrahlenden Metall verewigt haben. Symbolisierte Handwerke
rund um die Braukunst, die Stadttore, der heilige Reinoldus
und andere Dortmundereien zieren die Stücke, die nach heutigen
Geld  je  um  die  150000  Euro  kosten  würden.  Man  kann  sie
kitschig finden oder auch schön und vielleicht einen Gedanken
daran  verwenden,  daß  es  zur  Zeit  der  Entstehung  dieser
Kerzenständer auch schon die Impressionisten und Osthaus und
fortschrittliches Industriedesign gab. Auf jeden Fall werden
sie eindrucksvoll präsentiert, scheinen leicht zu schweben,
weil sie auf Glasböden in ihren Vitrinen stehen.

Michael  Sailstorfers  „Hang
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Over“  (2004)  ist  so  etwas
wie  ein  Kronleuchter  aus
Bierflaschen,  Eisen,
Neonröhren  und  Elektronik.
(Foto: Dortmunder U/Courtesy
Michael  Sailstorfer  und
König Galerie, Gert Elsner)

Prozessuale Elemente, um noch einmal daran anzuknüpfen, sind
dem Bier- bzw. Alkoholgenuß ja in besonderer Weise eigen.
Trinken erzeugt Rausch und Hochgefühl, späterhin Absturz und
Kater, wenn man nicht aufpaßt. Iva Vacheva hat die Freuden der
alkoholischen Enthemmung 2009 in Acryl auf bunte Großformate
gemalt,  die  „Auf  die  Freundschaft“,  „Gloria,  Gloria!“  und
„Kultus“ heißen. Daneben hängt in strengem Schwarzweiß eine
Fotoserie von Eva Teppe, die im Tokioter Vergnügungsviertel
Shinjuku  enstand  und  im  Morgengrauen  die  Alkoholopfer  der
Nacht zeigt, wie sie auf Treppenstufen und in Hauseingängen
schlafen.  Deprimierend  und  sicherlich  nicht  nur  ein
japanisches  Phänomen.

Überzeugendes Raumkonzept

Die  Veränderung  des  Raumkonzepts  in  der  6.  Etage  des
Dortmunder U, die schon der Bestandsausstellung der Dortmunder
Museen  „Meisterwerke  –  Caspar  David  Friedrich  bis  Max
Beckmann“ zugute kam, macht sich auch bei dieser Ausstellung
bezahlt: Die Anordnung der Kojen auf der Etage mit zahlreichen
Durchgängen und Blickachsen gibt dem Publikum das gute Gefühl,
sich gänzlich frei bewegen zu können. Stefan Riekeles nutzt
diese Möglichkeiten der Räumlichkeit und ordnet fein die Kunst
zusammen, die (mehr oder weniger) zusammengehört, gibt mit
gemessener Ironie (wie man wohl vermuten kann) aber auch dem
spießigen,  vom  Gelsenkirchener  Barock  geprägten  „Reich  des
deutschen  Bieres“  Raum  und  präsentiert  die  unvermeidlichen
Humpen, Gläser und Plakate (einige sogar aus Japan).



Endlich  am
Markt, wenn auch
nur  für
begrenzte  Zeit:
das  U-Bier  für
die  U-
Ausstellung.
(Foto:
Dortmunder U)

Superfritz beim Frauenarzt

Großen  Reiz  bezieht  das  „Dortmunder  Neugold“  aus  einigen
burlesken  Kunstwerken,  die  das  alkoholischen  Thema
möglicherweise  in  besonderer  Zahl  hervorbringt.  Zwar  sind
Zecherrunden  und  trinkende  Mönche  in  der  Präsentation
dankenswert sparsam plaziert, doch trifft man in Koje Nummer 6
– hinter einem Vorhang, der wohl eine gynäkologischen Praxis
symbolisieren soll – auf den roh aus Holz zusammengezimmerten
„Superfritz“,  den  der  holländische  Künstler  Dick  Verdult
geschaffen hat; überlebensgroß liegt er dort auf der Liege,
und wenn von Besuchern ein Kontakt ausgelöst wird, erklingt
Superfritzens fröhliches Credo, daß er nicht schwanger sei,
sondern Bier seinen Leib geformt habe. Anmerken wollen wir
noch, daß Dick Verdult an vielen Stellen aktiv ist, unter
anderem im Institut für bezahlbaren Wahnsinn (IBW) und im
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Centro Periferico Internacional, ein bunter Vogel offenbar.

Ein  anderer  Künstler,  der  den  burlesken,  nicht  aber
hintersinnfreien Auftritt liebt, ist Herbert Achternbusch. Von
ihm  läuft  das  Video  „Bierkampf“,  in  welchem  er,  in  eine
Polizistenuniform  gekleidet,  durch  ein  Bierzelt  des
Oktoberfestes stolziert und mehr oder minder trunkene Gäste
maßregelt. Man ist erstaunt und ein bißchen erschrocken, was
mit Uniform und herrischem Auftreten möglich ist.

Ein politischer Herbert Achternbusch

Diese Achterbusch-Arbeit aus dem Jahr 2003 zeigt allerdings
auch,  was  vielen  anderen  Exponaten  der  Biergoldschau
weitgehend fehlt: das Politische, das Entlarvende, das über
einige  skeptische  ökologische  Befunde  Hinausgehende.
Vielleicht ist das beim Thema Bier aber auch ein bißchen viel
verlangt, sozusagen nicht das Bier des Dortmunder Neugolds.

Auf  jeden  Fall  gibt  es  einiges  an  passabler,  kluger,
vorwiegend junger Kunst zu sehen, nicht alles konnte in dieser
Besprechung Erwähnung finden. Außerdem haben Besucherinnen und
Besucher aus der 6. Etage des Dortmunder U einen sehr schönen
Blick  auf  die  Stadt.  Von  hier  oben  sieht  Dortmund  ganz
schnuckelig aus, richtig ordentlich und aufgeräumt und sauber.

Nachsatz

Kleine  Überlegung  noch  am  Rande:  Der  Kohlehaufen  mit  den
Trinkenden von Alicja Kwade ist eine Leihgabe aus der Sammlung
Olbricht, die vor einigen Jahren im „alten“ Essener Folkwang-
Museum präsentiert wurde, bevor dort die Bauarbeiten begannen.
Der Privatsammler besitzt viele spannende Spitzenarbeiten der
Gegenwartskunst, die man selten in deutschen Museen sieht,
weil  die  so  etwas  wg.  Geldmangel  kaum  in  ihren  Beständen
haben.  Sollte  man  auf  diesem  Feld  nicht  nach
Kooperationsmöglichkeiten suchen? Sammlung Olbricht (oder ein
anderer Privatsammler von Rang) im Dortmunder U, das wäre eine
Attraktion weit über die Stadtgrenzen hinaus. Nur mal so als



Idee.

„Dortmunder  Neugold  –  Kunst,  Bier,  Alchemie“,
Ausstellung  im  Dortmunder  U,  Leonie-Reygers-Terrasse,
44137 Dortmund,
Bis 1. Mai 2016.
Geöffnet Di+Mi 11-18 Uhr, Do+Fr 11-20 Uhr, Sa+So 11-18
Uhr. Heiligabend, 1. Weihnachtsfeiertag, Silvester und
Neujahr geschlossen. Eintritt 6 €
www.dortmunder-neugold.de

Neuer  „principal  conductor“
Adam  Fischer  tritt  in
Düsseldorf  an:  Haydn-Mahler-
Zyklus eröffnet
geschrieben von Werner Häußner | 29. November 2015

Neuer  „principal  conductor“
der Düsseldorfer Symphoniker
ist  Adam  Fischer.  Foto:
Tonhalle,  Susanne  Diesner
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Düsseldorf hat einen neuen „principal conductor“. So wird Adam
Fischer jedenfalls vor Beginn seines Antrittskonzerts bei den
Symphonikern vorgestellt. Nein, nicht „Erster Konzertdirigent“
oder so ähnlich. Das könnte zu bieder rheinisch klingen.

Aber ein „principal conductor“, das ist etwas Internationales.
Und da wollen die Düsseldorfer Symphoniker offenbar hin. Raus
aus der oberen Mittelklasse, in der sie sich in den letzten
Jahren  wohl  nicht  ganz  freiwillig  eingenistet  hatten.  Der
erste Schritt: Mit Adam Fischer entsteht ein Haydn-Mahler-
Zyklus, der bis 2020 auch auf Tonträger gebannt werden soll.

Die Voraussetzungen stehen nicht schlecht: Zum ersten Mahler-
Konzert  mit  der  Siebten,  eingeleitet  von  Joseph  Haydns
Symphonie  Numero  88,  federt  der  freundliche  Herr  mit  den
mutigen  Ansichten  aufs  Pult,  demonstriert  souveränen
Überblick, gibt seine Einsätze fern jeder Orchesterbändiger-
Tanzshow,  meidet  hektisches  Fuchteln,  mit  dem  Teodor
Currentzis etwa seinen Mozart jüngst in Dortmund in angeblich
so unerreichte himmlische Sphären hineingefiebert hat. Wenn
man Fischer beobachtet, seine innere Ruhe in der Bewegung,
seine Spannkraft in der Lockerheit, sein Zupacken im richtigen
Moment, dann erklärt sich, warum die Wiener Philharmoniker und
die Symphoniker ihren Mahler so gerne mit ihm musizieren.

Aber  Fischer  bringt  aus  seiner  erfahrungsgesättigten
Vergangenheit noch einen äußerst sympathischen Zug mit. Er
koppelt  Mahler  mit  Haydn.  So  schlägt  er  den  Bogen  vom  –
traditionell, nicht tatsächlich aufzufassenden – Beginn der
„Wiener  Klassik“  zu  ihrem  Ausklingen  in  der  zerrissenen
Spätromantik Gustav Mahlers. Und er adelt einen Symphoniker,
der leider immer noch gern zum Schöpfer adretter Einspielwerke
für „Größeres“ degradiert wird. Haydns unglaubliches kreatives
Potenzial, das sich heute hinter dem Schleier des vermeintlich
allzu  Bekannten  verbirgt,  wird  Fischer  in  den  nächsten
Konzerten des Zyklus sicher freizulegen wissen. So wie er es
auf  seiner  legendären  Gesamtaufnahme  aller  Haydn-Symphonien
vorgemacht  hat,  die  er  mit  der  Österreichisch-Ungarischen

http://de.brilliantclassics.com/2012/03/various-haydn-edition-umfassender-uberblick-uber-joseph-haydns-werk-2/


Haydn  Philharmonie  am  Wirkungsort  des  Komponisten  in
Eisenstadt  aufgenommen  hat.

In der G-Dur-Symphonie Nr. 88 führt Fischer vor, was für ein
Verwandlungskünstler Haydn gewesen ist: Aus simplen Motiven
zaubert  er  neue,  überraschende  Wendungen,  mit  einem
rhythmischen Element des Themas entwickelt er ein geistvolles
Spiel,  mit  chromatischen  Durchgängen  und  Modulationen
demonstriert  er  Könnerschaft.  Fischer  lässt  diese  Finessen
lebendig  ausformen,  wählt  ein  alertes  Tempo,  genießt  die
Forte-Piani-Kontraste, musiziert das Largo strömend aus und
lässt das Finale kraftvoll auftrumpfen.

Obwohl die Düsseldorfer wirklich nicht schlecht spielen, zeigt
die Haydn-Symphonie, dass es noch ein Stück des Weges bedarf,
bis sich Dirigent und Musiker durch und durch verstehen. Von
Unschärfen im präzisen Reagieren abgesehen, könnte der Klang
weniger füllig, dafür etwas spritziger und eleganter werden.
In Mahlers Siebter dagegen wirft das Orchester seine Erfahrung
aus der Oper in die Waagschale – und die senkt sich tief in
Richtung eines originären Mahler-Klangs. Der verlangt – wie
sollte  es  anders  sein  –  Präzision,  die  Fischer  auch
einfordert,  aber  keine  Akkuratesse:  Das  Gefühl  für  die
elastische Metrik der Musik kitzelt den Reiz heraus.

In  den  spannungsvoll  angesteuerten  Kulminationspunkten  des
„allegro risoluto“-Satzes finden sich diese Finessen wieder;
in den geheimnisvoll ätherischen Momenten der Nachtmusik-Sätze
auch. Die Märsche kippen dank dieses Gespürs ins unheimlich
Groteske, die Klangfarben mischen sich zu magisch erleuchteten
Feldern. Im zweiten Satz gelingt einer der Höhepunkte des
Abends, wenn sich die Musik aus solch jenseitiger Pianissimo-
Sphäre wieder löst, als kehre sie in unsere gegenständliche
Welt zurück.

Sicher: Manche Farbreibungen könnten schärfer gefasst, manche
Akzente entschiedener ausgespielt werden. Aber die Holzbläser
lassen schon im ersten Satz Dünste eines Hexenkessels ins Ohr



steigen.  Die  Streicher  haben  becircende  Momente  in  den
nächtlich leisen, flirrend verharrenden Tonfeldern, in denen
die Idylle ins Unheimliche driftet. Im dröhnenden Lärm des
letzten  Satzes  haben  Pauken  wie  Flöten  ihre  prominenten
Auftritte.

Fischer  lässt  es  „krachen“,  aber  er  meidet  martialische
Übertreibung  und  rettet  Mahler  mit  einem  Hauch
österreichischer Noblesse vor dem Abgrund der Exaltation.

Der Mahler-Zyklus mit Adam Fischer wird erst in der Saison
2016/17  fortgesetzt.  Das  nächste  Konzert  der  Düsseldorfer
Symphoniker mit Musik Gustav Mahlers dirigiert der bis 2014
amtierende Generalmusikdirektor Andrey Boreyko als Gast. Am
1., 3. und 4. Juli 2016 erklingt der Blumine-Satz aus der
Erstfassung der Ersten Symphonie. Info: http://www.tonhalle.de

 

Entdeckung  in  Bochum:  Die
Symphoniker  präsentieren
Mahlers Inspirator Hans Rott
geschrieben von Werner Häußner | 29. November 2015
Der junge Mann hat eine tragische Geschichte, seine Symphonie
auch:  Hans  Rott  starb  1884  mit  25  Jahren  in  der
Niederösterreichischen  Landes-Irrenanstalt  in  Wien  an
Tuberkulose. Seine erste und einzige vollendete Symphonie lag
über 100 Jahre unbeachtet in einem Nachlass, bis sie 1989
uraufgeführt  und  sogleich  als  ein  wegweisendes  Werk  der
anbrechenden Moderne erkannt wurde.
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Seither sind Enthusiasten für Hans Rott entflammt – von dem
Gustav Mahler gesagt hat, er sei der „Begründer der neuen
Symphonie“. Andere gestehen zwar zu, Rott könne das „missing
link“  zu  Mahler  sein,  halten  aber  sein  unausgegorenes
Jugendwerk für überschätzt. In Bochum kann man sich nun selbst
ein Bild vom Geniestreich des Zwanzigjährigen machen.

Im  Dritten  Symphoniekonzert  präsentieren  die  Bochumer
Symphoniker im Audimax der Ruhr-Universität ein ausgeklügeltes
Programm: Rotts E-Dur-Symphonie, vollendet 1884, flankiert von
Hugo Wolfs 1887 entstandener „Italienischer Serenade“ und im
Zentrum ein Werk des Antipoden: Johannes Brahms‘ „Variationen
über ein Thema von Haydn“, ein Werk von 1873.

Alle  drei  Komponisten  sind  schicksalhaft  miteinander
verstrickt:  Wolf  und  Rott  studierten  zur  gleichen  Zeit  –
zusammen mit Gustav Mahler – in Wien, beide waren hochbegabt
und bettelarm, beide einte die Verehrung für Richard Wagner.
Rott hatte sogar den ersten Bayreuther „Ring“ 1876 besucht.

Wolf sollte später Johannes Brahms als „Mörder“ von Hans Rott
bezeichnen.  Denn  fünf  Tage  vor  dem  Ausbruch  seiner
Geisteskrankheit  hatte  der  hypersensible  junge  Mann  Brahms
besucht, ihm seine Symphonie vorgelegt und eine herbe Abfuhr
erlitten. Der etablierte Großmeister riet ihm, das Komponieren
aufzugeben;  Rotts  Lehrer  Anton  Bruckner  dagegen  hatte
prophezeit, von dem Manne werde man noch Großes hören. So tief
waren damals die Gräben im musikalischen Wien, ausgehoben im
Namen Wagners.

Er fühlte sich von Brahms verfolgt

Auf der Zugfahrt nach Mühlhausen im Elsass, wo er eine Stelle
antreten sollte, bedrohte Rott einen Fahrgast, der sich eine
Zigarre anzünden wollte, mit einer Schusswaffe: Brahms habe
den  Waggon  mit  Dynamit  präpariert,  da  könne  man  nicht  so
unvorsichtig mit offenem Feuer hantieren. „Verfolgungswahn mit
Halluzinationen“ diagnostizierten die Ärzte.



Und Gustav Mahler? Der hat Rott sehr geschätzt und das Werk
seines  Freundes  mehrfach  studiert,  aber  nie  aufgeführt.
Stattdessen verarbeitete er die Anregungen daraus in seinen
eigenen Symphonien: Unschwer ist – bei allen Unterschieden
zwischen den beiden – Rotts Einfluss in Mahlers Idiom bis
hinein in die Fünfte zu entdecken. So ganz unberechtigt ist
die Rede vom „missing link“ also nicht.

Am Pult der Bochumer ließ Antony Hermus, von 2007 bis 2009 GMD
in  Hagen  und  danach  bis  2014  in  Dessau,  die  Mahler-
Vorwegnahmen deutlich ausspielen – unmittelbar zu hören vor
allem  im  dritten  Satz.  Dieses  Scherzo  mit  seinem  erst
harmlosen, dann grimmigen Ländler, seinen fast schon grotesken
metrisch-rhythmischen Akzenten, seinem Dorf- und Kirmesmusik-
Tonfall  erinnert  an  die  verzerrten  Pseudo-Volksmusik-Zitate
bei Mahler, weist voraus bis auf die bizarr verrenkten Walzer
in Alban Bergs „Wozzeck“. In diesen Momenten zeigt sich, dass
Rott am Beginn einer Traditionslinie steht, die sich über
Mahler in die Moderne weiterspinnt.

Klänge einer zerrissenen Welt

Die Bochumer Symphoniker holen diese zerrissene Welt klanglich
ein,  zwischen  sonorem  Pianissimo  und  Posaunen-Aggression,
zwischen  erregter  Pauke  und  Geigen-Flimmerlyrik,  zwischen
vulgären  Schlägen  und  einem  pfiffigen  Tänzchen  des
Konzertmeisters. In den anderen Sätzen hört man, dass Rott der
Lieblingsschüler  Anton  Bruckners  war:  Er  kannte  dessen
erhabenes  Blech,  die  geschichteten  Klangblöcke  und  die
gelösten Natur-Idyllen. Auch Wagner tritt uns entgegen, wenn
im Finale noch einmal der Zauberglanz von „Lohengrin“ oder der
„Walküre“ aufscheint. In solchen Momenten kämpfen die Bochumer
mit der herben, trockenen Akustik des Raumes. Da wirkt das
Blech nicht rund und die Klänge reiben sich eher als sich zu
mischen.

Aber man hört auch, warum Brahms jenseits ablehnenden Gefühls
die Symphonie des Anfängers nicht goutiert haben dürfte: Gegen



die formale Souveränität und Perfektion der Haydn-Variationen
–  von  den  Bochumern  genüsslich  ausgespielt  –  wirkt  der
wichtige Kopfsatz von Rotts Symphonie unentschieden. Zwar sind
die  Themen  ansprechend  exponiert,  aber  die  weitere
Verarbeitung wirkt zuweilen, als trete sie auf der Stelle.
Auch der vierte Satz kommt weitschweifig daher – wiewohl die
Reprise  des  Materials  des  ersten  und  die  Zitate  aus  dem
zweiten  und  dritten  Satz  eine  ehrgeizige  symphonische
Konzeption  verraten.

Die souverän ordnende Hand, wie sie in Bruckners monumentalen
Anlagen waltet, war Rott – verständlicherweise – noch nicht
gegeben. Die Besucher im leider nur schütter besetzten Audimax
zeigten sich Hermus und dem Orchester im Beifall herzlich
zugetan: Es gibt eben auch Konzertgänger, die nicht nur die
ewigen Zugstücke beklatschen, sondern auch aufschlussreichen
Entdeckungen viel abgewinnen können – zumal, wenn sie in einem
schlüssigen Kontext präsentiert werden.

Das 3. Symphoniekonzert mit Hans Rotts E-Dur-Symphonie wird am
Samstag, 28. November, 20 Uhr, im Audimax der Ruhr-Universität
Bochum  wiederholt.  Info  und  Karten:
http://www.bochumer-symphoniker.de

Es  gibt  mehrere  Aufnahmen  der  Rott-Symphonie;  zuletzt  hat
Paavo Järvi das Werk mit dem Frankfurter hr-Sinfonieorchester
eingespielt,  zusammen  mit  der  Erstaufnahme  von  Rotts
Orchestersuite B-Dur. Die Compact Disc ist bei RCA erschienen:
Sony RCA 88691963192.

Musik-Erlebnisse  im
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Halbschlaf:  Johnny  Halliday
und Nive Nielsen & The Deer
Children
geschrieben von Bernd Berke | 29. November 2015
Hier mal ganz außer der Reihe einen herzlichen Dank an die
Redaktion des Kulturmagazins „Fazit“ im Deutschlandfunk bzw.
Deutschlandradio Kultur. Natürlich auch für den einen oder
anderen Bericht zu den künstlerischen Zeitläuften. Doch just
jetzt habe ich anderes zu verdanken, nämlich zwei Hinweise auf
unverhofft grandiose Musik.

Auf den französischen Altrocker Johnny Halliday habe ich nie
sonderlich  geachtet,  also  habe  ich  auch  nichts  auf  ihn
gegeben. Seit Jahrzehnten ist er zugange – und ich habe kaum
jemals  richtig  hingehört.  Ich  Ignorant  habe  ihn  für  den
französischen Peter Kraus gehalten. Ein arges Missverständnis
und Versäumnis?

Da braucht es wohl besondere Umstände: ein reifes Alterswerk –
und  die  Stunde  zwischen  Tag  und  Traum.  So  kann’s  gehen:
Mitternacht ist vorbei, man ist beim Radiohören unversehens
eingeschlafen  und  merkt  plötzlich  auf:  Da  haben  halb
verwehende Klänge ins Verdämmern hinein gespielt. Und nun ist
man auf einmal wohlig wach und wird gewahr, wer da singt.

https://www.revierpassagen.de/33415/musik-erlebnisse-im-halbschlaf-johnny-halliday-und-nive-nielsen-the-deer-children/20151126_2225
https://www.revierpassagen.de/33415/musik-erlebnisse-im-halbschlaf-johnny-halliday-und-nive-nielsen-the-deer-children/20151126_2225
https://www.revierpassagen.de/33415/musik-erlebnisse-im-halbschlaf-johnny-halliday-und-nive-nielsen-the-deer-children/20151126_2225


Zwischen den Wortbeiträgen spielt „Fazit“ das eine oder andere
Musikstück.  Man  muss  sagen:  Es  sind  oft  ausgesuchte
Interpreten und Stücke darunter. An jenem späten Abend war es
eben das neue, am 12. November herausgekommene Halliday-Album,
das  so  heißt  wie  jenes  berühmte  Buch  von  Stendhal:  „De
l’amour“ („Über die Liebe“). Man höre zur Einstimmung vor
allem in den krass lautenden Titel „L’amour me fusille“ (etwa:
„Die Liebe erschießt mich“) hinein.

Etwa  24  Stunden  später  hatte  ich  –  ohne  allzu  große
Übertreibung  –  ein  noch  größeres  Erweckungs-Erlebnis.
Buchstäblich. Denn wieder war ich eingenickt und bin erwacht,
als  eine  wahrhaftige  Sirenenstimme  sang.  Gottlob  wurde
angesagt,  was  da  zu  hören  war  –  und  man  kann  halt  die
entsprechende  Playlist  im  Internet  aufrufen.  Das  sind  so
Angelegenheiten, für die man früher eigens Briefwechsel mit
dem Sender beginnen musste…

http://www.revierpassagen.de/33415/musik-erlebnisse-im-halbschlaf-johnny-halliday-und-nive-nielsen-the-deer-children/20151126_2225/halliday
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Wer da gesungen hat? Nun, eine Frau aus Grönland. Ja, richtig
gelesen.  Nive  Nielsen  und  ihre  Band  „The  Deer  Children“
(ungefähr: Rehkinder/Kitze) sind ein veritables Ereignis. Das
Allerfeinste, was mir in letzter Zeit zu Ohren gekommen ist.
Herzschmelze sehr wahrscheinlich.

Schon ist die Platte („Feet First“, erscheint am 27. November)
bestellt, schon habe ich probehalber in andere Produktionen
mit ihr reingelauscht. Und ich weiß: In dieser Musik kann man
sich verlieren, wenn man denn bereit ist. Und das sollte nicht
nur im Halbtraum der Fall sein. Obwohl: Wahrscheinlich hat
eben dieser trancehafte Zwischenzustand die ästhetischen Sinne
weiter geöffnet.

__________________________________________________

P.S.: Die Links zum Versand jpc sind nicht als Empfehlung zu
verstehen, sondern als Option. Allerdings sind die Leute aus
Georgsmarienhütte vor allem auf dem Gebiet der Tonträger eine
Alternative zu Amazon und anderen Weltherrschern…

http://www.revierpassagen.de/33415/musik-erlebnisse-im-halbschlaf-johnny-halliday-und-nive-nielsen-the-deer-children/20151126_2225/nive
https://www.jpc.de/jpcng/poprock/detail/-/art/nive-nielsen-the-deer-children-feet-first/hnum/8395179?iampartner=spon6&awc=150&awa=1264&gclid=CIXstuP_rskCFQTjGwod_M4CEA


Vorzeige-Ruhri  kann  auch
anders:  Grönemeyer  traut
Journalisten  nicht  über  den
Weg
geschrieben von Bernd Berke | 29. November 2015
Vor Äonen hat der Rock- und Popsänger Herbert Grönemeyer mal
eine  Langspielplatte  mit  dem  Titel  „4630  Bochum“
herausgebracht. Doch halt! Wir wollen nicht gleich gar so
polemisch sein, es war im August 1984. Noch nicht so lang her,
wenn man’s mal erdgeschichtlich betrachtet…

Seither  gilt  der  Mann,  der  in  grauer  Vorzeit  vorwiegend
musikalisch  am  Bochumer  Schauspielhaus  gewirkt  hatte,
jedenfalls als Vorzeige-Ruhrgebietler. Wenn es hier ums große
Ganze der Region geht, kommt er immer wieder ins Spiel. So
auch am 9. Januar 2010, als er zur Eröffnung des Europäischen
Kulturhauptstadt-Jahres  seine  Revier-Hymne  „Komm  zur  Ruhr“
schmetterte.

Kaum einer, so scheint es, gilt gegenwärtig als „ruhriger“.
Dabei hat der mit vielen Preisen dekorierte Grönemeyer der
Gegend  längst  den  Rücken  gekehrt  und  seit  vielen  Jahren
hauptsächlich in London gelebt. Es sei ihm natürlich gegönnt,
aber was genau ist daran jetzt so ruhrverbunden?
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Steht diese Bank etwa an dem
Weg, über den Grönemeyer den
Journalisten  nicht  traut?
Keine  Ahnung.  (Foto:  Bernd
Berke)

Doch das nur nebenbei. Auch dass ich – ehrlich gesagt – seine
Gesangskünste nur selten sonderlich gemocht habe, soll hier
zwar erwähnt werden, aber hübsch im Hintergrund bleiben. Es
tut nichts zur folgenden Sache.

Beim Pressetermin fand ich ihn vor Jahren menschlich recht
sympathisch und entspannt. Doch er und sein Management können
auch anders. So jedenfalls muss man wohl die schmallippige
Mitteilung  der  WAZ-Kulturredaktion  verstehen,  die  ihm
vorwirft,  er  wolle  auf  ungebührliche  Weise  in  die
Berichterstattung  der  Medien  eingreifen.

Das behauptet die WAZ: Anlässlich einer Vorab-Pressekonferenz
über  einen  Grönemeyer-Auftritt  (27.  Mai  2016,  Arena
Gelsenkirchen) sollten Journalisten unterzeichnen, dass Zitate
vor Veröffentlichung durchgehend autorisiert (also von ihm und
seinen Presseleuten gestattet) werden müssten; nicht nur im
Interviewtext  (wie  gelegentlich  vor  allem  bei  brisanten
Politthemen üblich), sondern auch „in der Überschrift und in
Bildunterschriften“.  Ein  starkes  Stück.  Überdies  wollte
Grönemeyer  laut  WAZ  kontrollieren,  welche  Fotos  in  der
Berichterstattung verwendet werden. (Drum verwenden wir hier
ein  ganz  und  gar  unverfängliches  Foto  aus  völlig  anderem

http://www.revierpassagen.de/33390/vorzeige-ruhri-kann-auch-anders-groenemeyer-traut-journalisten-nicht-ueber-den-weg/20151125_1708/p1220289


Zusammenhang, hehe!).

Angesichts solcher Ansprüche bzw. Zumutungen verzichtete die
WAZ auf einen Bericht über das Hintergrundgespräch. Gut so.
Sich auf Grönemeyers Bedingungen einzulassen, hätte bedeutet,
einen möglichen Eingriff in die redaktionelle Unabhängigkeit
hinzunehmen. Gegenbeispiel: Die „Rheinische Post“ hatte damit
anscheinend weniger Probleme und berichtete wohlwollend.

Man fragt sich, was Grönemeyer so Weltbewegendes zu erzählen
hat.  Soweit  mir  bekannt  ist,  ist  er  weder  Kanzler  noch
Minister  der  Bundesrepublik  Deutschland,  ja  nicht  einmal
Präsident oder König des Ruhrgebiets. Man würde seine Worte
gewiss nicht allzu sehr auf die Goldwaage legen. Er selbst
scheint das allerdings anders sehen zu wollen. Da kann man nur
appellieren: Komm zur Ruhe.

Grönemeyer  scheint  derzeit  auf  Krawall  gebürstet  zu  sein.
Soeben hat er den NDR harsch kritisiert , weil der Sender beim
ESC-Schlagerwettbewerb doch nicht an Xavier Naidoo festhalten
mochte  (ansonsten  kein  Wort  mehr  über  den  insgesamt
verkorksten Vorgang). Er wird bestimmt nicht den vergifteten
Kampfbegriff „Lügenpresse“ im Munde führen. Dann soll er aber
auch  bitte  nicht  den  Eindruck  erwecken,  die  Journalisten
würden ihm allzeit das Wort im Munde herumdrehen.

Endloses  Trauma  nach  der
Loveparade  –  Heinrich
Peuckmanns Roman „Leere Tage“
geschrieben von Theo Körner | 29. November 2015
Über  fünf  Jahre  sind  inzwischen  seit  der  Loveparade-
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Katastrophe (24. Juli 2010) vergangen, doch vergessen kann
Sven dieses Unglück nicht. Seine Freundin Klara ist bei dem
Massengedränge auf dem Weg zur Technoparty gestorben, sie war
eines der 21 Todesopfer.

Sven bemüht sich, wieder zurück in ein halbwegs normales Leben
zu finden, doch der Weg ist steinig und kurvenreich, wie es
Heinrich Peuckmann in seinem Roman „Leere Tage“ erzählt.

Zu allem Überfluss gerät Sven auch noch in Hader mit seinem
Arbeitskollegen Alex, den er in seine Wohnung aufgenommen hat.
Dieser Alex verkehrt nicht gerade in den besten Kreisen und
hat  Schulden  beim  Boss  einer  Gang,  der  vor  Gewalt  nicht
zurückschreckt. Als der Kumpel nun Schutz sucht, will sich
Sven nicht verschließen, zumal er sich in seinen vier Wänden
ohnehin  mutterseelenallein  fühlt  und  er  auch  mit  seinem
Studium der Sozialarbeit ins Hintertreffen zu geraten scheint.

Doch  die  Hoffnung,  dass  sich  seine  Stimmung  heben  würde,
erfüllt sich für Sven nicht. Ob Alex nicht zu Sven passt oder
ob Sven in seiner Sinnkrise mit sich selbst viel zu sehr
beschäftigt ist, das lässt der Roman offen. Am Ende will Sven
seinen Mitbewohner nur noch loswerden und wählt dazu einen
recht ungewöhnlichen Weg, der aber erkennen lässt.

Wie  andere  Romane  von  Heinrich  Peuckmann,  so  spielt  auch
dieser  im  Ruhrgebiet,  vornehmlich  in  Dortmund  mit  dem
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Nebenschauplatz Duisburg. Die Erzählung ist zwar nicht darauf
ausgelegt,  Anklage  gegen  die  Verantwortlichen  für  die
Loveparade-Katastrophe  zu  erheben,  wohl  aber  kommt  zum
deutlich  Ausdruck,  welche  Folgen  ein  solches  Unglück  bei
Angehörigen und Freunden der Opfer hinterlässt.

Zugleich  zeigt  Peuckmann  schwierige  soziale  Wirklichkeiten
auf, wenn er beispielsweise über die zerrüttete Familie von
Klara schreibt. Man mag vortrefflich darüber diskutieren, ob
der  Autor  damit  nur  Stereotypen  verfestigt  oder  aber
eindringlich  daran  erinnert,  dass  solche  Lebensverhältnisse
zum Alltag gehören – im Ruhrgebiet und anderswo.

Heinrich Peuckmann: „Leere Tage“, Assoverlag, Oberhausen. 175
Seiten. 9,90 Euro.

____________________________________________

Im  Sinne  der  Transparenz  sei  angemerkt,  dass  Heinrich
Peuckmann  gelegentlich  auch  als  Gastautor  für  die
Revierpassagen  schreibt.
(d. Red.)

Der Schmerz nach dem Terror
hört  niemals  auf  –  Zeruya
Shalevs  erschütternder  neuer
Roman
geschrieben von Frank Dietschreit | 29. November 2015
Iris steht als Schulleiterin mit beiden Beinen im Leben. Sie
ist eine selbstbewusste Frau, hat zwei Kinder großgezogen, und
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in  einer  eher  freudlosen  Ehe  erträgt  sie  die  Macken  und
Marotten ihres Ehemanns mit stoischem Gleichmut.

Doch hinter der Fassade lauern lange verdrängte Verletzungen
und kaum erträgliche Schmerzen, deren Ursachen weit in der
Vergangenheit liegen: Vor 30 Jahren, da war Iris fast noch ein
Kind, hat Eitan, ihre erste große Liebe, sie von einem auf den
anderen Tag verlassen. Und vor 10 Jahren wurde Iris Opfer
einer  Terror-Attacke,  als  ein  Selbstmord-Attentäter  sich
mitten in Jerusalem in die Luft sprengte.

Nur  knapp  hat  Iris  dieses  fürchterliche  Inferno  aus
abgetrennten  Gliedmaßen  und  Blutlachen  überlebt.  Bis  heute
wird sie, wenn sie sich die grausamen Bilder in Erinnerung
ruft,  von  ebenso  realen  wie  eingebildeten  Schmerzen
heimgesucht. Als, auf der Suche nach Linderung ihrer Pein, in
einer Klinik ausgerechnet Eitan ihr behandelnder Arzt wird,
gerät  Iris  in  einen  Strudel  aus  Leidenschaft  und  Lüge,
erotischer Spannung und Liebes-Verrat. Doch kann das Wunder
der wieder gefundenen Liebe sie wirklich heilen?

In den Romanen der israelische Autorin Zeruya Shalev geht es
immer  um  die  Liebe,  die  selten  zum  Glück  führt,  sondern
meistens  eine  Art  Leidensweg  darstellt:  Überall  emotionale
Abhängigkeiten, vergiftetet Beziehungen, scheiternde Ehen. Das
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ist auch in dem neuen Roman „Schmerz“ nicht anders.

Neu ist, dass Shalev diesmal sich selbst und ihre eigenen
Erlebnisse in den Roman mit einbezieht. Denn die Autorin, die
mit „Liebesleben“, „Mann und Frau“, „Späte Familie“ zu einer
der bedeutendsten Erzählerinnen der Gegenwart wurde, ist vor
einigen Jahren selbst in Jerusalem Opfer eines terroristischen
Anschlags geworden und überlebte das Blutbad schwer verletzt.
Sie  weiß  also  nur  zu  genau,  was  Iris,  ihre  Hauptfigur,
durchgemacht hat und von welchen körperlichen und seelischen
Schmerzen sie seitdem gepeinigt wird. Sicherlich ein Grund
dafür, warum das Buch noch bedrückender und verzehrender ist
als ihre bssherigen Romane.

Erzählt  wird  die  komplexe  Geschichte  in  einer  atemlos
wirkenden  Gleichzeitigkeit  der  Ereignisse  und  Gedanken.
Beschreibungen  und  Reflexionen  werden  eng  miteinander
verknüpft,  endlose  Satzfolgen  aufgetürmt  und  übereinander
geschichtet. Und vielleicht würde Iris ohne ihre Tochter Alma
nie wieder hinausfinden aus diesem Labyrinth aus Terror-Trauma
und  Liebes-Sehnsucht,  radikalem  Schmerz  und  erotischer
Grenzerfahrung.

Alma, von Schuldgefühlen und Identitätsproblemen heimgesucht,
verfällt den Verlockungen eines Sektenführers und lässt sich
als Sex-Sklavin ausbeuten. Wenn Iris ihreTochter retten will,
muss sie erst mit sich selbst ins Reine kommen. Das tut weh
und ist auch für den Leser nur schwer zu ertragen.

Um den Tod zu überwinden und das Leben zu feiern, hat Zeruya
Shalev nach dem Terroranschlag ein kleines Kind adoptiert -und
diesen Roman verfasst. Hoffentlich hat das ihren Schmerz ein
wenig lindern können.

Zeruya  Shalev:  „Schmerz“.  Roman.  Aus  dem  Hebräischen  von
Mirjam Pressler. Berlin Verlag. 383 Seiten, 24 Euro.



Glanzvoll  und  ohne
Verstörung: Toshiyuki Kamioka
triumphiert in Wuppertal mit
Mahler
geschrieben von Werner Häußner | 29. November 2015

Toshiyuki  Kamioka.  Foto:
Andreas  Fischer

Man möchte Gustav Mahler widersprechen: Doch, doch, das Beste
in der Musik steht in den Noten, wenn sie jemand wie Toshiyuki
Kamioka zum Klingen bringt. Als Opernintendant so ärgerlich
gescheitert, triumphiert er nach wie vor als Dirigent: Das
Wuppertaler Publikum liebt und feiert ihn, wie jetzt nach dem
Konzert  mit  Mahlers  Dritter  Symphonie  in  der  Historischen
Stadthalle. Und das nicht ohne Grund: Was in den Noten steht,
erfährt unter Kamiokas temperamentvoller, aber stets bewusst
auf den Punkt geführter Leitung eine glanzvolle Wiedergabe.

Bei einer oft als „monströs“ beschriebenen Riesen-Symphonie
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wie Mahlers Dritter braucht es eine klare Linienführung und
eine deutlich konturierte Klang-Disposition, soll nicht die
formal disparate Anlage in ein lärmendes Chaos münden. Kamioka
hält mit dem Sinfonieorchester Wuppertal die nötige eiserne
Disziplin:  Exakt  abgestimmt  treffen  Streicher  und  Bläser
aufeinander, die gewaltigen Eruptionen vor allem des ersten
Satzes schleudern ihre Klangschichten stets differenziert in
den Raum, kein Notenrauch vernebelt, was sich in den Momenten
strahlend-majestätischer  Entfaltung  –  die  Kamioka  offenbar
sehr liebt – oder in tintiger Verdüsterung ereignet.

Auch  die  verzerrten  Schein-Zitate  aus  militärischem
Geschmetter  oder  die  grell-primitiven  Melodiefetzen  von
Jahrmarktsmusik sprengen die klare Disposition nicht. Kamioka
zeigt sich als Souverän, der auch über scheinbar chaotische
Bewegungen  seiner  Klangtruppen  einen  napoleonisch  kühlen
Überblick  wahrt  und  die  glänzend  auf  ihn  eingestimmten
Sinfoniker zum Siege führt.

Überhaupt das Orchester: Es muss sich mit diesem Mahler vor
der Konkurrenz der Klangkörper der Umgebung nicht verstecken.
Schon  die  entschiedene  Exposition  der  Hörner  lässt  keinen
Zweifel am versierten Umgang mit schwierigem Material. Wenn
die  Holzbläser  mit  ihrem  Unisono  den  Marsch  höllisch
einfärben,  wenn  das  mit  acht  Mann  besetzte  Schlagwerk  im
Pianissimo  seine  Kraft  bändigt,  wenn  die  hohen  Streicher
flirrend  helle  Kontraste  ohne  Scharten  und  Kratzer
präsentieren, weiß man das Mahler’sche musikalische Universum
in  guten  Händen.  Vor  allem:  Die  Konzentration  bleibt
ungebrochen, bis in den ätherischen letzten Adagio-Satz, in
der die Entrückung des Klangs bei den Streichern leuchtet,
dynamisch  sorgfältig  gesteigert  und  intensiv  gefüllt.  Den
ruhevollen  Pianissimo-Beginn  muss  eine  Streichergruppe  erst
einmal so gelöst und „empfunden“ realisieren!



Gustav  Mahler  auf
einem Foto von 1909,
zwei  Jahre  vor
seinem  Tod.

Mahlers  musikalisches  Universum  bindet  vokale  Elemente  mit
ein:  Kathrin  Göring  zitiert  die  Worte  des  Alt-Solos  aus
Friedrich Nietzsches „Also sprach Zarathustra“ auf dem dunklen
Klanggrund wie eine aus dem Irgendwo kündende Prophetin; die
Damen  des  Wuppertaler  Opernchors  und  die  Knaben  der
Wuppertaler Kurrende bringen zum Ausdruck, dass Mahler mit dem
Lied  „Es  sungen  drei  Engel“  aus  „Des  Knaben  Wunderhorn“
zwischen bewusster Naivität und erhabener Schlichtheit pendelt
– auch die Chöre bindet Kamioka konsequent in das Klangbild
ein.

Ungeheures Lachen über die Welt

So ist also alles aus den Noten herausgelesen? Mit Sicherheit.
Aber die Suche nach dem „Besten“, das Mahler so unbestimmt in
seinem Wort anspricht, führt dann doch über Aufgeschriebenes
hinaus. Und um das zu finden, hätte Kamioka ein paar Risiken
mehr eingehen müssen. Mahler sagte einmal zu seiner Dritten,
sie sei ein „ungeheueres Lachen über die ganze Welt“. Über
diese abgründige, sarkastisch gewürzte Verunsicherung schwebt
Kamiokas Deutung weit hinauf in die Sphären von Schönheit und



ungebrochenem Glanz.

Doch, doch, das Grelle, das Dissonante, das Gewalttätige ist
präsent, ist von Kamioka gekonnt erfasst und ausgespielt. Aber
der  Hauch  des  sarkastischen  Ingrimms,  die  flammende
Verzweiflung,  die  brütende  Depression,  die  sich  furchtbar
aufbäumende,  in  Erschöpfung  verpuffende  Energie  –  diese
Extreme  emotionalen  Ausdrucks  holt  Kamioka  nicht  ein.
Verstörung sollte nicht walten, aber die Mahler’sche Welt ist
tief, tiefer noch als in den Noten gedacht…

_________________________________________________________

Das Vierte Sinfoniekonzert des Wuppertaler Sinfonieorchesters
am 13. Und 14. Dezember in der Stadthalle präsentiert ein
außergewöhnliches  Programm  mit  Musik  der  polnischen
Komponisten  Karol  Szymanowski,  Mieczysław  Karłowicz  und
Wojciech  Kilar.  Die  Leitung  hat  Antoni  Wit,  Direktor  der
Warschauer  Nationalphilharmonie.  Info:
www.wuppertaler-buehnen.de

Mehr Mahler in der Region gibt es am 20., 22, und 23. November
in Düsseldorf: In der Tonhalle dirigiert Adam Fischer, neuer
Chefdirigent der Sinfoniker, Mahlers Siebte Symphonie. Info:
www.tonhalle.de  .  Im  Februar  gastiert  das  Mahler  Chamber
Orchestra mit der Zweiten Symphonie seines Namensgebers unter
Daniel Harding in der Philharmonie Essen (19.), im Konzerthaus
Dortmund  (20.)  und  in  der  Philharmonie  Köln  (21.  Februar
2016). Info: www.mahlerchamber.com

Man  entkommt  ihnen  nicht:
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„Die  Roboter“  –  Dortmunder
Schau über Mensch & Maschine
geschrieben von Bernd Berke | 29. November 2015
Am  Eingang  der  Ausstellung  „Die  Roboter“  heißt  uns  ein
gewisser Jemand willkommen – dreimal darf man raten, wer…

Richtig. Ein Roboter namens „RoboThespian“ macht die Honneurs
und  sagt  artig  Guten  Tag.  Manchmal  hat  er  dabei  sogar
blinkende Herzchen in den Augen. Putzig, nicht wahr? Doch die
kurzweilige  Ausstellung  hat  etliche  ernstere  Aspekte.
Schließlich geht es in mancherlei Facetten um das komplexe
Verhältnis von Mensch und Maschine.

„RoboThespian“
begrüßt  die
Besucher.  (Foto:
Bernd Berke)

Man entkommt ihnen nicht: Auch im weiteren Verlauf der Schau
in der Dortmunder Arbeitswelt-Ausstellung DASA begegnen einem
solcherlei Wesen. Manchmal begleiten sie einen auch, wenn man
denn mag. Mehrere Gestalten, nicht ganz menschenhoch, etwas
unförmig rundlich geraten, gleiten durch die Räume. Man kann
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sie nach bestimmten Exponaten fragen – und sie fahren schon
mal voraus, bevor sie die Ausstellungsstücke erläutern. Aber
keine Angst, es gibt auch noch menschliches Personal.

Der kleine Nao steht auf und tanzt

Liebling aller Besucher dürfte indes der kleine Nao werden,
dem  man  (einstweilen  nur  auf  Englisch  und  ohne  höfliche
Floskeln wie „bitte“) einfache Anweisungen geben kann: „Sit
down“, „stand up“ und so weiter. Nach kurzer Rückfrage (Du
willst, dass ich mich hinsetze?) tut er’s tatsächlich. Er kann
auch – etwas ungelenk, doch irgendwie ausdrucksvoll – ein
wenig tanzen. Falls er dabei mal unsanft auf den Rücken fällt,
rappelt  er  sich  mühsam  wieder  hoch,  und  zwar  ganz  ohne
Anweisung, wie aus eigenem Antrieb.

Roboter  „Nao“  hat  sich
nach  entsprechender
Anweisung  hingesetzt.
(Foto:  Bernd  Berke)

Für Unterhaltung ist also gesorgt. Doch die von Dr. Philipp
Horst  kuratierte  Schau  fächert  –  zwischen  Faszination,
Reflexion und Besorgnis – mit rund 200 Belegstücken in fünf
Abteilungen  die  Geschichte  der  Werkzeuge  und  der  rasant
fortschreitenden Automatisierung auf, gleichsam seit Steinzeit
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und Antike. Man erkennt: Schon seit geraumer Zeit wird die
Phantasie  der  Menschen  von  Vorstellungen  beflügelt,  die
irgendwann auf künstliche Wesen hinauslaufen mussten.

Im ersten Raum geht’s wie im Fluge vom Hammer über Fahrrad,
Dampf- und Schreibmaschine bis zum Maschinengewehr aus dem
Ersten  Weltkrieg.  Immer  entschiedener  bewegten  sich  die
Maschinen (wie von) selbst.

Ein Thema auch für die Künste

Mechanische Automatenmenschen des 18. Und 19. Jahrhunderts,
zunächst viel bestaunte „Wunder“, hernach auch Jahrmarkts- und
Werbeattraktionen, stehen für eine Übergangszeit. Da sieht man
etwa einen automatischen Clown, ein mechanisches Krabbelkind
und  einen  orientalischen  Raucher,  aus  konservatorischen
Gründen leider samt und sonders im Stillstand.

„Nao“  tanzt  wie  in
Trance… (Foto: Bernd
Berke)

Die  Entwicklung  konnte  die  Künste  nicht  unberührt  lassen.
Ausschnitte  aus  Filmen  wie  Fritz  Langs  „Metropolis“  und
Seitenblicke  auf  Dadaisten  oder  Surrealisten,  welche  die
zunehmende  Automatisierung  teils  freudig  und  fiebrig
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begrüßten,  geben  eine  Ahnung  davon.

Mit dem tschechischen Schriftsteller Karel Čapek kam dann 1921
der Begriff „Roboter“ erstmals in die Welt. Werke der Science-
Fiction  wie  Isaac  Asimows  „I  Robot“  (1950)  setzten  diese
Tradition auf hohem Niveau fort.

Apparate für Leib und Seele

Im  Laufe  des  Rundgangs  wird  deutlich,  wie  sehr  die
Robotertechnik unsere Welt bereits durchdringt, beispielsweise
in der Medizin, beginnend mit Prothesen (eiserne Hand von
1530, Exemplare aus dem Ersten Weltkrieg). Heute wird der
menschliche Körper auf vielfältige Weise repariert, technisch
unterstützt und auch von innen her „optimiert“.

Überdies  gibt  es  Roboter  für  die  Seele:  Eine  interaktive
Stoffkatze („JustoCat“) mit technischem Innenleben kommt in
der Pflege zum Einsatz, sie kann miauen und schnurren und
lässt  sich  stundenlang  streicheln.  Gedacht  ist  sie  als
Trösterin  dementer  Menschen,  die  sich  dank  der  simplen
Schlüsselreize  wohlig  an  frühere  Zeiten  mit  wirklichen
Haustieren „erinnern“ sollen.

Mimik-Nachahmung  mit
Hindernissen:  Der
Roboterkopf  hat  offenbar
noch  nicht  „erkannt“,  dass
die Frau den Mund geöffnet
hat  –  und  schaut  etwas
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begriffsstutzig  drein.
(Foto:  Bernd  Berke)

Derweil  sind  ganze  Fertigungslinien  ohne  Industrie-Roboter
nicht  mehr  denkbar;  vom  Einsatz  im  Weltraum,  im  Krieg
(Fernlenkwaffen,  Drohnen  usw.)  und  bei  Katastrophen
(fernsteuerbare  Bombenentschärfer,  Brandbekämpfer,  AKW-
Roboter) ganz zu schweigen. Für all diese Bereiche sieht man
Beispiele in der wohlüberlegt zusammengestellten Schau. Man
ist  aus  gutem  Grund  am  Puls  der  Zeit,  denn  auch  in  der
Bundesanstalt für Arbeitsschutz und Arbeitsmedizin (sozusagen
das Mutterinstitut der DASA) wird avancierte Roboterforschung
betrieben.

Und wie sieht die Zukunft aus? War eine direkte Begegnung
zwischen menschlichen Mitarbeitern und Robotern lange Zeit zu
gefährlich,  so  hat  sich  die  Technik  immer  feingliedriger
angepasst und gleichsam vermenschlicht, so dass gemeinsames
Arbeiten von Mensch und Maschine immer üblicher wird.

Ist Sex mit Robotern denkbar?

Auch  beginnen  die  Apparate  allmählich  in  die  Bezirke  der
Kreativität und der Emotionalität vorzudringen. Da findet sich
z.  B.  ein  Roboter,  der  menschliche  Mimik  (noch  etwas
grobschlächtig) nahezu in Echtzeit nachahmt und einen anderen,
der einen zunächst per Kamera aufnimmt und danach – allerdings
auch  noch  recht  zittrig  und  unperfekt  –  ein  Porträt  zu
zeichnen beginnt. Der Stift wurde heute übrigens von zwei
Wäscheklammern gehalten. Solch improvisatorischer Behelf wirkt
in  diesem  Kontext  irgendwie  erfreulich,  wie  ein  wohltuend
retardierendes Moment.



Roboterhand  beim  zittrigen
Zeichnen  eines  Porträts.
(Foto:  Bernd  Berke)

Doch wahrscheinlich ist es nur eine Frage der Zeit, bis es zur
Vermischung  und  wechselseitigen  Grenzüberschreitung  kommt:
Wird  man  eines  Tages  nicht  mehr  zwischen  humanen  und
humanoiden Existenzen unterscheiden können? Für uns Heutige
wohl noch eine grausige Vorstellung. Aber wer weiß, wie unsere
Nachfahren damit umgehen.

Um die gemischten Gefühle der Besucher zu erkunden, hat man
der Schau eine (unwissenschaftliche) Umfrage beigesellt. Nach
dem heutigen Stand, der wohl noch überwiegend Journalisten und
DASA-Mitarbeiter  erfasst  hat,  konnten  sich  57%  nicht
vorstellen, Sex mit einem Roboter zu haben. Die womöglich
erschütternde Nachricht lautet also: 43% können sich Sex mit
einem Roboter vorstellen. Nun ja, imaginieren kann man dies
und jenes. Aber will man’s dann auch?

„Die Roboter. Eine Ausstellung zum Verhältnis von Mensch und
Maschine“. 21. November 2015 bis 25. September 2016. DASA
Arbeitswelt Ausstellung, Dortmund, Friedrich-Henkel-Weg 1-25.
Geöffnet  Mo-Fr  9-17,  Sa/so  10-18  Uhr.  Weitere  Infos:
www.dasa-dortmund.de
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In einer hoffnungslosen Welt:
„Der  Dieb“  von  Fuminori
Nakamura
geschrieben von Britta Langhoff | 29. November 2015

 Nishimura ist ein erfahrener Taschendieb. Ein
Maßanzug verleiht ihm Anonymität, elegant und
unauffällig  bewegt  er  sich  durch  Tokios
Menschenmassen  und  stiehlt  Fremden  ihre
Geldbörsen.  Sein  Gewerbe  hat  er  zur  Kunst
erhoben, fließend und kaum merkbar sind seine
Bewegungen. Der Diebstahl geschieht reibungslos
und unbemerkt, manchmal so unbemerkt, dass nicht
einmal  er  selbst  sich  an  alle  Diebstähle

erinnern  kann.

Dabei lässt er Prinzipien walten, er stiehlt nur von Menschen,
die ihm reich und wohlhabend erscheinen. Geld an sich bedeutet
ihm  nichts,  so  wenig  wie  die  Menschen,  die  er  bestiehlt,
beides ist für ihn nur eine weitere Unschärfe seines Lebens,
in dem er keine Gegenwart und keine Zukunft sieht. Er lebt in
einem  armseligen  Appartement,  er  hat  keine  Familie,  keine
Freunde, keine Verbindungen. Nur einen kleinen Jungen, der ihn
sich als Vaterfigur ausgesucht hat und der von ihm die hohe
Kunst des Diebstahls lernen will, den wird er nicht los. In
dem Moment, wo er sein Herz ein klein wenig öffnet, eine
Verantwortung fühlt, holt ihn das Einzige, was er noch hat,
seine Vergangenheit ein.

Sein  erster  und  bis  dato  auch  einziger  Partner,  Ishikawa
erscheint wieder in seinem Leben. Einst war er mit ihm ihn
einen Raubüberfall verwickelt, danach trennten sich ihre Wege
und Nishimura tauchte in der Anonymität der Großstadt unter.
Ishikawa  hingegen  wurde  zur  Marionette  des  mächtigen
Gangsterbosses Kizaki, der sich selbst mit Genuß als Herrn
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über Leben und Tod inszeniert, Kizaki zwingt Ishikawa und mit
ihm Nishimura, Handlanger für seine Verbrechen zu sein. Das
Schicksal des Diebes scheint besiegelt.

In seinem Roman „Der Dieb“ nimmt Fuminori Nakamura den Leser
mit  in  die  Unterwelt  einer  Kultur,  die  vielen  Europäern
unbegreiflich  und  undurchdringlich  scheint.  Über  den  Autor
selbst ist wenig in Erfahrung zu bringen, außer dass er ein
1977 geborener japanischer Schriftsteller sei. Dieses Buch hat
er unter Pseudonym geschrieben.

Nakamura zeigt ein hoffnungsloses Land und seine Metropole.
Sein  Tokio  ist  keine  Stadt  heller  Lichter  und  modernster
Technologie, es ist farblos und düster, die Gesichter der
Menschen  sind  blickleer,  die  Messer  blutig  und  statt  der
modebewussten Mädchen mit ihren bonbonfarbenen Haaren kreuzen
früh gealterte alleinerziehende Frauen den Weg des Diebs.

Dieser Thriller kommt ohne Action aus, dafür aber beschwört er
Angst  durch  die  Art,  wie  der  Gangsterboss  Kizaki  seine
Ansichten von Schicksal und Kontrolle lebt und gleichzeitig
den Dieb mit einem lakonischen „Es ist alles nur ein Spiel.
Nimm  das  Leben  nicht  so  wichtig“  abfertigt  und  in  sein
Verderben schickt.

Der Fokus liegt nicht auf den Verbrechen selbst, sondern auf
der Psychologie und der Körperlichkeit des Verbrechens: „Die
Zeit  floss  in  ihrem  eigenen,  immer  gleichen  Tempo  dahin,
bestimmte den Lauf der Dinge und schob mich langsam vor sich
her. Wenn ich jedoch meine Hände nach dem Eigentum fremder
Leute ausstreckte, fühlte ich in der Anspannung des Moments so
etwas wie Freiheit.“

Nakamura  erzählt  rasant,  dabei  aber  sehr  elegant  und
schnörkellos, jederzeit um die Symbole von Unausweichlichkeit
wissend. Darin gleicht er in der Ausübung seines Handwerks
seinem  Helden.  So  akribisch,  wie  der  Dieb  seine  Aktionen
ausübt, so sorgfältig ist auch das Buch geschrieben.



„Der Dieb“ ist ein kühler Thriller, der tief an existentielle
Fragen rührt. Ein sehr intensives Leseerlebnis.

Fuminori Nakamura: „Der Dieb“. Roman. Aus dem Japanischen von
Thomas Eggenberg. Diogenes Verlag, Zürich. 211 Seiten, € 22.-

Die  Not  der  anderen:  Das
Aalto-Theater  Essen  zeigt
Bohuslav  Martinůs
„Griechische Passion“
geschrieben von Anke Demirsoy | 29. November 2015

Priester  Fotis  (Baurzhan
Anderzhanov)  versucht  einer
Frau zu helfen, die am Ende
ihrer  Kräfte  ist  (Foto:
Matthias  Jung,  Aalto-
Theater)

Kaum hat der Priester des griechischen Dorfs Lycovrissi die
Rollen für das geplante Passionsspiel verteilt, geht in den
ausgewählten Darstellern eine seltsame Verwandlung vor. Der
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Hirte Manolios beginnt, wie Christus zu reden und zu handeln.
Die Dorfhure Katerina identifiziert sich mit Maria Magdalena.
Und obwohl Panait sich zunächst dagegen wehrt, färbt die Rolle
des Judas immer stärker auf ihn ab.

Es ist ein Spiel mit doppeltem Boden, das Bohuslav Martinů in
seiner  letzten  Oper  „Die  griechische  Passion“  treibt.  Das
Aalto-Theater  zeigt  die  Zürcher  Fassung  des  1961  ebendort
uraufgeführten  Vierakters  jetzt  in  einer  Produktion  des
tschechischen Regisseurs Jiří Heřman, der mit dieser Arbeit
seinen Einstand in Essen gibt. Es ist keine leichte Aufgabe,
der Heřman sich stellt: Martinůs Oper trägt oratorienhafte
Züge  und  ist  über  weite  Strecken  kontemplativ-statisch.
Abseits  der  Hauptrolle  des  Manolios  gewinnen  nur  wenige
Figuren Gesicht und Gewicht.

Gleichwohl gelingt der Regie ein starkes Plädoyer für das
Werk,  das  nach  Nikos  Kazantzakis’  Roman  „Der  erneut
gekreuzigte Christus“ entstand. Heřman konzentriert sich auf
die Frage, wie weit es mit den christlichen Werten her ist,
wenn Notleidende auf Wohlhabende treffen: in diesem Fall die
gewaltsam  Vertriebenen  eines  griechischen  Dorfs  auf  die
Einwohner  von  Lycovrissi.  Der  Regisseur  widersteht  der
Versuchung,  zu  stark  auf  den  Zug  aktueller
Flüchtlingsberichterstattung aufzuspringen. Vielmehr rückt er
Angst und Selbstsucht in den Fokus, den Unwillen, mit anderen
zu teilen.



Manolios  (Jeffrey
Dowd) fürchtet sich
vor der Versuchung
durch  Katerina
(Jessica  Muirhead.
Foto:  Matthias
Jung,  Aalto-
Theater)

Im Verbund mit Dragan Stojčevski hat Jiří Heřman dafür ein
Bühnenbild entworfen, das von christlichen Symbolen dominiert
wird.  An  der  Rampe  brennen  Kerzen,  eine  übermannshohe
Kirchenglocke hängt an einem Haken, eine antik wirkende Mauer
steht  für  Ausgrenzung  und  Öffnung.  Wasser  und  Erde,  die
zentralen Elemente für menschliche Siedlungstätigkeit, werden
in flachen Becken seitwärts auf den Bühnenboden geschoben. Die
Lichtreflexionen des Wassers auf dem Mauerwerk verleihen der
Szene viel Atmosphäre.

Heřman verschont uns nicht mit dem, was existenzielle Not
bedeutet. Wir sehen sterbende Frauen und Kinder. Erschöpfte
Männer,  die  sich  kaum  mehr  auf  den  Beinen  halten  können.
Manolios, der Mitgefühl predigt und zur Hilfe aufruft, zieht
dadurch  den  Zorn  der  Dorfelite  auf  sich.  Er,  der
Christusdarsteller, wird schließlich vom Popen exkommuniziert
und von einer Gruppe von Dorfbewohnern zu Tode geprügelt. Aber
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wir sehen auch jene, die Manolios folgen und Gutes tun wollen,
soweit es in ihren Kräften steht.

Katerina  (Jessica  Muirhead)
trägt einen toten Jungen auf
den  Armen  (Foto:  Matthias
Jung, Aalto-Theater)

Von ihnen gewinnt vor allem Katerina (Maria Magdalena) Format.
Das liegt wesentlich an der Leistung der britisch-kanadischen
Sopranistin Jessica Muirhead, die stimmlich zunehmend Wärme
entwickelt, bis sie zu leuchtenden Tönen der Empathie und
beseelter Festigkeit in Handeln und Glauben findet.

Jeffrey Dowd gibt den Manolios als Zweifler, der sich als
Christusdarsteller zunächst unwürdig findet, dann aber immer
stärker dem folgt, was ihm christlicher Auftrag scheint.

Der Chor des Aalto-Theaters, der in diesem Passionsspiel die
zweite Hauptrolle übernimmt, verhindert durch sein engagiertes
Spiel, dass die „Griechische Passion“ zu einem Gottesdienst
auf  der  Opernbühne  wird.  Musikalisch  steuert  er  biblisch-
archaische  Wucht,  folkloristische  Farben  und
expressionistische  Ausbrüche  bei,  wobei  die  Sopranstimmen
zuweilen etwas übersteuert klingen.

Am Pult der Essener Philharmoniker zeigt Tomáš Netopil einmal
mehr sein Feingefühl für die Partituren seines Heimatlandes.
Bei  ihm  darf  der  Zuhörer  im  Wohlklang  byzantinischer
Kirchenmusik  schwelgen,  ja  beinahe  im  Puccini-Melos  baden,
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ohne  dass  feine  Strukturen  oder  harmonische  Verschärfungen
verschwiegen  würden.  Die  Essener  Philharmoniker  bringen
psalmodierende  Passagen  in  prachtvollstem  Dur,  aber  auch
gleißende Zuspitzungen und Ausbrüche.

Mag man in Martinůs Oper nun unbedingt „das Stück der Stunde“
sehen, so greift es doch zu kurz, sie als „Flüchtlingsoper“ zu
beschreiben. Griechen treffen in diesem Stück auf Griechen;
die rivalisierenden Gruppen haben Nation, Religion und Kultur
gemeinsam.  Der  Kampf  zwischen  Altruismus  und  Egoismus
hingegen, er ist vermutlich so alt wie die Menschheit selbst.

Termine  und  Informationen  unter
http://www.aalto-musiktheater.de/vorschau/premieren/the-greek-
passion.htm

Darf  man  über  Untaten
schweigen?  Javier  Marías‘
Roman „So fängt das Schlimme
an“
geschrieben von Frank Dietschreit | 29. November 2015
Warum sprechen wir ständig über Dinge, die wir eigentlich gar
nicht wissen können? Warum wühlen wir in Gerüchten und Lügen
und präsentieren sie als vermeintliche Wahrheiten? Könnte es
nicht  manchmal  sinnvoll  sein,  über  mögliche  Verbrechen  zu
schweigen  und  Untaten  mit  dem  Mantel  des  Vergessens
zuzudecken, mithin das Schlimme zu vermeiden, damit das hinter
der Szenerie lauernde noch noch Schlimmere gebannt bleibt?

Mit  solchen  Fragen  zur  Psychologie  des  politischen  und
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philosophischen Erkenntnisinteresses beschäftigt sich Javier
Marías in seinem neuen Roman „So fängt das Schlimme an“. Schon
der Titel des Buches spielt auf Shakespeare an, der einmal
sagte: „Thus bad begins ans worse remains behind“.

Das Spiel mit Shakespeare ist beim spanischen Autor, der sich
mit  Romanen  wie  „Mein  Herz  so  weiß“  oder  „Morgen  in  der
Schlacht denk an mich“ in die Weltliteratur schrieb und eine
zeitlang  in  Oxford  lebte  und  lehrte,  nichts  Neues.  Immer
wieder kommt er in seinen vielschichtigen Erzähl-Variationen
über die Schwierigkeit, die Wahrheit von der Lüge, die Fiktion
von  der  Realität  und  das  Wunschdenken  von  den  Fakten  zu
unterscheiden, auf den englischen Literatur-Giganten zurück.

Diesmal  gibt  Marias  seinem  Ich-Erzähler  sogar  einen
anspielungsreichen Namen: Denn Juan, der von heute aus auf
eine Zeit zurückschaut, als er noch ein 23jähriger Film-Freak
war und sich naiv in ein Gespinst aus Lug und Trug, Liebe und
Hass,  Leidenschaft  und  Tod  verwickeln  ließ,  trägt  den
Nachnamen de Vere – ist also ein literarischer Nachfahre von
Edward  de  Vere,  Earl  of  Oxford,  Abenteurer,  Duellant  und
Dichter, den manche für den wahren Shakespeare halten. Dessen
Vorname – Edward – aber trägt im Roman die Person, die für den
Erzähler Juan zum Vater-Ersatz wird: Eduardo Muriel, Film-
Regisseur und Ikone des spanischen Kinos, bei dem Juan als
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Assistent anheuert.

Wir schreiben das Jahr 1980, vor wenigen Jahren ist General
Franco gestorben und die klerikal-faschistische Diktatur sang-
und klanglos verschwunden. Um ohne Blutvergießen den Aufbruch
in  die  Demokratie  zu  ermöglichen,  wird  allen  Tätern  und
Mitläufern eine Amnestie gewährt.

In  diesem  Milieu  des  Schweigens  und  Verdrängens  gedeihen
Gerüchte, deren Wahrheitsgehalt niemand überprüfen kann. Hat
Doktor Jorge van Vechten seine Karriere und seinen Reichtum
wirklich  nur  der  Tatsache  zu  verdanken,  dass  er  williger
Helfer der Faschisten war? Benutzt er sein Wissen über die
Geheimnisse der Menschen tatsächlich, um sie zu erpressen und
Frauen sexuell zu nötigen?

Juan soll das im Auftrag seines Chefs herausbekommen. Denn van
Vechten  ist  ein  Freund  des  Film-Regisseurs  und  vielleicht
sogar ein Liebhaber von Muriels Gattin Beatriz. Juan wird zum
Spion wider Willen: Ihm ist das Geschnüffel widerlich, und
peinlich ist ihm auch, dass er sich auf eine kurze Affäre mit
Hausherrin Beatriz einlässt.

Doch als Juan endlich der ganzen Wahrheit über den dubiosen
Arzt und über die Ehehölle der Muriels nahekommt, gebietet ihm
der Regisseur zu schweigen. Er will das Schlimme doch lieber
nicht wissen, um das noch Schlimmere zu bannen.

Dass  die  verwickelte,  von  literarischen  Anspielungen,
filmhistorischen  Hinweisen,  politischen  Abgründen  und
erotischen  Vergnügungen  durchwirkte  Geschichte  nicht  gut
ausgehen  kann,  ist  klar.  Doch  wie  Javier  Marías  auf  ein
furioses Finale zusteuert und das gefährliche Intrigen-Spiel
zu einem (halbwegs) versöhnlichen Ende bringt, ist ganz großes
Erzähl-Kino.

Javier Marías: „So fängt das Schlimme an“. Roman. Aus dem
Spanischen von Susanne Lange. S. Fischer Verlag, Frankfurt,
638 Seiten, 24,99 Euro.



Ratlos  in  Hannover  –  und
überhaupt
geschrieben von Bernd Berke | 29. November 2015
Ich möchte kein Politiker sein. Ich möchte kein Polizist sein.
Ich möchte kein…

Ist  Deutschland  ein  feiges  Land?  Das  überaus  gefährdete
Fußballspiel  England  –  Frankreich  im  Wembley-Stadion  wird
ausgetragen.  Die  Begegnung  Deutschland  –  Niederlande  in
Hannover wird hingegen rund 90 Minuten vor Beginn abgesagt.
Aber wer möchte verantwortlich sein, wenn Hinweise auf einen
Anschlag  vorliegen?  Und  diese  Hinweise  müssen  schon  sehr
konkret gewesen sein. Wer weiß.

Screenshot vom Spiel England
–  Frankreich  im  Wembley-
Stadion.

Bemerkenswerte Einlassung des Bundesinnenministers Thomas de
Maizière  in  seiner  Hannoveraner  Pressekonferenz:  Wollte  er
alle Journalistenfragen wahrheitsgemäß beantworten, so könnten
manche Antworten die Bevölkerung verunsichern…

Was sollen wir nun denken?
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Während ich im NDR die Pressekonferenz mit de Maizière, dem
niedersächsischen Innenminister Boris Pistorius (SPD) und dem
Dortmunder Bundesliga-Chef Reinhard Rauball verfolge, schaue
ich im Netz aus den Augenwinkeln auf Szenen der Begegnung in
London. Wie nebensächlich der Fußball geworden ist, fast schon
ein sinnfreies Gehampel!

Und schon fragt man sich, ob nicht die gesamte Bundesliga
gefährdet sein könnte. Und die Premier League. Und die Primera
Division. Das alles darf doch nicht wahr sein. Damit wären
diverse  Geschäftsmodelle  bedroht.  Und  damit  ginge  es  ans
Eingemachte des Westens.

Gänsehaut-Bekundungen aller Arten mag ich eigentlich nicht.
Aber  als  Franzosen  und  Engländer  in  London  gemeinsam  die
Marseillaise („Aux armes, citoyens, formez vos bataillons“)
gesungen haben, war das schon wahrlich „something to be“… Ach,
Europa!

Wie ich gerade sehe, läuft im NDR schon wieder ein alter
„Tatort“. Na, dann. Kann man ja wohl beruhigt schlafen, oder?

Die  40.  Tage  Alter  Musik:
Frühe Kult-Oper „Camilla“ und
mehr beim Festival in Herne
geschrieben von Werner Häußner | 29. November 2015

https://www.revierpassagen.de/33220/die-40-tage-alter-musik-fruehe-kult-oper-camilla-und-mehr-beim-festival-in-herne/20151117_1833
https://www.revierpassagen.de/33220/die-40-tage-alter-musik-fruehe-kult-oper-camilla-und-mehr-beim-festival-in-herne/20151117_1833
https://www.revierpassagen.de/33220/die-40-tage-alter-musik-fruehe-kult-oper-camilla-und-mehr-beim-festival-in-herne/20151117_1833


Das Ensemble „Vox Werdensis“
bei  seinem  Konzert  in  der
Kreuzkirche in Herne. Foto:
Thomas Kost/WDR

Vor  40  Jahren  war  das  schon  ein  bisschen  irre:  Als  der
damalige Kulturdezernent der Stadt Herne, Joachim Hengelhaupt,
1976  die  Idee  umsetzte,  Instrumente  für  Alte  Musik
auszustellen  und  einige  kleine,  feine  Konzerte  zu
veranstalten,  konnte  er  noch  nicht  auf  eine  vielfältige
„Szene“ in diesem Sektor bauen. Und der Westdeutsche Rundfunk,
der sich mit Herne zusammentat, leistete echte Pionierarbeit
in einem Feld, das heute „Kult“ ist: Festivals, Ensembles,
aber  auch  Musikwissenschaft  und  Musizierpraxis  haben  sich
seither rasant weiterentwickelt.

Die  Festival-Macher  seit
1976.  Von  links:  Klaus  L
Neumann  (ehemaliger
künstlerischer  Leiter),
Joachim  Hengelhaupt



(Kulturdezernent  a.D.  und
Festivalgründer),  Richard
Lorber  (künstlerischer
Leiter).  Foto:  Thomas
Kost/WDR

Zur  Erinnerung:  Die  ersten  Harnoncourt-Aufnahmen  bei
Telefunken  waren  damals  gerade  mal  fünf  Jahre  alt  und
Ensembles wie der Concentus Musicus oder Gustav Leonhardts
Leonhardt-Consort  agierten  am  Rand  des  Konzertbetriebs  für
eine  kleine  Gemeinde  Begeisterter.  Historische
Aufführungspraxis war für die meisten klassischen Musiker ein
exotisches  Hobby  einiger  Enthusiasten,  eine  Ausbildung  an
Hochschulen noch alles andere als üblich.

Aber immerhin hatte es in Nordrhein-Westfalen mit der Cappella
Coloniensis das erste Orchester weltweit gegeben, das im Sinne
der historischen Aufführungspraxis musizierte. Ihr Debüt am
18.  September  1954  im  Sendesaal  des  Funkhauses  am
Wallraffplatz in Köln erfuhr internationale Beachtung; einer
ihrer Gründerväter, Eduard Gröninger, war Musikwissenschaftler
beim damaligen NWDR.

Heute sieht das anders aus: Ensembles und Festivals sprossen
aus dem sprichwörtlichen Boden, genährt von Wissbegier und
Lust an neuen Klängen und vergessener Musik. Weit über Bach
und Barock hinaus richtet sich der Blick zurück in älteste
mittelalterliche  Überlieferungen,  aber  auch  auf  die  Musik
anderer  Zonen  und  Völker.  Ein  Konzert  wie  das  der  „Vox
Werdensis“  unter  Stefan  Klöckner,  der  an  der  Folkwang
Universität Essen das Institut für Gregorianik leitet, ist
heute nichts Ungewöhnliches mehr.



Stefan  Klöckner:  Er
rekonstruierte  die
liturgische  Musik  für  den
heiligen  Ludgerus.  Foto:
Thomas  Kost/WDR

Die  männlich  markanten,  traumhaft  intonationssicheren,  auf
Raum und Wort ausgerichteten Männerstimmen geleiteten in der
Kreuzkirche in Herne durch einen idealtypischen liturgischen
Tag  zu  Ehren  des  heiligen  Liudger:  hochmittelalterliche
geistliche Musik aus der Abtei Werden, bei der ein Einfluss
der heiligen Hildegard von Bingen nicht ausgeschlossen werden
kann. Das Konzert zeigte, was auch in einem gut erforschten
Bereich  noch  an  Fortschritt  möglich  ist:  Instrumente  wie
Glockenspiel, Drehleier, Traversflöte und die lautenähnliche
Quinterne gehören – wie mittelalterliche Abbildungen nahelegen
– zur Aufführung des einst rein vokal angenommenen Chorals.

Mit  dem  Abschlusshymnus  („Confessor  o  dignissime“)  stellte
Klöckner  das  Experiment  einer  metrisch  gebundenen
Interpretation vor, wie er sie aus zeitgenössischen Quellen
als  wahrscheinlich  erschlossen  hat:  Der  zeitlos  getragene
Choralgesang gewinnt plötzlich rhythmischen Schwung und eine
„weltliche“  Artikulation.  So  folgt  die  Musik  vertieften
Einblicken  in  die  mittelalterliche  Theologie,  die  so
weltabgewandt und zeitenthoben, wie sie einst verklärt wurde,
eben nicht gewesen ist.



Das  Kulturzentrum  in
Herne  –  einer  der
Veranstaltungsorte
der Tage Alter Musik.
Foto: Werner Häußner

„Kult“ war das Thema der 40. Tage Alter Musik in Herne, und
der verantwortliche WDR-Redakteur Richard Lorber verengt den
Begriff weder auf den gottesdienstlichen Kult noch auf den
„Kult-Status“  der  (alten)  Musik.  Sondern  er  entwickelt  in
einer inhaltlich ausgefeilten Dramaturgie das Spektrum dessen,
was aus dem lateinischen „cultus“ im Lauf der Zeit erwachsen
ist: Der Marienkult im gegenreformatorischen 17. Jahrhundert
spielt da ebenso eine Rolle wie der an exotischer Entdeckung
sich erfreuende Türken-„Kult“. Beides wurde in anspruchsvoll
programmierten Konzerten musikalisch konkretisiert.

Auch  früher  gab  es  „Kult“-Musiker:  Das  Festival  rückte
Arcangelo  Corelli  und  Niccolò  Paganini  als  Beispiele  ins
Blickfeld.  Dass  dem  Herrscherkult  in  der  Zeit  des
französischen „Sonnenkönigs“ Ludwig XIV. und seinem komplexen
Verhältnis zur geistlichen Musik der Zeit nicht „gehuldigt“
werden  konnte,  ist  den  aktuellen  Ereignissen  in  Paris
geschuldet: Die Musiker von Le Concert Spirituel und Hervé
Niquet  sahen  sich  außerstande,  angesichts  des  furchtbaren
Massakers Paris zu verlassen und nach Herne zu reisen.



Auch  „Kult“-Stücke  gab  es  vor  300  Jahren.  Mit  Giovanni
Bononcinis Oper „Camilla“ erfüllte Herne eine der vornehmsten
Aufgaben eines solchen Festivals, ins Licht der Gegenwart zu
rücken,  was  uns  auch  nach  so  langer  Zeit  noch  etwas  zu
bedeuten hat, das reiche Erbe europäischer Musik unseren Ohren
zu  erschließen.  „Camilla“  stand  am  Beginn  des  Hypes  der
italienischen  Oper  im  vergnügungssüchtigen  London  des
beginnenden 18. Jahrhunderts. Die Oper wurde in London von
1706 bis 1728 in einer sagenhaften Aufführungsserie von 111
Abenden gespielt, wie Dramaturgin Sabine Radermacher in ihrem
sorgfältig  recherchierten  Programmheftbeitrag  vermerkt.  Sie
war ein Stück Nostalgie für eine ganze Generation.

Aber  ihre  Botschaft  dürfte  über  das  übliche  Interesse  an
herrscherlichen  Ränkespielen,  entflammten  Affekten  und
Leidenschaften und komischen Verwicklungen hinaus wahrgenommen
worden sein. Das Libretto von Bononcinis begabtem Mitarbeiter
Silvio Stampiglia mag in der listigen, entmachteten Königin
Camilla aus dem sagenhaften vorrömischen Reich der Volsker die
Engländer an die eigenen bedrängten Königinnen erinnert haben.
Und  die  Botschaft,  über  die  politischen  Interessen  und
Zugehörigkeiten hinaus dem Frieden und der Liebe zu frönen,
mag dem Zeitgeist entgegengekommen zu sein: Man hatte Hass und
Blut nach zwei Generationen des politischen Hin und Hers wohl
einfach satt.

Konzertante  Aufführung  der
Oper „Camilla“ bei den 40.
Tagen Alter Musik in Herne



2015. Foto: Thomas Kost/WDR

Heute  kommt  Bononcinis  Camilla  über  das  Gewirre  der
Barockopern-Kabale  nicht  mehr  hinaus:  Die  Wechselbäder  von
Leid und Liebe, Triumph und Ohnmacht, Wahrheit und Verstellung
sind zu krass konstruiert, um noch einen Rest Glaubwürdigkeit
zu bewahren.

Was  aber  bleibt,  haben  schon  die  Zeitgenossen  Bononcinis
gerühmt:  sein  Talent  für  den  pastoralen  Stil,  seine
originellen  Harmonien  und  seine  graziösen  und  eleganten
Melodien. Die konzertante Aufführung im Kulturzentrum Herne
ließ  vernehmlich  werden:  Bononcini  komponiert  feinsinnige
Lyrik, versonnene Schwermut, in Schönheit leuchtenden Schmerz
mit so viel Eleganz und emotionaler Wahrhaftigkeit, dass es
verständlich wird, warum die Londoner auf ihn flogen.

Den Verdienst, die in der Gruft der Geschichte erblindeten
Edelsteine  neu  aufzupolieren  und  in  Glanz  und  Wonne
auszustellen,  gebührt  in  erster  Linie  dem  Elbipolis
Barockorchester aus Hamburg mit Jürgen Groß als Konzertmeister
und Jörg Jacobi am Cembalo. In den gut zweieinhalb Stunden
Musik  war  kein  Nachlassen  der  Konzentration,  der  exakten
Formulierung,  der  rhythmischen  Präzision  und  metrischen
Wachheit, der Phrasierungs-Eleganz und Intonationssicherheit
festzustellen.

Aber mehr noch: Die transparente Abstimmung und Mischung der
Instrumente und das detailbewusste Spiel der fünfzehn Musiker
garantierte  ausdrucksstarke  Farben:  eine  edel  ebenmäßige
Blockflöte (Elisabeth Champollion), zwei durchsetzungsfähige,
saubere  Oboen  (Luise  Haugk,  Markus  Müller),  ein  mal
trauerschweres, mal burleskes Fagott (Stephan von Hoff), ein
filigran-virtuoses  Cello  (Hannah  Freienstein)  und  die
präsente, reizende Koloristik oder versonnene Soli beitragende
Theorbe (Johannes Gontarski).

Ironie und humorvolle Distanz hätten gutgetan



Die  gepflegte,  ausgefeilte  Wiedergabe  von  Bononcinis  Musik
hatte freilich auch einen Nachteil: Den Willen zum expressiven
Risiko,  zum  theatralisch  geschärften  Ton,  zur  gestischen
Prägnanz brachten die Hamburger nicht mit. Die Ausbrüche der
Wut, der Hilflosigkeit, der Verzweiflung blieben distinguiert
wie  eine  englische  Nachmittags-Teegesellschaft.  Und  die
drolligen Szenen zwischen Tullia und Linco – dem „niederen“
Paar  –  kamen  so  seriös  daher  wie  das  unfreiwillige
parodistische Potenzial der „hohen“ Gestalten, das schon die
Zeitgenossen erkannt hatten.

Ironie und humorvolle Distanz hätten dem Stück gutgetan, auch
bei den Sängern, die sich von der Tendenz zu seelenvoller
Larmoyanz nicht ganz fernhalten konnten. Wieder einmal zeigte
sich, dass eine konzertante Wiedergabe einer Oper nur eine
halbe  Sache  ist:  Eine  lebendige  Bühnenaktion  hätte  vieles
unterstreichen  können,  was  an  szenischem  Potenzial  in  der
Musik angelegt ist, aber nicht ausgespielt werden konnte.

Nur  der  gut  gelagerte  Bass  von  Simon  Robinson  mit  seinem
gestaltungsfähigen Kern und der rhetorisch talentierte Tenor
Michael Connaire schärften an ihren Figuren, dem getäuschten
Eroberer  und  verbohrten  Vater  Latinus  und  dem  unter
Verkleidung schmachtenden, aber auch aufbrausenden Liebhaber
Turnus,  lebendige  Konturen.  James  Elliott  als  Prenesto
demonstrierte  exemplarisch,  wie  problematisch  Gesangskultur
des 18. Jahrhunderts auf die Gegenwart zu übertragen ist: Der
angestrebte schlanke, feine, bewegliche Ton geht auf Kosten
der unverzichtbaren Stütze der Stimme; die dünne, manchmal
quetschige Formung des Klangs lässt nur wenig flexible Farben
zu,  und  von  technischer  Brillanz  bei  den  Verzierungen  zu
sprechen fällt schwer.

Ohne  komödiantischen  Anflug  trugen  Cécile  Kempenaers  und
Konrad Jarnot das Dienerpaar Tullia und Linco vor: Der so
großmäulige wie kleinlaute Diener verharrte mit dem versierten
Liedsänger Jarnot im Bereich gepflegter Lyrik; die gewitzte
junge  Frau  hat  eine  virtuose  Arie  mit  Begleitung  der



Piccoloflöte im zweiten und zarte Kantilenen im dritten Akt,
aber beide blieben lediglich fein ausgearbeitet, gewannen mit
der schmalen Stimme keinen Esprit.

Auch  den  beiden  Heroinen  des  Stücks,  Julia  Sophie  Wagner
(Camilla) und Marysol Schalit (Lavinia) mangelte es nicht an
lyrischer  Intensität  und  einem  schlank-innerlichen  Ton  im
Leid. Aber das entscheidende Quantum vokalen Exhibitionismus‘,
das auffahrende Temperament oder die vitale Brillanz ließen
beide mit ihrem zaghaften vokalen Zugriff auf ihre Figuren
vermissen.  Nun  ja  –  wenigstens  in  der  Aufnahme,  die  den
Tonmeister vor einige Herausforderungen stellte, dürfte sich
diese Keuschheit im Theatralischen vorteilhaft auswirken.

Im kommenden Jahr stehen die Tage der Alten Musik Herne unter
dem Thema „Hommage“. Sie finden vom 11. bis 13. November 2016
statt.

Die Mitschnitte einzelner Konzerte des Festivals dieses Jahres
sind an den Montagen 23. und 30.11., 14., 21. und 28.12.
jeweils um 20.05 Uhr in WDR 3 Konzert zu hören, beginnend am
23. November mit dem Konzert der „Vox Werdensis“.

Das  „Ludgerus-Offizium“,  das  im  Konzert  in  Herne  gesungen
wurde, ist auch auf CD erhältlich. Die Aufbahme basiert auf
einem  der  wichtigsten  Bücher  mit  Gesängen  zu  Ehren  des
Heiligen Ludgerus (des „Heiligen des Ruhrgebiets“), das vor
einiger Zeit in Kapstadt aufgetaucht ist. Der südafrikanische
Musikwissenschaftler  Morné  Bezuidenhout  hat  die  Gesänge
übertragen und mit den wenigen in Deutschland überlieferten
Handschriften  verglichen.  Hieraus  hat  Stefan  Klöckner,
Professor für Musikwissenschaft an der Folkwang Universität
der  Künste  und  Leiter  des  Ensembles  Vox  Werdensis,  ein
„Ludgerus-Offizium“ zusammengestellt. Die CD ist für 15 Euro
beim  Institut  für  Gregorianik  der  Folkwang  Universität
erhältlich. Kontakt: anke.westermann@folkwang-uni.de
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Magierin  am  Schlagzeug  –
Evelyn  Glennie  und  die
Dortmunder  Philharmoniker
retten Alberich
geschrieben von Martin Schrahn | 29. November 2015

Evelyn  Glennie,
Schlagzeugerin  von  Gnaden,
gab sich die Ehre bei  den
Dortmunder  Philharmonikern.
Foto: Jim Callaghan

Am  Ende  von  Richard  Wagners  „Götterdämmerung“,  die  den
vierteiligen „Ring des Nibelungen“ beschließt, ist eben jener
Nibelung, Alberich, mit dem alles begann, verschwunden. „Er
ist entmachtet – schlimmer: er scheint vergessen“, schreibt
der Wagnerexeget Peter Wapnewski. Und in der Tat: Alberichs
letzter Auftritt, eine düster somnambule Begegnung mit dem
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Sohn Hagen inmitten der „Götterdämmerung“, ist zugleich sein
gespenstischer Abschied aus dem Zyklus.

Wagners  Opernmythos  im  Allgemeinen,  besonders  aber  das
geheimnisvolle  Abtauchen  des  Auslösers  dieses  Strudels  aus
Fluch,  Verrat  und  Mord,  endend  erst  im  reinigenden
Weltenbrand, inspirierte den Amerikaner Christopher Rouse zur
Komposition des Stücks „Der gerettete Alberich“.

Es soll offenbar eine Art Ehrenrettung sein. Der Nibelung darf
sich  noch  einmal  austoben,  in  Form  eines  Konzerts  für
Schlagzeug  und  Orchester.  Weil  Rouse  diesen  Fiesling  als
Getriebenen, Ausgegrenzten sieht, dessen üble Taten als Abwehr
zu verstehen sind. Der musikalische Fortgang ist indes alles
andere als ein Freispruch: Das Wüten fasziniert, verschreckt
zugleich  und  endet  nicht  in  Wohlgefallen.  Im  Grunde
verschwindet  Alberich  erneut.

Nun  haben  die  Dortmunder  Philharmoniker  dieses
außergewöhnliche Werk in ihr Programm genommen. Und mit der
Solistin  Evelyn  Glennie  die  Grande  Dame  des  Schlagzeugs
gewonnen, eine Könnerin von Gnaden, Magierin des Rhythmus, die
gleichermaßen impulsiv wie konzentriert zu Werke geht. Ja, die
britische Musikerin ist ein Phänomen, hat sie doch bereits im
Kindesalter den Großteil ihres Gehörs verloren.
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Mario  Venzago,
Gastdirigent  des
Dortmunder
Orchesters.  Foto:
Alberto Venzago

Das wilde Spiel des Alberich beginnt ohne ihn – wenn das
Orchester unter Leitung von Mario Venzago die letzten Takte
eben  der  „Götterdämmerung“  intoniert,  noch  einmal  das
Liebesmotiv  aufklingen  lässt.  Dann  erst  ergreift  Glennie,
kniend,  als  gelte  es,  eine  Beschwörung  einzuleiten,  das
hölzerne,  hohle  Guiro  (ein  lateinamerikanisches
Schrapinstrument), und erzeugt durch Reibung eine krächzende
Geräuschkulisse. Fast klingt es wie das hämische Lachen des
Nibelungen.

Das Orchester grummelt einstweilen vor sich hin, dann aber
steigt die Erregung, die Solistin hämmert auf Woodblocks und
Tom Tom ein, das Tempo zieht massiv an, um sich alsbald zu
beruhigen. Das Fluch-Motiv macht sich breit, Glennie nutzt es
zu einer Kadenz auf dem Marimbaphon, bis sich schließlich die
Musik in einem dissonanten Schrei entlädt. Höhepunkt vor dem
Ausklang: das orgiastisch anmutende perkussive Duell zwischen
der  Solistin  und  den  wunderbaren  Schlagzeugern  der
Philharmoniker.

Trotzdem  ist  der  Komponist  Rouse  kein  Neutöner.  Er  nimmt
Wagners Motive, teils im Original, teils verfremdet oder in
Verschränkung, und webt sie ein in seine Musik, die auf die
Collagetechnik Charles Ives’ verweist, mitunter auch die „Rock
meets classics“-Abteilung streift. Aufregend ist das allemal,
zumal die Solistin, die das Stück bereits zur Uraufführung
spielte,  voller  Elan  zu  Werke  geht.  Da  bleibt  kein  Auge
trocken,  vielleicht  aber  der  eine  oder  andere  Wagnerianer
ratlos zurück.

Umringt  wird  dieser  „Alberich“  von  Richard  Strauss’
Tondichtung „Don Juan“ und Beethovens 7. Sinfonie. Alle drei



Werke dirigiert Mario Venzago mit nervöser Energie, stets nach
vorn gebeugt, wenn auch ohne größere körperliche Mätzchen.
Gleichwohl  schafft  er  es  kaum,  wo  nötig,  die  Musik  zu
beruhigen. Oft fehlt es an dynamischer Ausgewogenheit. Der
berühmte rauschhafte Aufschwung des „Don Juan“ klingt nicht
wie aus einem Guss, die unterschwellige, betörende Erotik kann
sich  selten  großzügig  verströmen.  Die  Feinheiten  der
Strauss’schen Instrumentationskunst gehen im fahrigen Dirigat
unter. Dieser Verführer rast wie ein Gespenst an uns vorbei.

In Beethovens großer Sinfonie vom Rhythmus wiederum geht es
kontrollierter zu, klingen die Aufschwünge des 1. Satzes aber
ziemlich  kurzatmig,  wird  die  dynamische  Sprengkraft,  der
eruptive Gestus dieser Musik nicht wirklich ausgereizt. Und wo
die Holzbläser es verstehen, schöne, warme Linien zu formen,
bleiben andererseits die Hörner ungewöhnlich blass. So pendelt
dieser Konzertabend zwischen Spannung und Enttäuschung.

Ratlos in Paris
geschrieben von Bernd Berke | 29. November 2015
Fußball: Frankreich – Deutschland, aus Paris übertragen in der
ARD. Zwischendurch hört man ein paar Detonationen. „Wieder
diese  elende  Pyrotechnik“,  denkt  man  zuerst.  Doch  es  war
lauter als sonst. Deutlich lauter. Furchtbar laut.

https://www.revierpassagen.de/33188/ratlos-in-paris/20151114_0008


Menschen im Stade de France
(Screenshot ARD)

Und dann erfährt man, nach und nach: Es hat Tote gegeben.
Viele Tote. Furchtbar viele Tote. So dass man gar keine Zahlen
mehr nennen mag.

Derart  unübersichtlich  ist  die  Lage,  dass  sie  auch  im
Fernsehen  gar  nichts  Genaues  wissen.  Die  versammelten
Sportreporter sind eh grässlich überfordert, sie ahnen, dass
jetzt eine andere Agenda gilt, doch sie senden zwischendurch
noch Zusammenfassungen anderer Spiele des Abends, wiewohl sie
selbst immer wieder betonen, dass man nun nicht mehr über
Sport reden dürfe. Um 23:55 Uhr wird immer noch in Kickerei
gemacht: Belgien gegen Italien. Welch ein Kracher! Hauptsache:
auf Sendung bleiben, Bilder haben. Wie nichtssagend sie auch
immer sein mögen.

Die  Paris-Korrespondentin,  die  in  Extra-Ausgaben  der
Tagesschau  immer  wieder  einvernommen  wird,  ist  ebenfalls
hilflos. Wie soll sie auch den Überblick haben?

Man  beneidet  niemanden  an  diesem  Abend.  Weder  die
Fernsehleute. Noch die Fußballer oder Zuschauer im Stadion.
Und erst recht nicht die Menschen, die direkt betroffen sind.

http://www.revierpassagen.de/33188/ratlos-in-paris/20151114_0008/p1230086


Das Elend des Authentischen:
„Träumen“  –  noch  so  ein
Lebensroman  von  Karl  Ove
Knausgård
geschrieben von Frank Dietschreit | 29. November 2015
Um Karl Ove Knausgård ist ein regelrechter Hype entstanden.
Sein sechsteiliger Roman-Zyklus wurde in Norwegen, einem Land
von gerade einmal 5 Millionen Einwohnern, über 500.000 Mal
verkauft.  In  Amerika  und  England  schwärmen  Kritiker  in
höchsten Tönen, und die Schriftstellerin Zadie Smith meinte,
sie sei „süchtig“ und „brauche den nächsten Knausgard-Band wie
Crack“. Jetzt ist auf Deutsch „Träumen“, der fünfte Band der
literarischen  Autobiografie  erschienen,  die  im  norwegischen
Original  den  für  deutsche  Ohren  arg  befremdlichen  und
provokanten  Titel  „Min  Kamp“  („Mein  Kampf“)  trägt.

Gerade  im  digitalen  Zeitalter,  wo  Selbstdarstellung  und
Voyeurismus suchtartige Züge tragen und viele Menschen zwar
unzählige  virtuelle  Freunde  haben,  aber  kaum  noch  realen
Kontakte  pflegen,  scheint  ein  großes  Bedürfnis  nach
authentischer,  unverstellter  Wirklichkeit  zu  bestehen.
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Wenn Knausgård in seinen Romanen die Leser mitnimmt in die
Untiefen  seines  Daseins  und  ihnen  offenbar  sämtliche
Erlebnisse und Gedanken, Ängste und Selbstzweifel, Siege und
Niederlagen mitteilt, dann haben sie das Gefühl, sie würden am
Leben des Autors teilhaben – ein typisches Beispiel von Über-
Identifikation  und  eine  große  Illusion.  Denn  Leben  und
Literatur, Erinnertes und Geschriebenes, Erlebnis und Sprache
sind nie identisch.

Alles, woran sich Knausgård erinnert und was er bis ins letzte
Detail  beschreibt,  wird  intellektuell  und  emotional
bearbeitet. Aus dem Bekenntniszwang entsteht Literatur, die
nicht  eine  reale,  sondern  eine  künstliche  Wirklichkeit
spiegelt.

Onanie und andere Kleinigkeiten

In  den  bisherigen  Romanen  („Sterben“,  „Lieben“,  „Spielen“,
„Leben“)  hatte  Knausgård  schon  fast  sein  ganzes  Leben
vermessen: In „Träumen“ geht er noch einmal zurück in die
Jahre zwischen 1988 und 2002 und beschreibt, wie er mit einem
Stipendium an die Literaturakademie in Bergen kommt und dort
den  Unterricht  bei  keinem  Geringeren  als  den  norwegischen
Literaturstar Jon Fosse erlebt und erleidet; wie er sich in
der ständig verregneten Stadt eine kleine Wohnung nimmt, mit
seinem  Bruder  Yngve  auf  Sauftoren  geht,  sich  unglücklich
verliebt und mehrmals am Tag mit einem Porno-Heft auf dem Klo
verschwindet, um ausführlich zu onanieren.

Sein erster Romanversuch scheitert, er schmeißt das Studium
hin, versucht sich in vielen Jobs, heiratet und hat irgendwann
tatsächlich einen ersten kleinen literarischen Erfolg. Doch
als  ihm  nach  einer  erotischen  Eskapade  der  Vorwurf  der
Vergewaltigung gemacht wird, verlässt er seine Frau, geht ins
Exil  nach  Schweden  und  beginnt  dort  mit  dem  gigantischen
autobiografischen  Roman-Projekt,  mit  dem  er  sich  endgültig
frei schreiben und einen Namen machen wird.



Wo alles gleichermaßen (un)wichtig ist

Knausgård bietet den Lesern wieder genau das, was sie erhoffen
und erwarten. Wer nicht genug davon bekommen kann, ein ganzes
Menschenleben aufzusaugen und noch in der kleinsten Banalität
nach authentischem Leben zu fahnden, kommt auch hier wieder
auf seine Kosten. Wer allerdings gegen den Wirklichkeitstaumel
resistent  ist  und  dem  Suchtpotenzial  des  Alltäglichen
widersteht,  wird  gelangweilt  sein  vom  ewigen  Einheits-Brei
eines Literatur-Quarks, bei dem alles gleich wichtig – oder
eben: unwichtig – ist.

Wenn alles in einem gleichförmigen Erzählfluss mäandert und
die frühzeitige Ejakulation des Autors beim Geschlechtsverkehr
denselben Stellenwert hat wie seine Beschäftigung mit Paul
Celans „Todesfuge“, dann sehnt man sich nach literarischer
Gewichtung und poetischer Konzentration. Doch die wird man bei
Knausgård, für den das Leben und das Schreiben ein permanenter
Kampf sind, nicht finden.

Über  den  jungen  Literaturstudenten  lästert  einmal  ein
Kommilitone, Knausgård sei ja wirklich ein schöner Mann, aber
leider  ein  ganz  schlechter  Autor.  Der  ständig  zwischen
Versagensangst und Größenwahn schwankende Knausgard leidet bei
solchen  hämischen  Bemerkungen  wie  ein  Hund.  Doch  wo  der
einstige Kommilitone recht hat, hat er recht.

Karl Ove Knausgård: „Träumen“. Roman. Aus dem Norwegischen von
Paul Berf. Luchterhand Literaturverlag, München. 796 S., 24,99
Euro.



Zwischen  Talkshow  und
Happening – die Triennale auf
musikhistorischer Lesereise
geschrieben von Martin Schrahn | 29. November 2015

Blick  auf  die
skandalträchtige
Uraufführungschoreo
graphie  des
 „Sacre“.  Foto:
Christoph Sebastian

Ach  Du  lieber  Gott!  Da  hopsen  und  tanzen  seltsame
Hutzelmännchen, mit Vollbart verziert und Bärenfell behangen,
wie Indianer auf dem Kriegspfad umeinander, und das zu Igor
Strawinskys  archaischer,  brutaler,  rhythmusgesättigter
„Sacre“-Musik.

Es sei gestattet, ein wenig zu lachen, auch wenn hier, als
filmisches  Dokument,  die  Rekonstruktion  der
Uraufführungschoreographie gezeigt wird (1913 in Paris, von
Waslaw  Nijinsky),  die  immerhin  einen  der  größten
Theaterskandale  des  beginnenden  20.  Jahrhunderts  ausgelöst
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hat.  Sodass  die  Musik  im  tumultuösen  Lärm  des  erhitzten
Publikums beinahe unterging.

Nicht zuletzt auf Eklats dieser Art hat der amerikanische
Musikkritiker Alex Ross wohl bei der Titelgebung seines Buches
geblickt: „The Rest is Noise“ erzählt eine Geschichte von der
tönenden  Moderne,  die  nicht  wenige  Zeitgenossen  als  Lärm
abtaten, von einer Moderne, die andererseits den Lärm der Welt
durchaus  spiegelte.  Der  Autor  entwirft  dabei  ein
großformatiges Gemälde, das die musikalische Entwicklung des
vergangenen  Jahrhunderts  in  Beziehung  setzen  will  zu
politischen, philosophischen, soziologischen Strömungen jener
Epoche. Ein überquellendes Kompendium, nicht frei indes von
steilen  Thesen,  „Vielleicht“-  und  Konjunktivsätzen,
Halbwahrheiten.

Sei’s drum: Triennale-Intendant Johan Simons hat das Buch ins
Herz geschlossen und schon als Chef der Münchner Kammerspiele
szenische  Lesungen  erarbeitet.  Die  finden  nun  ihre
sechsteilige Fortsetzung in Schauspielhäusern des Ruhrgebiets.
Diese Kooperation mit Theatern des Reviers, anfangs vollmundig
beschworen, vereinzelt realisiert, dann aber schmählich fallen
gelassen, erfährt also nun eine gewisse Renaissance. Das ist
nur  recht  und  billig:  dass  die  Triennale  sich  bei  allen
europäischen Leuchtturmprojekten noch der Leistungsfähigkeit
der traditionsreichen städtischen Bühnen und ihrer Ensembles
bewusst wird.



Stephanie Schönfeld
in  der  Rolle  des
Buchautors  Alex
Ross.  Foto:
Christoph Sebastian

Johan Simons’ Musikvermittlung der besonderen Art startet im
Essener  Grillo-Theater  und  verhandelt  zunächst  die  letzte
Jahrhundertwende, das Fin de Siècle, mithin die Komponisten
Mahler und Strauss, um sich dann im 2. Teil hauptsächlich eben
des „Sacre“ anzunehmen.

Der  eingangs  erwähnte  Videoschnipsel  bleibt  alleiniger
Filmbeitrag,  ansonsten  wird  fleißig  rezitiert.  Doch  längst
nicht alles, was wir in der Lesefassung von Julia Lochte und
Tobias Staab zu hören bekommen, entstammt direkt dem Buch.
Manche Zitate gehen weit darüber hinaus. Ross’ Werk wird zum
Steinbruch, andere Quellen (zu erschließen aus den Anmerkungen
des Buches?!) kommen hinzu. Das Schöne ist: Wenn in Simons’
Inszenierung  die  Figuren  selbst  sprechen,  wenn  also  die
Zeitzeugen  etwa  über  den  „Sacre“-Skandal  in  Form  einer
aufregenden  Collage  berichten,  gewinnt  die  Geschichte  weit
mehr Authentizität als durch die Einlassungen von Alex Ross.

Da  gibt  Axel  Holst  einen  fein  formulierenden  Harry  Graf
Kessler, Stefan Diekmann einen spitzzüngigen Jean Cocteau, und
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die resolute Ingrid Domann zitiert im Agitpropstil harsche
Kritiken aus der zeitgenössischen Weltpresse. Der wunde Punkt
von Strawinskys Musik ist schnell benannt: die Dissonanz. Sie
ist im übrigen in Ross’ Buch das Element, das die Entwicklung
der tönenden Moderne geprägt hat. Sie emanzipiert sich indes
nicht erst, das sei nur am Rande angemerkt, seit den späten
Stücken eines Franz Liszt. Es gibt Werke der Renaissance, die
würde der arglose Hörer im 20. Jahrhundert verorten.

Gestatten:  Richard  Strauss,
Alma  und  Gustav  Mahler
(Thomas  Büchel,  Janina
Sachau,  Jens  Winterstein,
v.l.n.r.).  Foto:  Christoph
Sebastian

Vieles  von  Ross’  Text,  der,  wie  erwähnt,  mit  Strauss  und
Mahler  beginnt,  wird  von  Stephanie  Schönfeld  gelesen.  Sie
sitzt auf der T-förmigen Bühne auf einem Drehstuhl, fungiert
als  Wegbereiterin  für  den  Einsatz  der  jeweiligen
„Zeitgenossen“. Thomas Büchel (Strauss) und Jens Winterstein
(Mahler) wirken dabei eher verhalten, lümmeln sich auf ihren
Plätzen, wollen hintersinnig witzig sein, verleihen dem Abend
aber leichte Zähigkeit. In der hinteren Reihe weitere Akteure:
etwa Axel Holst als nöliger Kaiser Wilhelm oder Jan Pröhl als
teils bärbeißiger, teils gesetzter Debussy.

Das  Ganze  wirkt  wie  eine  Mischung  aus  Talkshow  und
studentischem Happening. Es ist ein unterhaltsamer Abend mit

http://www.revierpassagen.de/33159/zwischen-talkshow-und-happening-die-triennale-auf-musikhistorischer-lesereise/20151109_1946/the-rest-is-noise-etappe-1-schauspiel-essen-thomas-buechel-janina-sachau-jens-winterstein-foto-christoph-sebastian-21


Stärken  und  Schwächen.  Musiker  der  Bochumer  Symphoniker
streuen hier und da klingende Beispiele ein, etwa zwei Sätze
aus Debussys Streichquartett.

Über allem schwebt die Frage zur Rolle des Publikums, das
einst  etwa  Strauss’  modernistische  „Salome“  bejubelte,  das
„Sacre“ aber erst allmählich goutierte. Debussy und Schönberg
wiederum  hatten  für  ihre  Zuhörer  mitunter  nur  Verachtung
übrig.  Die  Vorstellung  im  „Grillo“  indes  wird  einhellig
beklatscht.  Dennoch  bleiben  Zweifel  inhaltlicher  Art.  Die
amerikanische  Sicht  auf  einen  Teil  der  europäischen
Musikgeschichte  mutet  nicht  zuletzt  etwas  salopp  an.

Die  weiteren  Stationen  der  Lesereise  finden  sich  unter
www.ruhrtriennale.de

„Weißer  Neger  Ruhrgebiet“:
Plädoyer  für  eine
zukunftsträchtige  Identität
der Region
geschrieben von Gastautorin / Gastautor | 29. November 2015
Revierpassagen-Gastautor Michael Walter Erdmann, Künstler und
Publizist aus Essen, plädiert für eine europäische, in die
digitale Zukunft gerichtete Identität des Ruhrgebiets.

Worum es geht:

„Ein freies Netz, ein an Grundrechten orientierter regulierter
Datenmarkt und die Erinnerung daran, dass die Autonomie des
Individuums unser Mensch-Sein begründet, kann eine bessere,
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eine neue Welt schaffen. In dieser Welt könnten die Chancen
einer  neuen  Technologie  zum  Wohle  aller  genutzt  und  die
Ökonomisierung aller Lebensbereiche verhindert werden. Es geht
um nichts weniger als um die Verteidigung unserer Grundwerte
im 21. Jahrhundert. Es geht darum, die Verdinglichung des
Menschen nicht zuzulassen.“
(Martin Schulz in „Technologischer Totalitarismus – Warum wir
jetzt kämpfen müssen“ – FAZ, Februar 2014)

______________________________________________________________
_____________

Wenn wir das Territorium des heutigen Ruhrgebiets in einer
Zeitreise überfliegen, erkennen wir bis 1800 wenig bis nichts,
ein paar kleinere Handelsstädte, groß geratene Dörfer entlang
des Hellwegs, verteilt auf drei mittelalterliche Grafschaften,
alles  in  allem  jedenfalls  keine  „Region“  im  Sinne  eines
erkennbaren,  zusammenhängenden  Siedlungsgebiets;  weil  es  da
nämlich nichts gab, was eine solche kohärente Besiedlung hätte
auslösen oder rechtfertigen können.

Von 1600nochwas bis 1800 reißt sich Preußen das Gebiet unter
den Nagel, etabliert erstmalig ein einheitliches Rechtssystem
und schafft damit die Voraussetzungen für den nachfolgenden
Urknall:  die  Geburt  einer  gigantischen  industriellen
Arbeitssklavenkolonie.

Das Ruhrgebiet von Osten her
– Blick vom Florianturm auf
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die  Dortmunder  City.  (Foto
vom 21.10.2012: Bernd Berke)

Vorindustrielle Zechen kamen mit 150 bis 250 Leuten aus. Ein
tiefbohrender,  industriell  fördernder  Großbetrieb  brauchte
4000 bis 5000 Menschen, um überhaupt an den Start zu gehen.

1832  stirbt  Goethe,  die  Aufklärung  geht  zu  Ende,  das
Ruhrgebiet legt los; Aufklärung hat hier nie stattgefunden,
das  merkt  man  bis  heute  schmerzlich:  Künstler  und
Intellektuelle haben’s schwer im Revier, öffentliche Kritik
und Intervention haben weder Tradition noch ein Forum.

Der Boom der Region als Kohleförderbezirk beginnt um 1850, die
grobgeschnitzte feudalistische Sozialstruktur aus arbeitenden
Massen  aus  aller  Herren  Ländern  auf  der  einen  und  einer
Handvoll Zechenbarone auf der anderen Seite – ein Bürgertum
gibt es nicht – ist Voraussetzung für diesen Boom; hier wird
gehorcht und gearbeitet, bedingungslos. Das ganze Leben und
Sterben ist darauf ausgerichtet. Das militaristische Berlin
ist  die  geschichtliche  Kommandozentrale,  die  Metropole  mit
einer historischen Mission; das Ruhrgebiet ist die Kolonie,
der Arbeitssklave, ein weißer Neger.

Wie im Wilden Westen

Zwischen 1860 und 1945 liefert die aus dem Boden gestampfte
Wildwestregion  Waffen,  schweres  Kriegsgerät,  Schienen  und
Züge,  Menschen,  Energie,  Kohle  und  Stahl  für  ein  halbes
Dutzend  Kriege,  die  das  „Reich“/Preußen/Berlin  angezettelt,
gewollt oder mitverursacht haben. Danach sieht die Region,
sehen die Menschen so aus, wie man aussieht, wenn man die
meisten und die fürchterlichsten dieser Kriege verliert.

30  Jahre  später  machen  die  Zechen  dicht.  Das  Ruhrgebiet
verliert seine Funktion, seine historische Aufgabe, der Sklave
verliert seine Ketten und damit seine Identität. Noch eine
Niederlage,  für  viele  die  schlimmste,  und  eine,  die  noch



andauert, weil nichts Adäquates an seine/ihre Stelle getreten
ist.

Wer dem Ruhrgebiet mangelndes Selbstbewußtsein vorwirft, wer
sich  wütend  oder  resigniert  über  Kirchturmdenken  und
Provinzialismus  ereifert,  muß  hier  ansetzen.  Trauma  bleibt
Trauma, das ist mit einzelnen Menschen nicht anders als mit
menschlichen Kollektiven. Es geht nicht weg, indem man es
totschweigt,  ignoriert,  den  Traumatisierten  in  den  Hintern
tritt oder ihm Geld für neue Tapeten gibt; die Schäden werden
nur an die nächste Generation weiter gereicht.

Das Ruhrgebiet ist inzwischen mehr als ein chaotischer Haufen
von  Industriesiedlungen.  Das  heutige  Luftbild  zeigt  eine
zusammenhängende,  klar  abgrenzbare  große,  landschaftlich
abwechslungsreiche Region. Was man nicht sieht: Das Ruhrgebiet
ist immer noch Kolonie. Keine Metropole. Definitiv nicht.

Was ist eigentlich eine Metropole?

Bei den Griechen und Römern war die Metropole die Mutterstadt
einer  Kolonie.  Das  ist  keine  Frage  der  Größe  sondern  der
Souveränität; es geht um Inhalte, Haltung, ein Thema, eine
Aufgabe oder eine Mission. Das kann man nicht herbeischwatzen,
das kann sich keine Werbeagentur ausdenken, das muß gelebt
werden; in diesem Fall von gut 5 Millionen Menschen.

Noch  einmal  ein  Stück  des
östlichen Reviers: Blick vom
Florianturm  auf  den  neu
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entstandenen  Dortmunder
Phoenixsee.  (Foto  vom
21.10.2012:  Bernd  Berke)

Von einer Metropole erwarten wir Selbstbewußtsein, Charme +
Stolz,  Charisma,  Verzauberung,  unwiderlegbare  Kompetenz  in
einem eigenen Kernthema, in einem Wort: Autonomie. Also alles
das, was wir hier im Ruhrgebiet nicht haben.

Wir haben ja nicht einmal eine eigene Regierung. Divide et
impera: 3 Regierungsbezirke, 53 Kirchtürme, das Ganze 1 Witz.
Der ist aber nicht komisch, es lacht auch keiner.

Kein Sprungbrett wie Berlin

Berlin  ist  +  bleibt  in  Deutschland  die  Metropole  der
Kreativität,  Fluchtpunkt  für  Dichterfürsten,  Malergötter,
Theaterprinzipale,  intellektuelle  Olympier,  hedonistische
Existenzgründer,  die  ihre  Ideen  auch  in  gelebtes  Leben
umsetzen wollen, Sprungbrett für internationale Karrieren.

Berlin  ist  ein  polyglotter,  großstädtischer  Raum,  wo  die
Fußgängerwege so breit sind wie im Ruhrgebiet die Straßen.
Intellektuelle Kreativität, großbürgerliche Urbanität und ein
solides  Fundament  aus  Führungsanspruch,  Disziplin  und
Aufklärung: Für eine europäische Metropole keine schlechten
Voraussetzungen,  allerdings  im  globalen  Wandel  auch  keine
unbegrenzte  Bestandsgarantie.  Einen  Flugplatz  zum  Beispiel
sollte man schon hinkriegen.

Geschichte  ist  immer  konkret:  Wir  stehen  immer  ganz
unmittelbar auf den Schultern unserer Vorfahren, ob uns das
passt, ob wir das auch so gemacht hätten, ob wir nun wissen,
was anfangen mit dem Schlamassel oder nicht. Wir waren nicht
dabei. Wir sind jetzt, und wir sind nicht Berlin; wir sind der
Weiße Neger.

Fangen  wir  also  mit  unseren  Defiziten  an,  mit  unseren
Traumata, mit unseren Wunden. Vielleicht finden wir da ein



Thema, eine Kernkompetenz, eine Mission. Dann klappt das auch
mit der Metropole. Vielleicht.

Das Ruhrgebiet wird europäisch oder es bleibt Provinz

Den Markenkern, die Kernkompetenz Europas bildet der Werte-
und Begriffskatalog AUFKLÄRUNG, ein universeller Baukasten zur
Gestaltung und Erkenntnis menschlicher, sozialer, politischer
und geistiger Systeme. Wie gesagt – man kann es sich nicht oft
genug klarmachen, denn es ist eine der wichtigsten Ursachen
für das poröse kollektive Selbstbewußtsein und die so oft
kritisierte  Unfähigkeit  zur  Selbsterneuerung  im  Ruhrgebiet:
Die  europäische  Aufklärung  hat  im  Ruhrgebiet  niemals
stattgefunden,  die  Strukturen  von  Öffentlichkeit  sind  prä-
aufklärerisch.  Das  ist  ein  schwerwiegendes  strukturelles
Defizit, das es aufzuarbeiten gilt.

Das  Ruhrgebiet  von  Westen
her: Blick vom Oberhausener
Gasometer  bis  zur  Essener
Skyline. (Foto vom 9.7.2009:
Bernd Berke)

Weshalb  gibt  es  hier  für  eine  der  inzwischen  üppigsten
Wissensregionen  der  Welt  mit  Dutzenden  von
Forschungseinrichtungen, Hochschulen, Universitäten und ihren
Geistesarbeitern  kein  Feuilleton,  kein  Wochen-  oder
Monatsmagazin als publizistischer Spiegel der Intelligentsia
der Region, als Plattform der Verständigung der regionalen
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Elite mit den Eliten anderer Regionen und Metropolen?  Weshalb
haben  es  Innovationsimpulse  von  unten  nach  oben  hier  so
schwer?  Weder  die  Kohle-  und  Industriebarone  und  ihre
leitenden Angestellten, noch die Finanziers aus dem Rheinland
oder den Niederlanden, und erst recht nicht die preußische
Metropole Berlin wollten im Ruhrgebiet irgendwelche Impulse
von unten, egal welche und egal welches „Unten“.

Die Künstler blieben nicht hier

Aber  das  ist  vorbei,  passé,  die  Ära  des  Grubengolds  ist
Vergangenheit.

Weshalb lebt unter 5 Millionen Menschen nicht ein einziger
Künstler, der auch international bekannt ist? Die Menschen,
die ihren Lebensunterhalt unter Tage oder an den Stahlkochern
verdienten, hatten weder Sinn noch Zeit für Kunst.

Aber das ist vorbei. Alle Menschen brauchen Kunst! Der Respekt
vor Kunst und Künstler ist ein Gradmesser für den Respekt
einer Gesellschaft vor sich selbst.

Der weitaus größte Teil an Kunst + Künstlern, die hier in der
Region gezeigt, ausgestellt und angepriesen werden, wird immer
noch  aus  dem  Ausland  eingekauft  oder  aus  anderen  Teilen
Deutschlands. Auch das sollte langsam vorbei sein. Auch das
Ruhrgebiet sollte für Künstler/Intellektuelle ein Sprungbrett
zu  einer  großen  Karriere  sein  können;  man  sollte  als
Künstler/Intellektueller  nicht  mehr  weggehen  müssen,  um
Karriere und sich einen Namen machen zu können. So lang das
nicht der Fall ist, ist „Metropole Ruhr“ noch kein rechtmäßig
erworbener  Titel,  sondern  entweder  Vorschein  +  Utopie,
produktive Überforderung und strategische Notwendigkeit oder
provinzielle Überheblichkeit.

Digitale Urbanität, ein neues Thema fürs Revier

Der Prozeß der Digitalisierung unseres gesamten Alltagslebens
ist  die  seit  Menschengedenken  am  schnellsten  wachsende



Infrastruktur. Tendenz: Alle digitalen Rechner sind mit allen
digitalen Rechnern vernetzt, von der Armbanduhr übers Handy
bis zum globalen Netzwerk Internet. Digitalisierung legt sich
wie eine denkende Haut um den Globus, kennt keine nationalen,
kulturellen oder geographischen Grenzen, umfasst alle Bereiche
des  menschlichen  Lebens  auf  diesem  Planeten,  von  der
Sekundentaktung  globaler  Finanzströme  über  die  Logistik
internationaler  Transporte,  massenhaften  interkulturellen
Informations- und Datenaustausch über das Internet bis hin zu
den vielen kleinen tausenden von alltäglichen Verrichtungen,
die  wir  bereits  so  gewöhnt  sind,  daß  wir  sie  nicht  mehr
bemerken:

Wohin wir gehen, welches Verkehrsmittel wir benutzen, wie wir
einkaufen,  kommunizieren,  planen,  Zutritt  zu  Leistungen,
sozialen Räumen und kulturellen Ereignissen erlangen usw., all
das wird mittels digitaler Technik portioniert, aufbereitet,
gefällig  gestaltet  angeboten,  gesteuert  und  entschieden,
tagtäglich und von morgens bis abends und nachts, und das
umfaßt  tendenziell  alle  Menschen  auf  diesem  Planeten  und
überall, wo sich Menschen sonst noch aufhalten oder in Zukunft
aufhalten werden.

Digitalisierung  läßt  das  Wissen  der  Menschheit  auf
Daumennagelgröße schrumpfen, wir tragen tausende von Büchern,
unendlich  viele  Stunden  Musik  in  der  Hosentasche  mit  uns
herum, haben jederzeit unbegrenzten Zugriff auf ein schier
unerschöpfliches  globales  Warenangebot,  das  uns  frei  Haus
geliefert wird. Die ganze Welt als Wille und Vorstellung und
vor allem: Ware.

Überhäufung aus Unendlichkeiten

Wie werden wir, wie wird der Einzelne, das Individuum, der
Mensch in seiner banalen Endlichkeit mit dieser Überhäufung
aus Unendlichkeiten fertig? Wo finden wir Halt, Orientierung,
Maßstab? Gibt’s dafür schon eine App?



Die  „Tyrannei  der  Wahl“  verursacht  Streß,  Burnouts  und
Bulimie;  der  Kapitalismus  als  Menschheitsneurose  (Renata
Salecl).

Wer  gestaltet  den  Prozeß  der  Digitalisierung  unserer
Alltagswelten? Es gibt mit Sicherheit nicht nur mehr Apps als
noch irgendein Mensch jemals überschauen könnte; es gibt damit
auch unendlich viel mehr Lösungen als Probleme und ein blindes
ideologisches  Vertrauen,  daß  es  für  jedes  „Problem“  die
richtige App gibt. Es gibt einen Namen für diesen Wahnsinn:
„Solutionismus“. (Evgeny Morozov)

Wir  brauchen  europäische  Werte,  europäische  Orientierungen,
europäische Standards in der Digitalisierung des Alltags, ganz
allgemein und ganz speziell; also: sehr umfassend, von der
Funktionalität bis zur Ästhetik. Die Hardware ist asiatisch,
die Software amerikanisch, und Asiaten und Amerikaner ticken
nunmal  anders,  sind  anderen  Traditionen,  Denkmustern  und
regulativen Ideen verpflichtet. Nicht erst die NSA-Affaire hat
das gezeigt.

Nochmals  der  Westen:  Blick
hinab  vom  Oberhausener
Gasometer.  (Foto  vom
9.7.2009:  Bernd  Berke)

Holen  wir  diese  große  Aufgabe,  diese  Herausforderung,
europäische  Standards  und  (Anstands-)Regeln  bei  der
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Digitalisierung  der  urbanen  Alltagswelten  zu  schaffen,  ins
Ruhrgebiet! Geben wir dem Ruhrgebiet eine historische Chance,
sich  im  21.  Jahrhundert  auch  geistig,  intellektuell  und
kulturell prägend als eine zentrale Region im Herzen Europas
zu definieren!

Die NSA hat amerikanische Firmen, die Verschlüsselungssoftware
entwickeln,  so  unter  Druck  gesetzt,  daß  die  den  Betrieb
einstellten.  Holen  wir  diese  Firmen  und  ihr  KnowHow  ins
Ruhrgebiet. Das ist nicht etwa ein europäisches Ruhr Silicon
Valley, das ist keine Kopie, das ist die europäische Antwort
auf Silicon Valley

Wie rettet man die Werte der Aufklärung? 

Europa steht vor der Aufgabe, sich selbst, seine Geschichte
und die Werte, für die es von aller Welt respektiert wird,
fürs 21. Jahrhundert neu zu entdecken und so zu formulieren,
daß  diese  Werte  fürs  Digitale  Zeitalter  nachvollziehbar,
wünschbar,  erstrebenswert  und  alltagstauglich  werden  und
Orientierung anbieten. Wenn sich Europa nicht fürs 21. und
digitale  Jahrhundert  radikal  neu  erfindet,  wird  Europa  –
global  gesehen  und  überhaupt  –  Provinz.  Holen  wir  diese
Aufgabe ins Ruhrgebiet.

Der  Vorschlag  ist  simpel,  pragmatisch  und  angesichts  der
Vielfalt, der Diversität und der traditionell sachbezogenen
Ausrichtung  der  Wissenschaftslandschaft  Ruhrgebiet
einleuchtend:  „Das  Ruhrgebiet  war  und  ist  eines  der
entscheidenden  Experimentierfelder  moderner
Industriegesellschaften“  (Roland  Günther),  ist  +  war  schon
immer eine Zukunftswerkstatt, ein soziales Labor.

Aufklärung ist DAS zentrale europäische Projekt

Aufklärung ist permanent, prinzipiell nicht abschließbar aber
besiegbar, muß also verteidigt werden. Im Kern europäischen
Denkens steht immer die Sorge um das eigenverantwortliche,
autonome  Subjekt,  das  Individuum.  Verantwortung,  Respekt,



Differenz, Toleranz oder Autonomie sind weder Selbstzweck noch
Selbstläufer. Geht’s dem Einzelnen in seinem Haus (oikos) gut,
dann geht’s auch der urbanen Gemeinschaft (polis) gut. Und
umgekehrt. Das ist die Botschaft, so geht Ökonomie europäisch,
vom Menschen aus gedacht. Übersetzt in die Notwendigkeiten des
globalisierten  digitalen  Zeitalters  heißt  das:  geht’s  dem
einzelnen  Land  gut,  dann  geht  es  auch  der
europäischen/planetarischen Staatengemeinschaft gut. Das heißt
gerade nicht, daß alles gemacht werden muß, was gemacht werden
kann.

Europäische  Standards  in  den  digitalen  Geräten,  in  der
Produktion, in den Algorithmen. Machen wir das zu unserer
Sache, holen wir diese historische Thema im großen Stil ins
Ruhrgebiet, direkt auf das Opel-Gelände: Wie geht Aufklärung
unter den Bedingungen des hochzivilisierten, digitalisierten,
urbanen  Alltags?  Umgekehrt:  Wie  geht  Digitalisierung  des
urbanen,  massenkompatiblen  globalen  Alltags  unter  den
Vorzeichen  europäischer  Aufklärung?

Dieses Thema gehört in seiner ganzen komplexen Vielfalt ins
Ruhrgebiet!  Wir  haben  das  Wissen,  die  Kompetenz,  die
Einrichtungen;  wir  haben  das  Geld,  die  Möglichkeit,  die
Notwendigkeit,  und  wir  haben  ein  Motiv:  Selbsterhaltung,
Aufbau von Identität und kollektiver Ich-Stärke. Grubengold
ist out, die neuen Fördertürme sind digital, die Blaupausen
europäisch.  Und  ganz  nebenbei  kann  das  Ruhrgebiet  die
Aufklärung  nachholen.  Manchmal  muß  man  eben  nachsitzen,
Hauptsache die Versetzung ist nicht gefährdet. Ist sie aber!

Coda

Ich denke nicht, daß ein Sklave viel weiß über Freiheit. Er
weiß  viel  über  Sklaverei  und  davon,  wie  sich  Sklaverei
anfühlt. Er weiß möglicherweise viel über die Sehnsucht nach
Freiheit. Aber wie man ein Leben in Freiheit organisiert, das
müßte  er  erst  lernen.  Und  nichts  ist  schwieriger  zu
organisieren, nichts hat mehr Regeln als die Freiheit; außer



vielleicht die Liebe. Oder der Krieg.

Ein Freier hingegen weiß einiges über Freiheit. Er weiß, wie
sich Freiheit anfühlt. Er weiß nicht, wie es sich anfühlt, ein
Sklave zu sein. Aber er weiß sehr gut, wie man Sklaverei
organisiert. Was er nicht weiß, was immer noch kaum einer weiß
auf  diesem  Planeten,  wie  man  Freiheit  organisiert  ohne
Sklaven, ohne Kolonien.

Das wäre dann eine genuin europäische Aufgabe.

___________________________________________________________
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Schriftsteller  des  PEN  zur
Asylpolitik:  Gegen  ein
engherziges Europa
geschrieben von Gastautorin / Gastautor | 29. November 2015
Gastautor Heinrich Peuckmann, selbst Mitglied im PEN-Zentrum
Deutschland,  über  die  Haltung  der  internationalen
Schriftstellervereinigung zur Asyl- und Flüchtlingspolitik:

Neben  der  Pflege  von  Sprache  und  Dichtung  gehört  die
Verteidigung des freien Wortes zu den wichtigsten Aufgaben des
PEN. In der Praxis bedeutet dies vor allem die Verteidigung
der  von  Verfolgung,  Gefängnis  oder  Todesstrafe  bedrohten
Schriftsteller, Journalisten und zunehmend Blogger in aller
Welt.

Eine riesige Aufgabe, immerhin sind es über 800 Autoren, die
weltweit verfolgt werden, trotzdem meldet sich der deutsche
PEN auch zu anderen drängenden Problemen der Gegenwart zu
Wort.  Große  Beachtung  fand  seine  Initiative  „Schutz  in
Europa“, die von über tausend Schriftstellern in ganz Europa
unterschrieben  wurde,  und  in  der  ein  gemeinsames,
menschenwürdiges  Asylrecht  in  Europa  verlangt  wird.

Logo  des  PEN-Zentrums
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Deutschland

Auch den deutschen PEN haben die Bilder von den Ertrinkenden
im Mittelmeer erschüttert und vor allem die Tatenlosigkeit,
mit  der  dies  von  europäischen  Regierungen  weitgehend
kommentarlos hingenommen wurde. „Krieg, Verfolgung, Hunger und
widrige Lebensumstände zwingen Menschen dazu, ihre Heimat zu
verlassen“, schreibt der PEN und fährt fort:

„Wir fordern die europäischen Staaten auf, ein gemeinsames,
menschenwürdiges  Asylrecht  zu  schaffen,  das  nicht  durch
staatlichen  Egoismus  geprägt  ist,  sondern  vom  Geist  der
Solidarität  und  Verantwortung  …  Wir  Schriftsteller  Europas
erwarten von den Mitgliedsstaaten und den Institutionen der
Europäischen Union, dass sie ihren humanitären Verpflichtungen
nachkommen  und  es  als  vordringliche  gemeinsame  Aufgabe
verstehen, Menschen zu schützen und ihnen Zukunftsperspektiven
zu ermöglichen.“

Die Übergabe dieser Erklärung durch eine Delegation des PEN-
Präsidiums  beim  Innenministerium  war  ein  eher  bemühter,
distanzierter  Vorgang,  weil  Staatssekretär  Schröder  der
Meinung war, dass von deutscher Seite aus alles Denkbare getan
werde.

Einen Tag später aber bei der Übergabe in Brüssel an den
Präsidenten des Europaparlaments, Martin Schulz, wurden die
Vertreter des PEN mit offenen Armen empfangen. Diesmal wurden
sie vom internationalen und englischen PEN unterstützt. John
Ralston Saul, Präsident des internationalen PEN, beantwortete
die Frage, warum sich ausgerechnet eine Literaturorganisation
um das Thema Asyl und Flüchtlinge kümmere mit dem Hinweis auf
die PEN-Charta. Dort steht, dass Literatur keine Grenzen kenne
und was für die Literatur gelte, müsse auch für Menschen in
Not gelten.

Dies  alles  geschah  Monate  vor  dem  großen  Ansturm  der
Flüchtlinge über die Balkanroute, vor allem aus Syrien. Die



Folgen dieses neuen Ansturms, den manche, nicht nur der PEN,
wenn auch nicht in dieser Dramatik vorausgesehen haben, sind
bekannt. Die nationalen Egoismen wurden noch offensichtlicher,
teilweise machte man sich nicht einmal die Mühe, sie verschämt
zu kaschieren.

In  dieser  Situation  gab  der  deutsche  PEN-Präsident  Josef
Haslinger dem Deutschlandradio ein Interview, in dem er im
Geiste  der  Erklärung  die  mangelnde  Solidarität  der
europäischen Länder scharf kritisierte. „Wir sind Augenzeugen
des Zerfalls von Europa“, erklärte Haslinger und fügte hinzu,
dass das Europa ohne Grenzen ein Traum gewesen sei, freilich
einer aus einer „Schönwetterperiode“. Im Augenblick der Krise
würden all die großen Erklärungen und Verträge plötzlich nicht
mehr  zählen,  sie  würden  schlicht  und  einfach  außer  Kraft
gesetzt.

Positive Worte fand Haslinger durchaus für die (bisherige)
deutsche  Politik.  Bundeskanzlerin  Merkel  habe  dazu
aufgefordert,  die  Menschenrechte  und  die  Genfer
Flüchtlingskonvention einzuhalten, dann aber von Staaten aus
Südosteuropa im Stich gelassen wurde. Das gleiche gelte für
potente  Staaten  wie  Frankreich  und  Großbritannien.  Wenn
Deutschland derartig im Stich gelassen werde wie im Moment,
wenn  es  zu  keiner  einvernehmlichen  Lösung  in  dere
Flüchtlingsfrage komme, würde Deutschland in eine enorme Krise
hineingetrieben, befürchtete Haslinger.

Ein engeres, besser gesagt engherziges Europa droht. Und wo
für Menschen Grenzen und Zäune errichtet werden, wird das bald
auch,  so  ist  zu  befürchten,  für  den  Austausch  des  freien
Wortes gelten. Deshalb ist der Kampf für ein humanes Asylrecht
und Menschlichkeit im Umgang mit Flüchtlingen für den PEN
nichts anderes als die Kehrseite seines Kampfes um das freie
Wort.



Die  Kraft  der  Hoffnung  –
Aharon Appelfelds Roman „Ein
Mädchen  nicht  von  dieser
Welt“
geschrieben von Frank Dietschreit | 29. November 2015

Immer wieder hat der große israelische Autor
Aharon Appelfeld vom Holocaust erzählt und
davon, wie er es schaffte, dem Wahnsinn zu
entkommen.

Als  Kind  musste  er  sich  in  den  ukrainischen  Wäldern
verstecken,  um  den  Nazi-Schergen  und  der
Vernichtungsmaschinerie zu entkommen. Jetzt kehrt der 1932 in
Czernowitz  geborene  Appelfeld  noch  einmal  an  den  Ort  des
Grauens zurück und erzählt, mit den Augen eines ebenso weisen
wie  greisen  Kindes,  wie  es  zwei  Jungen  und  einem  Mädchen
gelingt,  dem  Tod  zu  entrinnen,  indem  sie  sich  im  Wald
verbergen, sich gegenseitig beschützen und den Glauben an das
Leben und die Liebe nicht verlieren.

„Ein Mädchen nicht von dieser Welt“ liest sich wie ein Märchen
über die Kraft der Hoffnung und den Zauber der Natur. Alles,
was den Kindern im Wald widerfährt, ist real, doch nichts ist
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wirklich.  Alles  scheint  ein  böser  Traum,  aus  dem  man  nur
aufwachen  kann,  wenn  man  Vertrauen  hat,  mutig  ist  und
Freundschaften  pflegt.

Adam und Thomas werden, als die Nazis das Ghetto auflösen und
die Menschen in die Vernichtungslager abtransportieren, von
ihren  Müttern  in  den  Wald  gebracht.  Ganz  auf  sich  allein
gestellt, müssen sie lernen zu überleben. Sie bauen sich ein
Nest, essen die Früchte des Waldes und versorgen Verletzte,
die auf der Flucht sind und durch den Wald huschen. Sie sind
noch Kinder, doch sie denken und handeln, wie es Erwachsene
tun  sollten:  vernünftig  und  voller  Mitgefühl  und
Menschlichkeit.

Auf  einer  Lichtung  lernen  sie  Mina  kennen.  Das  jüdische
Mädchen  wird  von  einem  Bauern  versteckt,  der  sie  jedoch
schlägt und hungern lässt. Trotzdem bringt sie den Jungen
immer wieder ein paar Essensreste und hilft, wo sie nur kann.
Eines  Tages  finden  die  Jungen  das  vom  Bauern  schwer
misshandelte Mädchen mehr tot als lebendig und bringen es in
ihr Versteck.

Der Winter kommt und der Tod ist nah. Da hofft man als Leser
nur noch, dass all das, was Appelfeld ohne jeden Schnörkel und
ohne  jedes  Psychologisieren  in  einer  glasklaren  und  doch
märchenhaft schönen Sprache erzählt, ein halbwegs gutes Endes
nimmt.

Aharon Appelfeld: „Ein Mädchen nicht von dieser Welt.“ Roman.
Aus dem Hebräischen von Mirjam Pressler. Rowohlt Berlin, 128
S., 18 Euro.



Diese  hilflosen  Menschen  –
Jan  Costin  Wagners
Kurzgeschichtenband
„Sonnenspiegelung“
geschrieben von Britta Langhoff | 29. November 2015

Ein  Flugzeug,  das  plötzlich  vom  Radar
verschwindet  und  die  Daheimgebliebenen
ratlos zurücklässt. Der plötzliche Herztod
eines glücklichen Familienvaters, der Frau
und  Kinder  paralysiert  zurücklässt.
Verwaiste  Kinder,  verwaiste  Eltern,  eine
Tochter auf Rachefeldzug, ein Ehemann kurz
vor  dem  Amoklauf.  In  seiner  ersten
Anthologie  „Sonnenspiegelung“  zeigt  Jan
Costin  Wagner  Menschen  in
Extremsituationen.

Acht ganz unterschiedliche Geschichten, so unterschiedlich wie
das Leben selbst und der Tonfall, in dem sie geschrieben sind,
nehmen den Leser mit in Abgründe, die er – vielleicht – kennt,
sich aber ungern eingesteht.

Es sind sorgfältig komponierte Geschichten, in denen Wagner
mit  wenigen  Worten  dichte  Szenarien  zu  erschaffen  vermag.
Dialoge sind selten und wenn, dann sehr knapp gehalten, was
die Hilflosigkeit, die Ohnmacht der Protagonisten nur umso
eindringlicher vermittelt.

Der Autor beschreibt den Alltag, die Situationen und auch die
Gefühle der Menschen distanziert, aber seine Position ist die
eines  mitfühlenden  Beobachters,  der  weiß,  dass  er  nicht
eingreifen kann, nicht eingreifen darf. Aktuelle Geschehnisse
wie  die  des  verschwundenen  Flugzeugs  oder  die  Finanzkrise
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bilden  allenfalls  einen  Hintergrund,  eine  Wertung  dieser
Umstände jedoch wird nicht gegeben. Erzählt wird ohne Pathos
und Larmoyanz von den kleinen, oft so unbeachtet bleibenden
Schicksalen hinter den Katastrophen; von Menschen, die um sich
und ihre zwischenmenschlichen Beziehungen kämpfen (müssen).

Mal besteht die Erzählung aus vielen kurzen Absätzen, die
jeweils eine kurze Sequenz aus der Sicht eines Beteiligten
erzählen, mal sind es nur wenige Seiten, die aus der Sicht nur
eines  Beteiligten  berichten,  aber  dennoch  alle  Seiten
beleuchten. Immer aber erschließt sich der Zusammenhang erst
ganz zum Schluß einer Erzählung, manchmal ergibt auch erst der
letzte Satz das gesamte Puzzle.

Besonders beeindruckende Kaleidoskope gelingen dabei in der
Titelgeschichte „Sonnenspiegelung“, in der sich weniger die
Sonne  denn  das  schlechte  Gewissen  eines  Familienvaters
spiegelt, der durch einen unerklärlichen Stalker so aus der
Fassung gebracht wird, dass er für die aufkommende diffuse
Beunruhigung einen hohen Preis bezahlt.

Ein anderes Mal – in der kurzen Geschichte „An einem anderen
Ort“  gerät  die  Pointe  jedoch  zu  effektheischend  und
hinterlässt  ein  äußerst  schales  Gefühl.  Warum  es  diese
Geschichte,  die  eher  eine  kurze  Studie  ist,  unbedingt
gebraucht  hat,  erschließt  sich  im  Gesamtzusammenhang  der
ansonsten  sehr  berührenden,  teils  verstörenden  Erzählungen
nicht.

Allen Erzählungen gemein ist, dass sie Momentaufnahmen sind,
keine  in  sich  geschlossenen  Geschichten.  Die  entscheidende
Handlung hat vorher begonnen, man kann sie sich nur aus dem
Zusammenhang erschließen. Ein geschicktes Stilmittel, mit dem
der Autor sich jederzeit die ungeteilte Aufmerksamkeit des
neugierigen Lesers sichert. Auch ein richtiges Ende gibt es
nie. Insofern könnte man auch jede der acht Erzählungen als
Studie bezeichnen.



Es sind wohl auch weniger die Geschichten an sich, die Wagner
interessieren. Womit er sich beschäftigt, sind die Reaktionen,
die  Gefühle  der  Menschen  in  Ausnahmesituationen,  die  für
unverrückbar gehaltene Grenzen verschieben. Wie gehen sie mit
ihrer Angst um, mit der Angst vor Verlust, oft auch der Angst
vor Kontrollverlust? Der Erzähler beobachtet die Menschen bei
ihrem verzweifelten, manchmal vergeblichen Versuch, Kontrolle
zurückzugewinnen und zeigt so die Fragilität und Gefährdung
unserer Existenz.

„Sonnenspiegelung“  ist  ein  Buch,  welches  einen  länger
begleitet. Es ist unmöglich, die Geschichten hintereinander
weg zu lesen. Jede der acht Erzählungen steht für sich und
berührt auf eine andere Weise. Jede Geschichte wirkt lange
nach und man muss sie eine Weile mit sich nehmen, bevor man
bereit für eine neue ist.

Jan Costin Wagner wurde bekannt mit in Finnland spielenden
Kriminalromanen  um  den  melancholischen  Kommissar  Kimmo
Joentaa,  die  bereits  in  14  Sprachen  übersetzt  wurden.
„Sonnenspiegelung“ ist sein erster Kurzgeschichten-Band.

Jan Costin Wagner: „Sonnenspiegelung“. Verlag Galiani Berlin,
192 Seiten, € 18,99.

Dem weißen Kaninchen folgen:
Gelsenkirchens  Ballett  zeigt
„Alice in Wonderland“
geschrieben von Anke Demirsoy | 29. November 2015
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Alice  und  ihre  Eltern  am
Esstisch  (v.l.  Junior
Demitre,  Francesca  Berruto,
Ayako Kikuchi. Foto: Costin
Radu/Musiktheater im Revier)

Irgendwann einmal müssen sie sich geliebt haben. Jetzt aber
sitzen sie am Esstisch und streiten. Zwischen den Eheleuten
tobt ein stummer Machtkampf, der sich in drohenden Gebärden
und verletzenden Gesten äußert. Aus Partnern sind Kontrahenten
geworden, die vor lauter Anspannung vergessen, dass da noch
ein Kind mit ihnen am Tisch sitzt, ein junges Mädchen namens
Alice.

Mit dieser Szene schickt sich der brasilianische Choreograph
Luiz  Fernando  Bongiovanni  an,  Lewis  Carrolls
Kinderbuchklassiker  „Alice  in  Wonderland“  in  ein  Ballett
umzusetzen.  Er  zeigt  uns  Alice  als  unsicheren  Teenager,
hilflos  angesichts  des  häuslichen  Unfriedens,  von  den
Erwachsenen beiseite geschoben und sich selbst überlassen. Wer
weiß, ob nicht ein kleines buntes Ecstasy-Pillchen im Spiel
ist, als Alice in der Disco dem weißen Kaninchen begegnet.
Hinter  dem  Langohr  taucht  eine  Wand  voller  Türen  und
Schubladen auf, hinter denen sich die erstaunlichsten Welten
verbergen (Bühne: Britta Tönne).

Weite Teile dieses Ballettabends gleichen einer temporeichen
Tanzrevue.  Was  Bongiovanni  zu  Musik  von  Eduardo  Contrera,
Alfred  Schnittke  und  anderen  choreographiert,  ist
unterhaltsam, driftet zuweilen aber auch in die Gefahrenzone
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des allzu Hübschen, ja Gefälligen. Die Phantasiegeschöpfe des
menschenscheuen Mathematik-Dozenten Lewis Carroll wirbeln aus
den Kulissen herein und heraus, dass einem schier schwindelig
wird. Das wirkt zumeist eher vergnüglich als surreal oder gar
bedrohlich.

Die  verrückte  Tee-
Gesellschaft  (Foto:  Costin
Radu,  Musiktheater  im
Revier)

Wir sehen ein Kaleidoskop von Tanzstilen und Kostümen. Ein
wenig mit den Figuren des Buchs vertraut zu sein, ist übrigens
hilfreich für das Wiedererkennen. Die blaue Raupe gleicht in
Gelsenkirchen einem Reggae-Star in blauen Samthosen, und die
Grinsekatze gibt sich mehr durch ihr Bewegungsvokabular zu
erkennen als durch ihr Kostüm.

Wie Alice in dieser verwirrenden Traumwelt allmählich eine
eigene Identität entwickelt, zeigt die aus Turin stammende
Tänzerin Francesca Berruto in der Titelpartie. Obgleich sie
als Alice zunächst oft nicht mehr sein darf als eine erstaunte
Beobachterin, gelingt es ihr durch Tanzkunst und durch eine
ausgesprochen lebhafte Mimik, den Reifeprozess glaubhaft zu
machen, der Alice schließlich innere Stärke geben wird.

Valentin Juteau ist ihr als weißes Kaninchen ein verlässlicher
Begleiter und starker Tanzpartner. Bridget Breiners Compagnie
zeigt  sich  vielseitig  und  wandelbar,  und  wenn  bei  der
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verrückten Tea-Party die Tassen und Teller nur so durch die
Luft fliegen, wird der fast anarchische Spaß spürbar, mit dem
diese Tänzer sich auf der Bühne verausgaben.

Gelsenkirchens Ballettchefin
Bridget Breiner als grausame
Herzkönigin  (Foto:  Costin
Radu/Musiktheater im Revier)

Als  blutbefleckte  Zombie-Herzkönigin  hat  Gelsenkirchens
Ballettchefin bei der Premiere am Halloween-Abend ihren großen
Auftritt. Umgeben von einem Quartett „böser Blumen“ tanzt sie
ein  Menuett,  das  harmlos-höfisch  beginnt,  aber  durch
Deformationen  und  Disharmonien  allmählich  monströse  Züge
entwickelt  (Musik:  Alfred  Schnittke,  „(K)ein
Sommernachtstraum“). Der Spitzentanz gebiert einen Albtraum,
aus dem man nach Möglichkeit rasch wieder erwachen möchte. Es
ist vor allem dieser Abschnitt, der den Abend dann doch über
einen reinen Unterhaltungswert hinaus hebt.

(Termine  und  weitere  Informationen  unter
http://www.musiktheater-im-revier.de/Spielplan/Ballett/AliceIn
Wonderland/)
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Rohstoff  des  Lebens  –  das
intime  „Kronos“-Tagebuch  des
Witold Gombrowicz
geschrieben von Bernd Berke | 29. November 2015
Vom  polnischen  Weltautor  Witold  Gombrowicz  („Ferdydurke“,
„Trans-Atlantik“,  „Pornographie“)  gibt  es  zwei  Tagebücher.
Eines  war  für  die  Öffentlichkeit  bestimmt,  ein  anderes
eigentlich nur für den eigenen Gebrauch. In der Ausgabe des
Hanser Verlags tragen diese Aufzeichnungen den Titel „Kronos.
Intimes  Tagebuch“.  Doch  wer  da  nach  Enthüllungen  lechzen
sollte, wird unweigerlich enttäuscht werden.

Gombrowicz (1904-1969) hat von 1939 bis 1963 im argentinischen
Exil gelebt. Vor allem um diesen Zeitraum und um die Jahre
seit der Rückkehr nach Europa (vorwiegend Frankreich) geht es
im vorliegenden Tagebuch. Das gewichtige Wort „Kronos“ deutet
aufs Vergehen der Zeit hin. Und auf dem Titelumschlag steht
„Gombrowicz“  ohne  Vornamen;  ganz  so,  als  wäre  das  ein
Markenzeichen  sondergleichen.  Was  ja  auch  stimmt.

Wuchernde Fußnoten

Es handelt sich hierbei größtenteils um wahrhaft rudimentäre
Notizen, mit denen der Schriftsteller sozusagen den Rohstoff
des Lebens festzuhalten suchte, für die früheren Jahre aus
gehörigem zeitlichen Abstand. Vielfach sind die Aufzeichnungen
so knapp und kryptisch, dass die Erschließung in Fußnoten den
Primärtext  bei  weitem  überwiegt  und  überwuchert.  Man  muss
schon  ein  sehr  spezielles  Interesse  an  Gombrowicz’  Leben
aufbringen, um hier jede einzelne Wendung nachzuschmecken.
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Immerhin  lässt  selbst  diese  lückenhafte  Materialsammlung
erahnen, wie entbehrungsreich das Leben im Exil über viele
Jahre hinweg gewesen sein muss. Immer wieder werden Geldnöte
skizziert, auch spielen gesundheitliche Sorgen eine zunehmende
Rolle.

Weitere,  häufig  wieder  aufgegriffene  Bemerkungen  betreffen
etwa Gombrowicz’ Leidenschaft fürs Schachspiel und besonders
das  Ringen  um  Publikationsmöglichkeiten  in  der  anfangs  so
ungewohnten Fremde. Zuweilen reiht er lediglich lauter Namen
aneinander – überwiegend Begegnungen und Kontakte, die dem
Schriftsteller vielleicht einmal nützlich werden konnten. Doch
häufig verzeichnet er auch das Gegenteil, nämlich mit wem er
gerade wieder auf immerdar gebrochen hat.

Lektüren (u.a. Thomas Mann) und politische Verhältnisse kommen
hier  hingegen  eher  stichwortartig  vor  –  und  das  in  jenen
wahrlich bewegten Zeiten. Doch darüber konnte man sich ja
öffentlich äußern.

Sexuelle Bilanzierung

Gar nicht so geheimes Gravitationszentrum ist allerdings der
offenbar  überaus  rege  Sexualtrieb,  den  der  Autor  höchst
wechselhaft  ausgelebt  hat  –  mit  Angehörigen  beider
Geschlechter.  Auch  in  seinen  jeweiligen  Jahresbilanzen
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bewertet er stets summarisch die erotischen Erlebnisse („Ero –
nicht  schlecht“),  hin  und  wieder  allerdings  im  Modus  der
Unzufriedenheit.

Zwischendurch finden sich zahllose Erwähnungen und Kürzel, die
das Geschehen eher bemänteln als darlegen. Es waren Zeiten, in
denen homo- oder bisexuelle Neigungen durchaus die Polizei auf
den Plan rufen konnten. Auch das ist Gombrowicz nicht selten
passiert.

Gombrowicz scheint jedenfalls sexuelle Erfüllung häufig auch
bei Huren (und Strichern) in der brodelnden Metropole Buenos
Aires  gesucht  zu  haben.  Zitat  von  eher  untypischer
Deutlichkeit,  ja  lakonisch-abgründiger  Drastik:  „Die  Nutte.
Tripper. Das Mädchen, das ich nicht vergewaltigen konnte.“
Oder so, ganz nüchtern nachhaltend: „Ich schlafe mit einer
Tänzerin  sowie  mit  einem  Dienstmädchen.“  Editorisches
Problem(chen) nebenher: Ob mit dem Buchstaben M im Einzelfalle
muchacho  (männlich)  oder  muchacha  (weiblich)  gemeint  war,
lässt sich nicht immer hinreichend klären. Sei’s drum.

Aufwertung durch zahlreiche Fotos

Und wie sind diese Tagebücher zur Publikation gelangt? Nun,
Gombrowicz’  Gefährtin  und  Witwe  Rita  Labrosse,  selbst
Literaturwissenschaftlerin (Promotion über Colette), hat das
Konvolut zur Verfügung gestellt und mit herausgegeben. Ob sie
Blätter, auf denen von ihr selbst die Rede war, zurückgehalten
oder modifiziert hat? Das zu mutmaßen, wäre pure, fast schon
unanständige Spekulation. Nicht nur angesichts der oft kruden
Passagen in diesem Tagebuch darf man wohl von einer redlichen
Übergabe ausgehen.

Eine enorme Aufwertung erfährt dieses Buch durch zahlreiche
Schwarzweißfotos  aus  Gombrowicz’  Biographie,  darunter  auch
Faksimiles seiner Schrift.

Das Titelbild zeigt Witold Gombrowicz im Mai 1966 mit der
erwähnten Rita, die er 1964 kennen gelernt hatte, bei einer



Fahrpause  auf  dem  Pass  von  Vence  (Südfrankreich).  Die
ausgesprochen attraktive Frau scheint sich darum zu kümmern,
was unter der Motorhaube der Citroën-„Ente“ vorgeht, während
Gombrowicz anscheinend die Haltung eines ungeduldig Wartenden
eingenommen  hat.  Aber  daraus  ziehen  wir  jetzt  natürlich
keinerlei Schlüsse.

Fragen wir uns lieber, was die (literarische) Welt von all dem
hat.  Bei  einem  Autor  vom  überragenden  Format  des  Witold
Gombrowicz mag wohl jede noch so unscheinbare Äußerung von
Interesse sein; möglichst nichts darf verloren gehen, kein
Wort soll vergessen werden.

Freilich zeigt sich hier nicht der Schriftsteller, sondern
quasi  der  (allerdings  fiebrige)  Buchhalter  eigener
Lebenstatsachen.  Anhand  solcher  Aufzeichnungen  kann  man
vielleicht ermessen, wie sehr sich dann die große Literatur
über das tagtäglich Gelebte erhebt – und es dennoch zuinnerst
betrifft.

Gombrowicz: „Kronos.“ Intimes Tagebuch. Aus dem Polnischen von
Olaf Kühl. Carl Hanser Verlag. 359 Seiten. 27,90 €.

Der Drucker der Herzen – Jim
Dine  schenkt  dem  Essener
Museum Folkwang 230 Werke
geschrieben von Rolf Pfeiffer | 29. November 2015
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So sieht er aus: Jim
Dine  in  einem
Selbstportrait  als
Pinocchios  Meister
Geppetto
(Lithographie,  2006).
(Foto:  Museum
Folkwang//VG  Bild-
Kunst,  Bonn  2015)

Er ist der Mann mit den Herzchen. Sie haben ihn weltberühmt
gemacht,  die  Lithographien  mit  den  meist  farbenfrohen,
optimistischen,  manchmal  auch  durchnumerierten  Liebes-  und
Lebenssymbolen. 1970 schuf Jim Dine seine „Dutch Hearts“, und
seitdem gingen sie, vieltausendfach gedruckt, um die Welt.
Doch das Oeuvre des amerikanischen Künstlers ist natürlich
viel,  viel  größer,  wie  jetzt  eine  Ausstellung  im  Essener
Folkwang-Museum  zeigt:  „Jim  Dine  –  About  the  Love  of
Printing“.

Der Titel der Ausstellung sagt es: Jim Dine liebt den Druck,
genauer, die Verwendung von unterschiedlichsten Druckverfahren
in seinen Arbeiten. Kaltnadelradierung, Siebruck, Holzschnitt,
Lithographie  sind  gängige  Techniken,  aber  einige  Verfahren
sind  so  speziell,  dass  nur  Experten  sie  kennen,  den
Kartontiefdruck zum Beispiel oder den Glacié-Tranféré-Druck.
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Dine druckt nicht selbst, sondern arbeitet mit den, wie er
sagt,  besten  Druckern  der  Welt  zusammen.  Und  warum?  Nun,
antwortet ein sichtlich aufgeräumter, mittlerweile 80-jähriger
Künstler bei der Präsentation seiner Ausstellung in Essen,
wegen  der  Geselligkeit  natürlich.  Malen  sei  eine  einsame
Beschäftigung, die Zusammenarbeit mit guten Druckern jedoch
überaus angenehm. Da könne man mit jemandem reden, alle seien
beim  Schaffensprozess  gleich  wichtig,  und  „Ich  mag  meine
Freunde“.  Sagt  Jim  Dine  und  scheint  dabei  ein  ganz  klein
bisschen zu schmunzeln.

Quasi  ein  Nachzügler.
„Big  Wall  of  Hearts“
von  2002,  ein
handkolorierter
Holzschnitt  (Foto:
Museum  Folkwang/VG
Bild-Kunst,  Bonn,
2015)

Der künstlerische Nachlass

Daneben hat das Drucken den Vorteil, dass die meisten Arbeiten
etwas weniger teuer sind, als es die Originalgemälde eines so
berühmten  Mannes  wären.  So  konnte  Jim  Dine  großzügig  dem
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Folkwang-Museum  230  Arbeiten  aus  verschiedenen
Schaffensperioden  schenken.  Sie  bilden  das  Gros  der
Ausstellung. Doch was soll man davon halten? Hat sich der
Künstler  am  Ende  seine  Ausstellung  im  renommierten  Haus
gekauft?

Das wäre gewiss eine unzulässige Unterstellung. Er sei, sagt
Dine, im fortgeschrittenen Alter und wolle sein künstlerisches
Erbe ordnen. Im Folkwang-Museum, beim Kurator Tobias Burg und
auch  beim  Chef  des  Hauses,  Tobia  Bezzola,  wisse  er  die
Arbeiten in guten Händen. Eine Win-Win-Situation mithin.

Vorliebe für die Zentralperspektive

Mal bunt, mal schwarzweiß, mal asketisch nüchtern, mal aus
Bild und Schriften bunt zusammengefügt – das Werk Jim Dines
ist von Vielfalt geprägt. Indes fallen doch Vorlieben auf,
etwa für die Zentralperspektive, die den Gegenstand des Bildes
stets in dessen Mittelpunkt postiert, sei es ein Kopf, ein
Herz oder eine antike Statue. Tauchen mehrere Bildelemente
auf, so werden sie nicht auf der Bildfläche verteilt, sondern
übereinander  gelegt,  beispielsweise  in  „9  Hearts  from
Nicolaistrasse“ (Digitaldruck mit Kaltnadel, 2009). Manchmal
werden mehrere Bilder wie Kacheln montiert, beispielsweise die
berühmten  sechs  Herzchen.  Dann  hat  jedes  seine  eigene
Zentralperspektive.



Eins  von  den
Bademantelbildern
ist  „Self-Portrait:
The  Landscape“  von
1969,  eine
Lithographie  (Foto:
Museum  Folkwang/VG
Bild-Kunst,  Bonn,
2015)

Portraits im Bademantel

Früh  schon  befasste  sich  Jim  Dine  mit  der  plakativen
Verbindung von Wort und Bild, etwa in der Lithographie-Serie
„Car Crash“ von 1960. Das geschriebene Wort „Crash“ erleidet
hier  als  sichtbares  Element  den  Unfall,  eine  fast  etwas
verstörende Doppelung. In den Selbstportraits hingegen, die
einen weiteren Schwerpunkt in Dines Werk bilden, ist lediglich
dessen Bademantel zu sehen, als Stellvertreter des (nicht)
Abgebildeten.  Das  Individuelle  wird  dem  Betrachter
vorenthalten,  die  erwartete  Information  nicht  gegeben.  Es
scheint,  dass  Dine  das  Spiel  mit  wechselndem  Zuviel  und
Zuwenig an Information liebt.

Von gediegener konzeptioneller Langeweile scheinen im nächsten
Raum  auf  den  ersten  Blick  die  radierten  Werkzeugbilder,
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Pinsel,  Zangen,  Sägen,  Pizzaschneider,  zu  künden;  doch
betrachtet  man  sie  länger,  beginnen  sie  ein  visuelles
Eigenleben zu führen, schieben sich ihre bizarren Formen mit
Nachdruck ins Bewusstsein des Betrachters. Dann werden sie
fast ein wenig unheimlich, zumal der Künstler Schraffuren über
sie legte und ihnen damit eine Aura von Unwirklichkeit gab.

„The  Venus
Dances“,  ein
Holzschnitt  von
2005  (Foto:
Museum
Folkwang/VG Bild-
Kunst,  Bonn,
2015)

Pinocchio macht alles anders

Antiken Skulpturen, weiblichen zumal, nähert sich Jim Dine mit
großen Respekt und gesteht ihnen in seinem Reproduktionen der
Serie  „Glyptotek“  (Glacé-Transféré-Drucke,  1988)  sogar  eine
echte Plastizität zu. Und dann taucht im nächsten Raum der
untadelig gehängten Ausstellung plötzlich Pinocchio auf, ein
buntes, quicklebendiges, keck die Augen rollendes und geradezu
professionell animiertes Bürschchen, dem die Statuarik anderer
Dinescher  Motivwelten  völlig  fremd  ist.  Ihn  habe  die
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Erschaffung eines Menschen durch Menschenhand fasziniert, sagt
der  Künstler  über  diese  2006  entstandenen  Arbeiten.  Und
keineswegs  zufällig  hat  er  Pinocchios  Schöpfer  Meister
Geppetto seine eigenen Gesichtszüge verpasst. Der Künstler als
Welt- und Menscherschaffer: eine schmeichelhafte Vorstellung,
vielleicht auch nur ein frommer Wunsch.

Keine Themen mehr

Vor fünf Jahren schließlich, erzählt Jim Dine, sei irgendwie
Schluss gewesen. Herzen, Antiken, Bademäntel, Pinocchio, all
die  Themen  seien  auserzählt  gewesen.  So  habe  er  sich
entschlossen,  weiterzuarbeiten,  ohne  erneut  thematisch  zu
werden. Die letzten Bilder, teilweise aus diesem Jahr, sind
somit  gänzlich  ungegenständlich,  um  die  anderthalb
Quadratmeter  groß  und  sehr  farbenfroh.  Es  sind  große
Holzschnitte, die Jim Dine nach mehreren Druckvorgängen mit
Farbe  und  unorthodoxen  Materialien  nachbearbeitet  hat.
„Holzschnitt  mit  Elektrowerkzeug-Abrieb“  beispielsweise  ist
eine Arbeit beschrieben, die einen erstaunlich konkreten Titel
trägt: „Die Verpackung eines Sees aus Glas“. Wieder einmal ist
die Bild-Text-Schere weit geöffnet; doch das Spiel mit Wörtern
und Bildern gehört in Jim Dines Werk ja von Anfang an dazu.

„Jim Dine – About the Love of Printing“
275 druckgraphische Arbeiten, eine dreiteilige Skulptur
Museum Folkwang, Essen, Museumsplatz 1
Bis 31. Januar 2016

Geöffnet Di-So 10-18 Uhr, Do+Fr 10-20 Uhr
Eintritt 5 €
Katalog (224 Seiten, Leinen) 28 €
Besucherbüro Tel. 0201 8845 444
www.museum-folkwang.de

http://www.museum-folkwang.de


Leidenschaftlicher  Lehrer,
Autor und Ratsherr in Unna –
zum Tod von Rudolf Schlabach
geschrieben von Rudi Bernhardt | 29. November 2015
Der Geest-Verlag, „sein“ Verlag, schreibt spürbar betroffen
auf seiner Website: “In großer Trauer nehmen wir Abschied von
unserem Autor Rudolf Schlabach, der am Montag, den 26. Oktober
2015 nach langer, schwerer Krankheit verstarb. Das Erscheinen
seines letzten Bandes, ,Die Freiheit zu schreiben’, durfte er
noch miterleben. Wir werden sein Ansehen und seine unendliche
Schaffenskraft in würdiger Erinnerung behalten.”

Wenn man das Motto des Geest-Verlages liest, weiß man, warum
Rudi  Schlabach  ihn  wählte,  um  seine  Bücher  zu  verlegen:
“Unpolitisch sein heißt politisch sein, ohne es zu merken.”
(Rosa Luxemburg)

Rudolf  Schlabach
(Foto:  ©  Geest
Verlag)

Rudolf Schlabach (Jahrgang 1924) war aber nicht nur ein Autor,

https://www.revierpassagen.de/33002/leidenschaftlicher-lehrer-autor-und-ratsherr-in-unna-zum-tod-von-rudolf-schlabach/20151102_1647
https://www.revierpassagen.de/33002/leidenschaftlicher-lehrer-autor-und-ratsherr-in-unna-zum-tod-von-rudolf-schlabach/20151102_1647
https://www.revierpassagen.de/33002/leidenschaftlicher-lehrer-autor-und-ratsherr-in-unna-zum-tod-von-rudolf-schlabach/20151102_1647
http://www.revierpassagen.de/33002/leidenschaftlicher-lehrer-autor-und-ratsherr-in-unna-zum-tod-von-rudolf-schlabach/20151102_1647/schlabach


wenn auch das seine Leidenschaft war und bis zu seinem Tode
blieb. Er war ebenso leidenschaftlicher Pädagoge, als solcher
Gründungsdirektor des Geschwister-Scholl-Gymnasiums in Unna,
er war lebenslang Lernender, auch als Lehrender.

Tief geprägt von Erlebnissen aus der Zeit des dumpfen Nazi-
Terrors  und  den  Kriegszeiten  bei  der  Marine  war  er
Sozialdemokrat  bis  zur  Knochenhaut,  obwohl  ihm  manche
befreundeten  Zeitgenossen  gern  seinen  bildungsbürgerlichen
Hintergrund  vorhielten,  wie  das  auch  gern  mal  sein
Altbürgermeister Erich Göpfert auf lästerliche Weise tat. Rudi
blieb seinem Freund aber da nichts schuldig, denn er wusste
wie er dem “Genossen Erich” zu antworten hatte. Und eines
wussten  nur  wenige  Vertraute:  Rudi  Schlabach  kannte  jedes
einschlägige Arbeiterlied textsicher auswendig.

Rudi  Schlabach  verfasste  viele  Beiträge  für  die  legendäre
Hörspielreihe  “Papa,  Charly  hat  gesagt…”,  er  liebte  das
Hörspiel als solches und schrieb viele Texte für dieses Genre,
außerdem lesenswerte Novellen (zuletzt noch “Undine lebt”).
Für  ihn  war  sein  vorpensionärer  Hauptberuf  von  besonderer
Bedeutung. Jungen Menschen Bildung zu geben, sie derart zu
prägen,  dass  sie  Literatur  gern  lasen,  sie  als
Grundnahrungsmittel  erlebten.  Er  wollte  sie  durch  solche
Prägungen resistent machen gegen das, was er selbst zur Nazi-
Zeit  erfuhr  –  dass  die  menschenunwürdige  Herrschaft  einer
blindideologischen Partei mehrheitsfähig werden konnte.



Rudolf  Schlabachs
letzte Novelle

So war es beinahe folgerichtig, dass sich Rudi Schlabach darum
bemühte,  neben  seinen  pädagogischen  Aufgaben  und  seiner
Leidenschaft als Autor auch noch Ratsmitglied in seiner Stadt
zu werden. Es gelang ihm 1975, und er gehörte dem Rat Unnas
bis  1984  an.  Bisweilen  erschien  er  manchen  seiner
Fraktionskollegen zu feingeistig, er wurde aber stets geachtet
und respektiert, weil er auch da pädagogisch vorging. Und er
zeigte ohne erkennbare Hybris, dass er sehr wohl wusste, wovon
er im politischen Raum berichtete.

Als  er  dann  Pensionär  wurde,  zog  es  ihn  nach  Hude  nahe
Oldenburg. Er lebte und schrieb, ließ nur handverlesen alte
Bekannte  teilhaben  und  war  fern  der  Heimat  im  Märkischen
Sauerland ein glücklicher Mensch. Es bleibt viel von ihm, was
Nachgeborene lesen sollten, es bleibt viel von ihm, was er
Lernende lehrte, und es bleibt viel von Rudi Schlabach, an das
sich Weggefährten in Rat und Rathaus in Unna erinnern. Mach’s
gut, alter Freund!
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Gerhard Mensching: Germanist,
Puppenspieler,  Romanautor  –
eine wehmütige Erinnerung
geschrieben von Gastautorin / Gastautor | 29. November 2015
Revierpassagen-Gastautor  Heinrich  Peuckmann,  in  Bergkamen
lebender  Schriftsteller,  erinnert  an  den  1992  verstorbenen
Bochumer Autor und Germanisten Gerhard Mensching, der viele
seiner Studenten nachhaltig beeinflusst hat:

Romane und Erzählungen von Gerhard Mensching zu lesen, löst
bei mir Freude und Wehmut zugleich aus. Freude, weil es ein
schönes  Leseerlebnis  ist,  sich  mit  den  phantasievollen
Geschichten dieses Autors, die immer auch mit der Realität
spielen,  zu  beschäftigen.  Wehmut,  weil  ich  an  der
Ruhruniversität in Bochum bei Mensching Germanistik studiert
habe. Nein, nicht einfach nur studiert, sondern er und seine
Seminare haben mich geprägt.

Vieles, was ich später als Schriftsteller an Kenntnissen und
Techniken  gebraucht  habe,  habe  ich  mir  bei  ihm  aneignen
können. Nach meinem Examen haben wir uns für einige Jahre aus
den Augen verloren, dann aber den Kontakt wiederbelebt. Wir
haben  in  Briefen  und  Telefongesprächen  gemeinsame  Projekte
abgesprochen, doch als wir sie umsetzen wollten, ist er ganz
plötzlich verstorben.
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Wehmut also, wenn ich auf ihn und seine Geschichten stoße,
weil sich die Frage aufdrängt, was noch möglich gewesen wäre.
Möglich bei ihm, diesem unglaublich kreativen Menschen, aber
auch bei uns, denn die Zusammenarbeit mit ihm, das weiß ich,
wäre  für  mich  fruchtbar  gewesen.  So  bleibt  nur  die  tief
befriedigende, aber von Melancholie durchzogene Freude, seinen
Geschichten wieder zu begegnen oder andere, die ich noch gar
nicht kannte, zu entdecken.

In E.T.A. Hoffmanns Tradition

Mensching  stand  in  der  Tradition  der  Novellistik  des  19.
Jahrhunderts,  vor  allem  E.T.A.  Hoffmann,  der  Gespenster-
Hoffmann,  hatte  es  ihm  angetan.  In  jedem  seiner  Seminare
tauchte er mindestens am Rande auf und wer Hoffmann kennt,
weiß, dass man sich auf einen platten Realitätsbegriff bei ihm
nicht verlassen darf. In Fichtescher Tradition, nach der das
Ich  sich  sein  Gegenüber  selbst  setzt,  ist  ein  objektives
Weltverständnis nicht zu erwarten.

Bei  Mensching  gespenstert  es  ebenfalls,  können  Gegenstände
durch  die  Wand  gereicht  werden,  passieren  Dinge,  die  mit
normalen Maßstäben nicht vereinbar sind. Aber immer entwickelt
Mensching daraus Geschichten, die der Leser ihm abnimmt, weil
er  daraus  eine  neue,  in  ihrem  eigenen  Sinne  glaubhafte
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Realität entwickelt.

Beispielhaft dafür steht sein bester Roman, „E.T.A. Hoffmanns
letzte Erzählung“. Natürlich passieren in diesem Roman die
tollsten  Dinge,  ganz  im  Sinne  von  Hoffmann,  aber  der
Hintergrund  der  Geschichte,  dass  der  Dichter  gar  keines
natürlichen  Todes  gestorben  ist,  sondern  der  preußische
Geheimdienst nachgeholfen hat, weil ihm dieser politische Kopf
zu gefährlich war, ist absolut glaubhaft. Mensching entwickelt
diese Überlegung an der Romanfigur Friedrich Rieger, der dem
schon  gelähmten  Dichter  als  Sekretär  gedient  hat  und  dem
Hoffmann seine letzten Geschichten diktierte. Zwanzig Jahre
nach Hoffmanns Tod spürt Rieger plötzlich, dass er selber
verfolgt wird und er beginnt zu ahnen, warum das so ist.
E.T.A.  Hoffmanns  letzte  Erzählung  spielt  eine  Rolle,  noch
immer scheinen die Herrschenden Angst zu haben vor diesem
kritischen Dichter.

Was einen Unterhaltungsroman ausmacht

Als ich den Roman kurz nach Menschings Tod las, erinnerte ich
mich an ein Seminar bei ihm, in dem wir uns das Konzept eines
guten Unterhaltungsromans überlegten. Zuerst einmal, notierten
wir, muss er ein wichtiges, auch politisches Thema haben,
wobei für Mensching der politische Anspruch auf gar keinen
Fall vordergründig sein durfte. Anfangen, meinten wir, müsse
der  Roman  mit  einer  spannenden  Episode,  dann  müsse  etwas
Erotisches folgen, was bei Mensching sowieso immer eine Rolle
spielte, dann muss die Gegenseite gezeigt werden, dann wieder
turbulente Aktion. Mensching fand gut, dass wir so ein Konzept
erstellten,  die  Unterscheidung  zwischen  ernsthafter  und
unterhaltender  Literatur  hat  er  sowieso  nie  mitgemacht.
Unterhaltung kann auch ernsthaft sein, sie kann vor allem
Tiefgang haben, das war seine Position. Genauso wie es unsere
war.

Phantastische Welt des Puppentheaters



Wenn man die Wurzel seiner phantastischen Geschichten fassen
will, liegt der Bezug zu Hoffmann nahe. Bei Mensching kam aber
noch  etwas  anderes  hinzu.  Die  ersten  Jahrzehnte  seiner
schriftstellerischen Arbeit hat er mit Puppenspiel verbracht.
Mensching  hatte  ein  Puppentheater,  er  spielte  selber  und
schrieb  die  Stücke  dazu.  „Lemmi  und  die  Schmöker“,  der
bekannte Bücherwurm, hat viele Jahre lang im Fernsehen die
Kinder erfreut.

Kann man einen solchen Schriftsteller ernst nehmen? Aber ja,
Tankred  Dorst,  der  bekannte  Theaterschriftsteller,  mit  dem
Mensching befreundet war, hat genauso angefangen. Mensching
hat  mir  mal  eines  von  Dorsts  Puppentheaterstücken  in
Schreibmaschinenschrift geliehen. Und wer Puppentheater liebt,
wer Kinder in eine phantastische Welt hineinziehen will, muss
einfach phantasievoll schreiben. Ich glaube, dass Mensching
diese  Erfahrung  aus  seinen  Anfängen  auf  seine  neun
Erzählbände, Novellen und Romane übertragen hat, die er in
nicht einmal einem Jahrzehnt geschrieben hat.

Eruptives Schreiben

Ja, es waren nur wenige Jahre, in denen er ernsthaft schrieb,
denn  Mensching  hat  lange  nach  einem  eigenen  Weg  gesucht.
Sollte er Wissenschaftler werden oder Puppenspieler oder doch
Autor? Als er sich zum Schreiben von Romanen und Novellen
entschloss, war es wie eine Eruption. Jedes Jahr gab es eine
Publikation von ihm, und so musste es auch sein, denn es
blieben ihm leider nur noch wenige Jahre.

Hochaktuell ist zum Beispiel die Erzählung von Herrn Krotta,
der irgendwann beschließt, dass es Zeit sei zu sterben. Er
weiß, dass so etwas von einem Institut erledigt wird, das
mehrere  Varianten  des  Sterbens  anbietet.  Krotta  wählt  den
teuren, den Liebestod, seine Frau ist einverstanden, möchte
aber  noch  ein  bisschen  leben.  Am  vereinbarten  Todestag
erscheint Krotta eine wunderschöne Frau und sein Todeswunsch
erlischt augenblicklich. Diese Frau zu besitzen und mit ihr zu



fliehen, ist plötzlich ein lohnenswertes Ziel. Warum sterben,
wenn das Leben so schön sein kann? Die Frau geht darauf ein,
gemeinsam  flüchten  sie  in  ein  Hotel,  wo  Krotta  bei  der
ersehnten  Umarmung  aber  plötzlich  einen  heftigen  Schmerz
verspürt. Kurz drauf ist er tot. Die Frau verlässt das Hotel
und trifft draußen im parkenden Wagen ihren Mann. Der hat
ebenfalls gerade jemanden ins Jenseits befördert. Die beiden
sind zufrieden, dass ihre Aufträge wie gewohnt geklappt haben.
Sie  werden  Sonderprämien  bekommen  und  haben  folglich  Geld
genug, um erst mal essen zu gehen.

Das  ist  weiß  Gott  eine  Mensching-Geschichte!  Sie  hat  ein
skurriles Thema, fast eine wie aus unserer Zeit, dazu einen
Schuss  Gesellschaftskritik  durch  den  bestellbaren  Tod  und
außerdem eine Portion Erotik. Der Leser weiß nicht, ob er
lachen oder weinen soll.

Verdienstvolles Lesebuch

Prof.  Walter  Gödden  hat  in  „Nylands  kleine  westfälische
Bibliothek“ (Nyland-Stiftung, 59227 Ahlen) ein Lesebuch mit
ausgewählten Texten von Gerhard Mensching herausgegeben. Die
sehr  verdienstvolle  Publikation  befördert  einen  Autor  ans
Tageslicht, über den sich schon Dämmerung ausgebreitet hatte.
Dämmerung, aber kein Schatten, denn dazu sind Menschings Texte
viel zu gut.

Gödden hat die Auswahl sehr geschickt getroffen, ein Reader
ist  entstanden,  bei  dem  auch  die  Textauszüge  in  sich
geschlossen und für den Leser verständlich sind. Vor allem
macht  die  Textauswahl  Lust,  sich  mit  diesem  Autor  zu
beschäftigen, dem neun Jahre reichten, um sich weit nach vorn
zu schreiben. Nach der Lektüre dieses Lesebuchs hat der Leser
garantiert Lust, sich mit einem von Menschings Romanen oder
Novellenbänden zu beschäftigen.

„Lesebuch  Gerhard  Mensching“.  Zusammengestellt  von  Walter
Gödden. Aisthesis Verlag, Köln, 2013. 176 Seiten, 8,50 Euro.



ISBN 978-3-895289842.


