
Buchtipps  zum  Fest:  Peter
Rühmkorf,  Christa  Wolf,
Wembley-Tor,  Krimi  und
Architektur
geschrieben von Bernd Berke | 30. November 2016
Ist  da  draußen  noch  jemand  auf  der  Suche  nach
Weihnachtsgeschenken in Buchform? Hier ein paar empfehlende
Hinweise in verschiedenen Geschmacksnoten:

Zunächst  die  so  genannte  Hochliteratur,  wie  es  sich
konservativ-feuilletonistisch  gehört:

Rühmkorfs funkelnde Lyrik

Das ist wahrlich kein Geheimnis mehr: Der 1929 in Dortmund
geborene,  später  freilich  aus  hanseatischer  Überzeugung  in
Hamburg ansässige Peter Rühmkorf gehört zu den wichtigsten
Lyrikern der bundesdeutschen Nachkriegszeit. Insofern ist eine
Gesamtausgabe  seiner  Gedichte  ein  besonderes,  vielfach
funkelndes Juwel der Sprachkunst. Rühmkorfs Tod im Jahr 2008
bedeutet einen immensen Verlust für die Literatur, der immer
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noch schmerzt.

Er war (ähnlich wie der mit ihm befreundete Robert Gernhardt)
einer, der die Überlieferung von Reim und Metrik wach und
lebendig gehalten hat – und er hat die althergebrachten Formen
mit neuen Inhalten reich gefüllt. Im souveränen Spiel mit
gebundenen und freien Versen kommt ihm im hiesigen Sprachraum
wohl keiner aus seiner Generation gleich.

Die  von  Bernd  Rauschenbach  sorgfältig  edierte  Ausgabe
„Sämtliche Gedichte“ enthält alle Lyrikbände von 1956 bis 2008
und  (in  Auswahl)  ganz  frühe  Schöpfungen,  die  ab  1947  im
Selbstverlag erschienen sind.

Dies ist ein Buch, das einen Ehrenplatz im Regal verdient und
das man als Vademecum stets griffbereit halten sollte. Hier
wird ein wesentlicher Teil des Lebenswerks ausgebreitet; hier
kann man Sprachfeinheiten geradezu genießerisch schlürfen und
wird überdies noch mit luziden Erkenntnissen belohnt. Rühmkorf
hat ja nicht nur die ewigen Themen Liebe und Tod bedichtet,
sondern  war  auch  ein  eminent  politischer  Kopf  mit  links
geschärften  Sinnen.  Legendär  wurde  diese  lyrische  Essenz:
„Bleib erschütterbar – und widersteh.“

Für  den  unverwechselbaren  Klang  (in  Rühmkorfscher  Diktion
„einmalig  /  wie  wir  alle!“),  in  dem  auch  Alltagssprache
aufgehoben ist, nur mal ein Beispiel, das Rühmkorf selbst als
Bagatelle bezeichnet hat:

Abschiede, leicht gemacht

Denen, die vor Gier nach Ewigkeit entbrennen,
geb ich mich geniert
als sterblich zu erkennen.

Lieber als verhaunen Bällen nachzusinnen,
zieh ich vor,
nochmal von vorne zu beginnen.



Allerdings, statt bieder vor mich hinzuwerkeln,
scheint mir lustiger,
freischaffend loszuferkeln.

Dies als Kunstgesetz gesamt gesehen:
Ein Gedicht, das auf sich hält,
das läßt sich gehen.

Und je tiefer ich empfinde, um so seichter
schmiere ich mich aus,
dann fällt der Abschied leichter.

Da haben wir es also mal wieder: das Leichte, das so schwer zu
machen ist. In der Nachfolge von Heine, Benn und Ringelnatz
(unter anderen) hat Rühmkorf beileibe nicht nur höheren Jux
getrieben, sondern auch die Vergänglichkeit besungen wie nur
je  einer  seit  barocken  Zeiten.  Doch  auch  die  Fährnisse
zwischen  Geilheit  und  Vögeln  wusste  er  in  sprühend
wohlgesetzte Worte zu fassen. Der Mann, der sich zuweilen als
(erotischer) Filou gefiel, war intellektuell ein Ausbund an
Unbestechlichkeit.  An  seinem  lyrischen  Zuspruch  konnte  und
kann man sich nicht nur ergötzen, sondern aufrichten.

Noch ein Zitat, ein vermeintlich unscheinbares, das aber zu
denken gibt. Aus dem Gedicht „Zum Jahreswechsel“:

Diese Welt kann doch nicht so gemeint sein
Wie sie aussieht, oder?

Peter  Rühmkorf:  „Sämtliche  Gedichte“  (Hrsg.:  Bernd
Rauschenbach).  Rowohlt  Verlag.  621  Seiten.  39,95  €

_________________________________



Briefe von Christa Wolf

Nun zu einer literarischen Protagonistin, ja Repräsentantin
aus  dem  östlichen  Teil  Deutschlands,  die  im  selben  Jahr
geboren wurde wie Rühmkorf: Christa Wolf (1929-2011), Autorin
von  Büchern  wie  „Kindheitsmuster“,  „Der  geteilte  Himmel“,
„Nachdenken  über  Christa  T.“,  „Kassandra“,  „Kein  Ort.
Nirgends“ und „Störfall“, hat auch umfangreiche Konvolute von
Briefen hinterlassen, um die es hier geht.

Insgesamt  enthält  die  vorliegende  Auswahl  der  „Briefe
1952-2011“  genau  483  Schriftstücke,  die  sich  an  rund  300
Adressaten richten. Abgedruckt sind nur die Briefe von Christa
Wolf, nicht aber die Schreiben ihrer Briefpartner. So wirkt
das  Ganze  gelegentlich  etwas  monologisch,  man  muss  sich
einiges  hinzu  denken.  Immerhin  sind  rund  90  Prozent  der
abgedruckten Briefe bislang noch nicht veröffentlicht worden.
Auch  das  gibt  dieser  Sammlung,  bei  aller  wohlweislichen
Beschränkung im Einzelnen, einiges Gewicht.

Der Obertitel lautet „Man steht sehr bequem zwischen allen
Fronten“ und könnte als Zitat auch etwas sarkastisch gemeint
sein. Denn gar so bequem kann es nicht immer gewesen sein für
Christa Wolf. Vielfach ereilte sie der Vorwurf, dem SED-Staat
doch etwas zu sehr auf den Leim gegangen zu sein.
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Über  sehr  lange  Zeit  hinweg  ist  sie  zumindest  von  naiver
Gutgläubigkeit gewesen. Spätestens im Gefolge der Biermann-
Ausbürgerung aus der DDR (1976) hat auch sie Farbe bekannt.
Freilich hielt sie damals immer noch Erich Honecker für eine
ansprechbare  Instanz:  „Sehr  geehrter  Genosse“  lautete  ihre
Anrede, und sie bat ihn brieflich darum, inhaftierte Autoren
zu begnadigen. Hat sie damit das Menschenmögliche versucht,
oder hat sie gar zu sehr laviert? Darüber könnte man noch
heute  lange  streiten.  Doch  allmählich  verblassen  die
Meinungskämpfe  jener  Tage.

In der ausgewählten Korrespondenz (insgesamt hat Christa Wolf
wohl um die 15.000 Briefe verfasst) tauscht sie sich nicht nur
mit Schriftstellern (u. a. Grass, Frisch, Sarah Kirsch, mit
der sie sich später heillos überworfen hat) aus, sondern auch
mit  „ganz  normalen“  Lesern.  Dafür  hat  sie  viel  Geduld
aufgebracht. Nur ganz selten wurde sie zornig, so etwa, als
sie  den  Schülerinnen  eines  Deutsch-Leistungskurses  barsch
deren absolute Unkenntnis ihres Werkes vorwarf und sich über
„absurde“ und „verletzende“ Fragen beschwerte. Wie gesagt, das
war eine Ausnahme.

Man muss wissen, dass Christa Wolf wegen der Stasi-Briefzensur
häufig nicht offen schreiben konnte, sondern ihre Botschaften
und Anliegen allenfalls sprachlich verschlüsselt übermitteln
konnte, was der verbalen Kunstfertigkeit mitunter zuträglich
war. Besonders ehrlich klingen manche der Briefe, die sie
seinerzeit nicht abgeschickt hat, die aber erhalten geblieben
sind. Dass Wolfs Werke und Briefe zudem von grundsätzlicher
Sprachskepsis  durchzogen  sind,  lässt  dieses  Zitat  aus
„Nachdenken über Christa T.“ ahnen: „Wie man es erzählen kann,
so ist es nicht gewesen“.

Christa Wolf: „Man steht sehr bequem zwischen allen Fronten –
Briefe 1952-2011“. Suhrkamp Verlag. 1040 Seiten, 38 €

___________________________________



Ein einziges Tor

Dass  über  eine  Mannschaft  oder  ein  Turnier  ganze  Bücher
entstehen, mag angehen. Aber über ein einziges Tor?

Ganz klar, es gibt aus deutscher Sicht nur einen Treffer, der
buchfüllend ist: das wohl für alle Ewigkeiten umstrittene 3:2
beim Endspiel der Fußball-WM 1966. Bekanntlich wurde das Tor
für England gegeben, obwohl der Latten-Abpraller mutmaßlich
vor der Linie aufschlug. So jedenfalls die deutsche Lesart.

Dass man diesen fußballhistorischen Moment in tausend Facetten
ausbreiten und anreichern kann, beweist Manuel Neukirchner,
Chef des Deutschen Fußballmuseums in Dortmund, mit dem Band
„Wembley  1966“,  der  vor  allem  von  der  vielfältigen  und
großzügigen Bebilderung lebt.

Das 50 Jahre zurück liegende Ereignis spiegelt natürlich auch
längst den damaligen Zeitgeist wider, so dass das Match über
das rein Fußballerische hinaus interessant ist. Also war es
auch dem Deutschen Fußballmuseum eine Sonderausstellung wert.
Hier haben wir das Begleitbuch dazu.

Wie simpel die Sache damals im Grunde gewesen ist, formuliert
treffsicher der damals beteiligte (und vom 4:2-Endergebnis für
England  tief  enttäuschte)  Mittelstürmer  Uwe  Seeler  im
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Interview für den vorliegenden Band: „Für die Engländer war er
drin, für uns Deutsche nicht. So einfach ist das.“

Man darf ergänzen: einfach kompliziert. So, dass man ganze
Bücher darüber machen kann… Und somit hätten wir auch ein
passendes Geschenk für altgediente Fußballfans.

Manuel  Neukirchner:  „Wembley  1966.  Der  Mythos  in
Momentaufnahmen“.  Deutsches  Fußballmuseum,  Dortmund/Klartext
Verlag, Essen. 160 Seiten, großformatiger Bildband (Broschur)
mit  zahlreichen  Abbildungen  (Farbe  und  schwarzweiß).  14,95
Euro.

_____________________________________

Ruhrgebietskrimi

Wer für Ruhrgebietskrimis zu haben ist, freut sich vielleicht
über dieses etwas kleinere Geschenk: „Am Boden“ von Lucie
Flebbe dreht sich zunächst u.a. um den riskanten Kletter-
Trendsport „Roofing“.

Ein  Student  wird  verdächtigt,  einem  Freund  bei  einer
Klettertour  einen  Stoß  versetzt  zu  haben  –  mit  tödlichen
Folgen. Lucie Flebbes schon mehrfach erprobte Privatdetektivin
Lila  Ziegler  und  ihr  Partner  Ben  Danner  wollen  den  Fall
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aufklären  –  ein  Unterfangen  mit  ungeahnten  Weiterungen.
Alsbald geht es auch um häusliche Gewalt (Lila zeigt ihren
eigenen  Vater  an),  und  schließlich  kommt  es  zu  einem
spektakulären Showdown im Bochumer Opel-Werk. Merke abermals:
Aufgegebene Industrie-Standorte des Reviers (vgl. auch Phoenix
West  und  ähnliche  Locations  in  Dortmunder  „Tatort“-Folgen)
eignen sich oft bestens als Krimischauplätze.

Lucie  Flebbe:  „Am  Boden“.  Kriminalroman.  Grafit  Verlag,
Dortmund. Paperback, 251 Seiten, 11 Euro (als E-Book 9,99 €)

______________________________________

Architektur der Region

So.  Und  nun  hätten  wir  noch  etwas  für  die  an  Kunst  und
Architektur Interessierten.

Christoph  Rauhut  und  Niels  Lehmann  stemmen  ein  wahrhaft
ambitioniertes Projekt. Seit einigen Jahren widmen sie sich
eingehend der Architektur des Expressionismus, ein Band über
herausragende Beispiele in Berlin und Brandenburg hatte den
Anfang einer groß angelegten Reihe gemacht. Jetzt liegt ein
weiterer Band vor, der sich den einschlägigen Baubeständen an
Rhein und Ruhr zuwendet.
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Zur  ersten  Orientierung  schaue  man  am  besten  gleich  ganz
hinten  nach,  nämlich  im  reichhaltigen  Gebäuderegister,  das
nicht  nur  Geschäfts-,  Büro  und  Industriebauten  auflistet,
sondern auch öffentliche Gebäude, Sakralbauten und Wohnhäuser.

Auch wenn so vieles im Krieg zerstört worden ist, so gibt es
doch auch in NRW noch eine imponierende Fülle von oftmals
monumentaler expressionistischer Architektur (manches freilich
nur noch in fragmentarischer Form), wobei gerade im Ruhrgebiet
jede Stadt ihr eigenes Profil ausgebildet hat.

Die  Textbeiträge  in  diesem  Band  (jeweils  auf  Deutsch  und
Englisch) sind sehr überschaubar, es handelt sich zwar um ein
Ergebnis,  nicht  aber  um  die  Wiedergabe  einer  fundierten
wissenschaftlichen Aufarbeitung. Den weit überwiegenden Teil
des Buches machen Fotografien und Lagepläne aus. Das darf
sicherlich auch als Ermunterung verstanden werden, sich das
eine  oder  andere  der  insgesamt  155  Gebäude  einmal  selbst
anzusehen.

Um  nicht  ins  Uferlose  zu  geraten,  hier  nur  ganz  wenige
Beispiele  aus  dem  Ruhrgebiet:  Bogestra-Verwaltung  (Bochum),
Hans-Sachs-Haus  (Gelsenkirchen),  Union-Brauerei/Dortmunder
„U“,  Hauptpost  (Essen),  Polizeipräsidium  (Oberhausen),
Volkshochschule  (Gladbeck),  Gebäudeensemble  Hauptfriedhof
(Dortmund).

Im Vorwort heißt es, die vorgestellten Bauten (vorwiegend aus
den  1920er  Jahren)  ließen  samt  und  sonders  künstlerischen
Gestaltungswillen erkennen und stünden einer auch damals schon
drohenden Banalisierung des Metiers entgegen. Und wie sieht’s
damit heute aus? Eine Frage, bei der man unwillkürlich seufzt.

Christoph  Rauhut/Niels  Lehmann:  „Fragments  of  Metropolis  –
Rhein & Ruhr. Das expressionistische Erbe“. Hirmer Verlag. 256
Seiten (Format 15,5 x 24,5 cm). 156 Farbabbildungen, 30 Pläne
und Karten. 29,90 Euro.



„Phoenixsee“:  WDR-Serie  über
zwei Familien im Strudel des
Strukturwandels
geschrieben von Bernd Berke | 30. November 2016
Mit  dem  Dortmunder  Phoenixsee  ist  das  so:  Das  künstliche
Gewässer erstreckt sich seit einigen Jahren da, wo früher
einmal ein Hoesch-Stahlwerk gestanden hat. Restbestände der
früheren Arbeiterhäuser bilden nun einen starken Kontrast zur
massiven Ansiedlung Neureicher, die sich direkt am Seeufer
breitgemacht haben.

Diese  Gemengelage  gab  schon  reichlich  Stoff  für  den
großartigen Dokumentarfilm „Göttliche Lage“ her, auch dient
der  See  immer  mal  wieder  als  Kulisse  für  die  Dortmunder
„Tatort“-Folgen.  Und  jetzt  heißt  gleich  eine  ganze  WDR-
Spielserie so.

Die  beiden  ungleichen
Familienväter am Phoenixsee:
Birger  Hansmann  (Stephan
Kampwirth,  li.)  und  Mike
Neurath  (Felix  Vörtler).
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(Foto: © WDR/Frank Dicks)

„Phoenixsee“ (WDR, heute = 28. November, 20.15 bis 21.50 Uhr
die erste Doppelfolge – komplette Serie derzeit auch in der
Mediathek) dreht sich um zwei vermeintlich höchst ungleiche
Familien im Strudel des Strukturwandels.

Steuerberater  Birger  Hansmann  (Stephan  Kampwirt)  kommt  aus
Düsseldorf  und  hat  sich  mit  einer  protzigen  Kanzlei  in
Dortmund niedergelassen. Er und die Seinen wohnen luxuriös in
der ersten Reihe – mit direktem Blick auf den Phoenixsee,
versteht sich.

Den Neuraths, die nur einen Steinwurf entfernt, doch weit
weniger komfortabel leben, geht es bei weitem nicht so gold.
Vater Mike (Felix Vörtler) hat seinen Job in der Autofabrik
verloren,  seine  Frau  schuftet  für  kleines  Geld  in  einer
Bäckerei. Ob es auch künftig noch reichen wird? Mike weiß
nicht, ob er das Abfindungsangebot annehmen soll, das offenbar
weit unter seinen Vorstellungen liegt.

Es ist wie ein früher Showdown, man ist gleich mittendrin in
der Story: Beim Elternabend in der Schule prallen beide Paare
aufeinander.  Der  reiche  Schnösel  Birger  nimmt  mit  seinem
Porsche Cayenne dem verdutzten Mike den Parkplatz weg. Mike
und  seine  Frau  kommen  zu  spät  und  sitzen  nicht  nur
sinnbildlich in der allerletzten Reihe. Zu allem Überfluss
macht Birger bei der Klassenlehrerin einen auf „dicke Hose“
und  kündigt  an,  der  Schule  vier  Computer  zu  spendieren.
Reichlich Zündstoff für Konflikte.

So weit liegt alles glasklar unterschieden vor uns. Doch so
einfach ist es eben nicht. Auch ließe sich aus dem schieren
„Ihr da oben – wir da unten“ wohl keine tragfähige Serie
machen.  Und  also  ist  die  Sache  etwas  anders  gelagert:
Bitterernste, die Existenz bedrohende Probleme gibt es nämlich
hier wie dort.



Birger  Hansmann  steckt  bis  zur  Halskrause  in  einer
betrügerischen  Insolvenz-Verschleppung,  die  er  mit  seiner
Unterschrift abgesegnet hat. Jetzt ist guter Rat fürchterlich
teuer.

Mike Neurath, der sich mit kleinen Gefälligkeiten über Wasser
hält, droht derweil ein Verfahren wegen Schwarzarbeit. Anfangs
verschweigen  beide  ihren  Frauen  die  Malaise.  Neben  den
knisternd kriselnden Ehen geraten auch die seelischen Nöte der
Kinder in den Blick. So weitet sich die Perspektive, und das
Gesamtbild  gewinnt  immer  mehr  gesellschaftliche  und
psychologische  Tiefenschärfe.

Unter der einfühlsamen, geschmackssicheren Regie von Bettina
Woernle  entwickelt  sich  eine  ebenso  lebenspralle  wie
realistische  und  spannende  Mischung  aus  Familienserie  und
Wirtschaftskrimi mit entschiedener, aber nicht übertriebener
Lokal-Tönung.

Beileibe  nicht  nur  die  Szenen  aus  der  Kneipe  und  vom
Fußballplatz  in  Dortmund-Hörde  vermitteln  das  Gefühl,  hier
eine ziemlich authentische Geschichte zu sehen. Gekonnt werden
die Erzählbögen gespannt, mitunter herrlich saftig oder – bei
Bedarf – auch sanft ironisch wird das Ganze ausgespielt. Vor
allem Felix Vörtler gestaltet seine Rolle famos, ohne jemanden
„an die Wand“ zu spielen. Die durchweg typgerechte Besetzung
reicht bis in die Nebenrollen.

Man könnte immerhin argwöhnen, hier würden Uralt-Muster à la
„Die  Reichen  haben’s  auch  nicht  leicht“,  „Jeder  hat  sein
Päckchen  zu  tragen“  oder  „Geld  allein  macht  auch  nicht
glücklich“ bedient.

Doch  so  verhält  es  sich  nicht.  Drehbuchautor  Michael
Gantenberg geht nur nicht der etwaigen Versuchung auf den
Leim,  die  Dinge  vorschnell  zu  simplifizieren.  Er  schaut
genauer  hin  und  spürt  den  zwischenmenschlichen  Folgen
kapitalistischen Wirtschaftens noch auf dem Schulhof nach, wo



zuweilen einer den anderen demütigt und erpresst oder die neue
Mitschülerin gemobbt wird. Dass sich die beiden Familien auf
sehr unterschiedlichem Level plagen, wird jedoch auch nicht
verwischt.

Beim  Sechsteiler  (der  in  drei  abendfüllenden  Doppelfolgen
ausgestrahlt wird) soll es übrigens nicht bleiben. Eine zweite
Staffel ist schon im Planungsstadium. Gut so. Nur weiter so.

Nach dermaßen viel Lob wollen wir aber doch nicht gleich an
die  Chance  auf  einen  Grimmepreis  denken.  Obwohl:  warum
eigentlich nicht?

_______________________________________________

Die  beiden  weiteren  Doppelfolgen  laufen  am  nächsten  und
übernächsten Montag (5. und 12. Dezember)

Heftige  Jugendzeit  im
Ruhrgebiet  –  Goosen-
Verfilmung „Radio Heimat“ im
Kino
geschrieben von Britta Langhoff | 30. November 2016
Vier  hart  pubertierende  Freunde.  Das  Ruhrgebiet.  Die  80er
Jahre. Das ist – ganz grob zusammengefasst – der Inhalt von
„Radio Heimat“. Mehr muss man eigentlich gar nicht darüber
wissen,  viel  mehr  passiert  auch  nicht.  Aber  –  es  reichte
erstaunlicherweise, um einen feinen, kleinen Film mit viel
Gefühl,  viel  Heimatliebe  und  ein  bißchen  Nostalgie  zu
produzieren.
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Szene aus „Radio Heimat“ (©
Concorde)

Der Film basiert in weiten Teilen auf dem gleichnamigen (2010
und  jetzt  wieder  neu  erschienenen)  Kurzgeschichtenband  von
Ruhrgebietschronist Frank Goosen. Wer das Buch kennt, wird
sich berechtigt fragen, wie man das verfilmen kann, wo doch
die  Kurzgeschichten  allenfalls  Schnittpunkte  haben,  aber
keinen  wirklichen  durchgehenden  Handlungsstrang.  Um  daraus
einen Film zu machen, bediente man sich zweier Kunstgriffe:
Man  verlagerte  die  Handlung  komplett  in  die  zur  Zeit  so
angesagten  80erJahre  (zuzüglich  einiger  Rückblenden  in  die
60er) und strickte geschickt den Coming-of-age Handlungsstrang
aus Goosens Roman „Mein Ich und sein Leben“ drum herum.

Ja,  natürlich,  es  ist  eine  ziemliche  Gemengelage  dabei
herausgekommen,  gerade  in  der  ersten  Hälfte  geht  es  mal
hierhin, mal dorthin, dann wird ein Faden fallen gelassen und
nicht wieder aufgenommen, nicht alles passt zueinander – aber
das stört kein bißchen. Denn der Film bereitet einfach Spaß.
Vor allem, weil er einfach richtig gut gemacht ist. Es wird
oft – zu Recht – gemeckert, dass deutsche Produktionen es
einfach nicht drauf haben, diese Detailtreue, das Vermitteln
eines Zeitgefühls, die Wiederauferstehung vergangener Epochen
vermitteln zu können wie z.B. die dafür so gelobten Mad Men
oder Downton Abbey.

„Radio Heimat“ aber hat es geschafft. Genau so war es, wenn
man in den 80ern im Ruhrgebiet jung war. Die Wohnzimmer waren
so  trutschig,  die  Partykeller  so  ranzig  wie  im  Film,  die
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Klamotten so geschmacklos und das Ruhrgebiet sah genau so aus.
Der Location Zollverein und guter Bildbearbeitung sei Dank.

Nostalgisch verklärt sitzt man im Kinosessel und ist einfach
nur dankbar dafür, dass es Regisseur Matthias Kutschmann und
seiner Crew gelungen ist, dem Gefühl unserer Jugend ehrlich,
berührend und dennoch unverklärt ein filmisches Denkmal zu
setzen. Nebenbei ist man auch dankbar dafür, dass nicht alles
die 80er überlebt hat. Die Neue Deutsche Welle zum Beispiel
oder das unfassbar eklige Trendgetränk Wodka mit Wick Blau.
Wie konnten wir nur? Wirklich wahr: Damals war auch scheiße.

Cover  der
Buchvorlage  (©
Randomhouse)

Wer  jetzt  meint,  na  ja  gut,  ist  eben  ein  Heimatfilm  für
sentimentale  Früher-war-alles-besser-Kinogänger.  Nein!  Wir
haben das Experiment gewagt und unseren Sohn mitgenommen, der
heute exakt so alt ist wie ich im Jahr 1983, dem Jahr der
Handlung. Und auch ihm hat es gefallen. Er fand es witzig und
er fand es spannend zu sehen, wie es damals so war in dem
Revier, in dem er heute seine Jugend verlebt.

Das ist überhaupt so ein Phänomen, gerade hier im Ruhrgebiet,
das einen selten harten Strukturwandel durchlebt hat und immer
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noch durchlebt: Die Jugend interessiert sich sehr dafür, wo
ihre Wurzeln sind, wie es früher hier so war. Mit dem Bergbau
und den tausend Feuern in der Nacht. Und diese berechtigte
Neugier bedient der Film „Radio Heimat“ perfekt.

Darüberhinaus gibt es auch noch besagte zusammengestückelte
Handlung. Und auch wenn diese zwischenzeitlich mäandert, die
Geschichte von Frank, Mücke, Spüli und Pommes, die erwachsen
werden (wollen), ist einfach schön erzählt. Zärtlich und den
Protagonisten bei allen zugehörigen Peinlichkeiten ihre Würde
lassend.

Die  jungen  Darsteller  um  Maximilian  Mundt  und  David  Hugo
Schmitz sind denn auch die wahren Stars des Films. Das will
was  heißen,  wenn  man  Jungschauspieler  gegen  jede  Menge
Ruhrpott-Prominenz wie Uwe Lyko, besser bekannt als Herbert
Knebel, Peter Lohmeyer und viele andere mehr in kleinen oder
größeren Rollen anspielen.

Der Film Radio Heimat läuft seit dem 17. November bundesweit
und weiterhin fast noch in allen Ruhrgebietsstädten:

Im  östlichen  Revier  u.  a.  in  Dortmund  (Camera,  Cinestar,
Schauburg),  Bochum  (Bofimax,  Casablanca,  Union),  Unna
(Filmcenter),  Lünen  (Cineworld),  Witten  (Die  Burg),  Hagen
(Cinestar) und Hamm (Cineplex).
Außerdem  u.  a.  in  Essen  (CinemaxX,  Eulenspiegel),
Gelsenkirchen (Apollo, Schauburg), Herne (Filmwelt), Mülheim
(CinemaxX,  Filmpassage),  Recklinghausen  (Cineworld),
Oberhausen  (Cinestar,  Lichtburg)



Wie  uns  das  Grusel-Etikett
mit  der  Aufschrift  „Donald
T.“ auf die Buchseiten locken
soll
geschrieben von Bernd Berke | 30. November 2016
Die  blau  unterlegte  Ankündigung  auf  der  Titelseite  der
heutigen „Zeit“ umfasst nur wenige Zeilen, doch hat sie mich
irritiert, um nicht zu sagen: verärgert.

Ich  zitiere  wörtlich,  was  unter  der  spätherbstlichen  Wer-
jetzt-kein-Haus-hat-Überschrift „Bücher für stürmische Zeiten“
steht:

Ausriss  aus  der  heutigen
Titelseite  der  Hamburger
Wochenzeitung  „Die  Zeit“.

„Donald Trump sagt, schon der Geruch von Büchern mache ihn
müde. Uns macht er Lust aufs Lesen…“

Was mich an diesen unschuldigen Sätzchen stört? Zum einen die
gar wohlfeile Distanzierung von Donald T. Ach, wie sehr wir
uns  doch  von  ihm  unterscheiden!  Er  ist  dumpf,  wir  sind
kultiviert. Ebenso gut könnte man sich öffentlich rühmen, kein
gottverdammter „pussygrabber“ zu sein.
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Außerdem behagt es mir nicht, dass die „Zeit“-Feuilletonisten
(oder die Titelseiten-Gestalter?) offenbar meinen, selbst den
Buchbesprechungen als Lockmittel noch dieses allgegenwärtige
politische Label aus dem Gruselkabinett aufpappen zu müssen,
womöglich  noch  mit  dem  Holzhammer-Hintergedanken  „Wer  das
liest, setzt ein Zeichen gegen Trump…“

Man weiß ja, dass das mit der autonomen Literatur nicht so
ohne Weiteres geht. Und doch wünscht man sich hin und wieder
eine  von  derlei  Tageskram  entschlackte,  (nur  vermeintlich)
zeitenthobene  Kultur,  die  sich  um  Einzelheiten  solch
schrecklich konkreter Gestalten nicht immerzu schert und statt
dessen  die  Tiefenschichten  und  allzeit  gültigen  Archetypen
aufsucht. Auch und gerade im Literaturteil der „Zeit“ finden
sich Bücher besprochen, die sich auf diesen steinigeren Weg
begeben. Sie haben den trumpelnden Anreißer auf Seite 1 nun
wirklich nicht nötig.

In diesem Sinne hat uns beispielsweise Shakespeare mal wieder
ungleich mehr übers Machtgebaren von Trump, Putin, Erdogan und
Konsorten zu sagen, als jedes mit Zeitgeist getränkte Analyse-
Unterfangen.

Gewagt, gewonnen: Die Essener
Philharmoniker  glänzen  mit
Josef  Suks  Trauersinfonie
„Asrael“
geschrieben von Martin Schrahn | 30. November 2016
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Das  Böhmische
Streichquartett  mit  Josef
Suk,  2.  Violine  (2.v.l.).
Eine  Zeichnung  von  Hugo
Boettinger  (1907).

Es gibt sie zuhauf, die Kleinmeister unter den Komponisten.
Nicht  einmal  unbekannt  und  zu  ihren  Zeiten  oft  durchaus
beliebt,  konnten  sie  letztlich  nicht  heraustreten  aus  dem
Schatten der Großen. Bei Josef Suk (1874-1935) aber ist das
anders, komplizierter.

Der Tscheche ist ein Meister seines Fachs, doch umfassende
Popularität war und ist seinem Werk bis heute nicht vergönnt.
Mancher  kennt  ihn  wohl  als  Schwiegersohn  Antonín  Dvořáks,
Zeitgenossen  schätzten  Suk  als  hervorragenden  Geiger  –  im
Böhmischen Streichquartett spielte er die 2. Violine. Doch
„Asrael“, Suks Sinfonie für großes Orchester, einer dieser
Monolithen der Musikgeschichte, ist eine absolute Repertoire-
Rarität. Es gibt einige CD-Einspielungen, das Werk im Konzert
zu erleben, ist jedoch kaum einmal möglich.
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Tomás  Netopil,  Chefdirigent
der  Essener  Philharmoniker,
ist  gern  auf
außergewöhnlichen
Repertoire-Pfaden unterwegs.
Foto: Hamza Saad

Doch Tomáš Netopil, Chefdirigent der Essener Philharmoniker,
unermüdlich  darin,  die  slawische  (tschechische,  böhmische)
Musik  in  Oper  und  Konzertbetrieb  als  „neue  Farbe“  zu
verankern, ist das Wagnis eingegangen, „Asrael“ ins Programm
zu nehmen. Gekoppelt mit Dvořáks beliebtem Cellokonzert, wird
dieser Abend zum Erlebnis. Das Publikum hat den gewaltigen
sinfonischen  Brocken  Suks  mit  heftigem,  wenn  auch  kurzem
Beifall aufgenommen. Das ist für Werk und Interpreten ein
mordsmäßiger Erfolg – das fünfsätzige Stück durchzieht eine
überaus  komplexe  Polyphonie,  klingt  modern  trotz  seiner
Verankerung  in  der  sinfonischen  Tradition  des  19.
Jahrhunderts, entpuppt sich zudem als gewaltige Trauermusik.

Die  abgrundtiefe  Schwärze  dieser  Sinfonie,  das  bis  zur
Hysterie  reichende  Wüten  der  Welt,  Todesmotiv  und
Trauermarsch,  Hymnus  und  wild  dreinfahrende  Rhythmen,
schließlich ein erlösender Choral, von Vogelstimmen geprägt
und  im  Pianissimo  entschwindend  –  all  dies  ist  auf  einen
brutalen Schicksalsschlag in Suks Leben zurückzuführen. Denn
nicht  nur  starb  1904  sein  Schwiegervater  Dvořák,  sondern
einige Monate später auch Suks Frau Otylka. „Asrael“, benannt
nach dem Todesengel sowohl der mohammedanischen als auch der
jüdischen  Mythologie,  geriet  zum  Requiem,  das  sich  der
Komponist in betäubender Trauer abringen musste.



„Der  Todesengel“.
Gemälde von Evelyn de
Morgan (1881).

Über  eine  Stunde  währt  dieses  gewaltige  Lamento,  nur  von
wenigen  lichten  Momenten  aufgehellt.  Doch  so  kompakt  die
emotionale Seite des Stückes wirkt, so übersichtlich ist die
formale Gliederung. Suks Bekenntnismusik kreist nicht um sich
selbst, hat also gewissermaßen Hand und Fuß. Mag auch die eine
oder  andere  Steigerung  das  Plakative  streifen,  ist  der
Sinfonie  doch  ein  ganz  eigener  Ton  zu  bescheinigen.  Mit
Mahler, wie oft geschrieben, hat das wenig zu tun, Dvořáks
Sprache wiederum spiegelt sich lediglich in einigen Zitaten
(aus dem Requiem, aus „Rusalka“). Und doch: „Asrael“ ist trotz
aller Originalität kein Schlüsselwerk der Musikgeschichte.

Aber wie dem auch sei: Der Einsatz der Essener Philharmoniker
für das Stück, die emotionale Hingabe des Orchesters, die
Durchhörbarkeit  des  polyphonen  Geflechts  und  das  packend
dramatische Spiel sind aller Ehren wert. Da ist nichts dem
Zufall  überlassen,  eins  greift  ins  andere,  plötzliche
dynamische oder rhythmische Wechsel sind sauber ausgearbeitet.
Suks  Sinfonie  hat  offensichtlich  das  Orchester  zur
Glanzleistung  motiviert.

Zu  berichten  ist  jedoch  auch  über  einen  glanzvoll
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musizierenden jungen Cellisten namens Narek Nakhnazaryan, der
2011  den  Tschaikowski-Wettbewerb  gewann  und  damit  den
Grundstein für seine Karriere legte. Hierzulande eher wenig
bekannt, aber auf internationalem Konzertparkett schon sehr
gefragt,  überzeugt  der  armenische  Künstler  mit  technischer
Reife und blitzsauberer Intonation. Dvořáks Cellokonzert geht
er zunächst ziemlich robust an – da scheint der Stil seines
Mentors Rostropowitsch aufzublitzen.

Der  Cellist  Narek
Hakhnazaryan.  Foto:  Marco
Borggreve

Nakhnazaryan pflegt aber auch die expressive Lyrik und die
zarten Nuancen. Der Ton seines Cellos mag nicht riesengroß
sein,  entwickelt  jedoch  beeindruckenden  Ausdruck.  Die
dramatische Fallhöhe des Stücks loten Orchester und Solist
gekonnt aus. Wie ein Draufgänger wirkt der Cellist, der sich
gleichwohl Grenzen setzt. Überschwang ist nicht alles, auf die
Feinheiten kommt es an. Davon hat Nakhnazaryan eine Menge zu
bieten  –  wie  entrückt  scheint  er  dann  in  die  Musik
einzutauchen.

Eine  große  Kadenz,  zum  Beweis  seiner  außergewöhnlichen
Virtuosität, bleibt ihm mit diesem Werk indes verwehrt. Doch
die Zugabe, das Lamentatio des zeitgenössischen italienischen
Komponisten  Giovanni  Sollima,  eröffnet  dem  Solisten  alle
Möglichkeiten.  Doppelgriffe  formen  eine  Trauermelodie,  von
Vokalisen des Cellisten unterstützt, sie geht über in furiose
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Raserei und mündet in eine Art Tangorhythmus.

Danach großer Jubel. Es ist der Beifall eines Publikums, das
den Weg Tomáš Netopils in Richtung des slawischen Repertoires
beherzt mitgeht. Die Philharmonie in Essen war jedenfalls bei
diesem 3. Sinfoniekonzert prall gefüllt. Dass Netopil, der vor
drei Jahren in die großen Fußstapfen eines Stefan Soltesz
trat, inzwischen einen Vertrag hat, der bis 2023 reicht, ist
das  richtige  Signal.  Und,  mit  Verlaub:  Die  Essener
Philharmoniker sind als Konzertorchester noch besser geworden.

 

 

Warum  es  im  Dortmunder  „U“
nie voll ist
geschrieben von Rolf Pfeiffer | 30. November 2016

Stadtbildprägend:  Das
Dortmunder  „U“  mit  Adolf
Winkelmanns  fliegenden
Bildern  (Foto:  rp)
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Unter der Internet-Überschrift „Leere im Dortmunder U vor Ort,
aber viele Besuche in der Statistik“ arbeitete sich Mitte
November  der  Lokalteil  der  Dortmunder  Zeitungen  an  dem
erstaunlichen Umstand ab, daß die Statistik (in diesem Fall
von 2015) einigermaßen tragbare Zahlen liefert, während im
Gebäude selbst gähnende Leere herrscht.

Möglicherweise ist dies ein Paradebeispiel für das kreative
Führen von Statistiken und als solches fraglos zu geißeln; auf
jeden  Fall  jedoch  der  ernüchternde  Beleg  dafür,  daß  das
Dortmunder „U“ für das Publikum ein nur mäßig attraktiver Ort
ist. Und das hat Gründe.

Nicht viel zu sehen

1. Im „U“ gibt es nicht viel zu sehen. Der Eigenbestand des
Ostwallmuseums (MO) ist von nur mittelmäßiger Schau-Qualität,
das ändert sich auch nicht, wenn man – „Sammlung in Bewegung“
– die Präsentation verändert.

Manchmal  ist  hier  auch
abgeschlossen:  Der  Eingang
zum „U“ (Foto: rp)

MO & MuKuK

2. Zudem ist völlig unverständlich, warum die Kunstsammlungen
von Ostwall und Museum für Kunst- und Kulturgeschichte (MuKuK)
nicht dauerhaft zusammengeführt werden. In der von Gerhard
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Langemeyer kuratierten Ausstellung „Meisterwerke im Dortmunder
U“, in der dies ausnahmsweise geschah, war der qualitative
Sprung unübersehbar.

3. Das MO, sicherlich der wichtigste U-Bewohner, ist im Haus
äußerst  mühsam  zu  erreichen.  Rolltreppe,  Rolltreppe,
Rolltreppe, oder ein Aufzug, auf den man endlos wartet und der
überall hält. Wie wäre es mit einer Lift-Direktverbindung?
Oder mit einer Verlagerung des Ostwall-Museums auf die unteren
Etagen?

Bescheidene Parkplatzsituation

4. Die Parkplatzsituation ist bescheiden bis feindselig zu
nennen.  Es  gibt  keine  Tiefgarage,  der  Parkflächen  an  der
Rheinischen  Straße  stehen  der  Öffentlichkeit  nicht  zur
Verfügung. Besucher kommen (kämen) aber gerne mit dem Auto,
Politik und Verwaltung sollten nicht versuchen, sie mit Gewalt
zur Fahrrad- oder U-Bahn-Nutzung umzuerziehen.

Selbsterklärend (Foto: rp)

Das  Essener  Folkwang-Museum,  mit  dem  man  sich  in  einigen
Punkten  durchaus  vergleichen  sollte,  hat  natürlich  eine
Tiefgarage mit direktem Aufzug zum Foyer.

Künstlerbedarf

5.  Die  Hochschul-Etagen  werden  nach  meinem  Eindruck  kaum
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adäquat  bespielt,  offensichtlich  fehlt  es  an  Geld  und
personeller  Kapazität.  Vergessen  wir  mal  für  einen  kurzen
Moment die komplizierte Förderungs- und Finanzierungssituation
und fragen: Wie wäre es, zwei Etagen „privat“ zu vermieten,
idealerweise an Galeristen oder Geschäfte für Künstlerbedarf,
hilfsweise  an  Läden  mit  Möbeln  oder  Wohnaccessoires?
Ketzerisch,  schon  klar,  aber  das  Haus  würde  definitiv
attraktiver. Nur wäre es wohl schwer, die passenden Mieter zu
finden.

Auch  selbsterklärend
(Foto: rp)

Sonderausstellungen fehlen

6. Sonderausstellungen ziehen Publikum. Aber in den letzten
Jahren war da nicht viel Spannendes im „U“ zu sehen. Ein Grund
ist fraglos die Unterfinanzierung. Gleichwohl lohnt wiederum
ein  Blick  nach  Essen,  wo  Folkwang-Direktor  Tobia  Bezzola
regelmäßig  auch  bedeutende  Privatsammler  präsentiert
(Olbricht,  Looser  usw.),  was  wenig  kostet  und  dem
Jahresprogramm  guttut.

Das in Kürze. Daß es in dieser Situation weder Hauptsponsor
noch Förderverein gibt, kann nicht verwundern. Ich bin sehr
gespannt, ob der designierte Gebäude-Intendant und Ostwall-
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Museumsdirektor Edwin Jacobs das „U“ im nächsten Jahr auf Kurs
bringen wird und wünsche ihm schon jetzt dafür eine glückliche
Hand. Leicht wird es nicht werden.

Wenn  der  Neonazi  einen
Apfelkuchen  backt  –  „Adams
Äpfel“ am Schauspiel Köln
geschrieben von Eva Schmidt | 30. November 2016

Foto:  Tommy
Hetzel/Schauspiel
Köln

Kann man noch an das Gute im Menschen glauben? Pfarrer Ivan
(Jörg Ratjen) tut das: In seiner Kirche nimmt er Straftäter
auf, um sie zu resozialisieren. Khalid (Mohamed Achour), den
Räuber,  Gunnar  (Nikolaus  Benda),  den  Alkoholiker  und
Vergewaltiger und Poul (Horst Sommerfeld), den ehemaligen KZ-
Wärter, den die alte Schuld immer noch umtreibt. Bis plötzlich
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ein  neuer  Delinquent  in  Ivans  Kirche  auftaucht  und  sein
Weltbild ins Wanken bringt: Adam, der Neonazi (Robert Dölle).

Das Schauspiel Köln zeigt mit „Adams Äpfel“ eine abgründige
Farce rund um das Theodizee-Problem. Wie kann Gott das Böse in
der Welt zulassen? Und wie kann Ivan, der Pfarrer, deswegen
nicht an ihm zweifeln? Wie kann er hoffen, all diese „bösen“
Menschen zu „guten“ Bürgern umzuerziehen?

Das Stück des dänischen Drehbuchautors und Regisseurs Anders
Thomas Jensen hat den gleichnamigen Film zur Vorlage, Regie
führte Therese Willstedt. Es handelt sich aber keineswegs um
ein moralisches Thesenstück, sondern hier wird zielsicher mit
den Methoden des schwarzen Humors operiert.

Glänzend spielt Jörg Ratjen diesen sendungsbewussten Pfarrer,
dessen Nettigkeiten immer auch extrem süßlich wirken. Dazu
gehört, dass alle in dieser Kirche in Pantoffeln herumlaufen
müssen, langweilige Predigten zur Tagesordnung gehören und die
schweren Jungs mitnichten ihre verbrecherischen Machenschaften
aufgegeben haben – Khalid überfällt immer noch Tankstellen und
Gunnar  greift  nicht  nur  Mädchen  in  die  Tasche,  sondern
organisiert sich auch seinen Schnaps. All das will der Pfarrer
nur nicht wahrhaben…obwohl selbst Jesus am Kreuz in der Kirche
schon der Arm angebrochen ist.

Als Nazi Adam kommt, wird die scheinheilige Harmonie zunächst
gestört. Schonungslos hält er dem Pfarrer seine Lebenslügen
vor: Mitnichten hat dieser eine heile Familie. Seine Frau hat
sich  umgebracht,  sein  Sohn  ist  schwerbehindert,  er  selbst
wurde als Kind missbraucht. Doch der Pfarrer will die heile
Welt nicht aufgeben und schlägt Adam vor, einen Apfelkuchen zu
backen, weil dieser ein Ziel im Leben brauche. Der Neonazi
würde am liebsten Amok laufen, doch in den Knast zurück will
er auch nicht – also Apfelkuchen.

Die Schauspieler sind gut, der schwarze Humor zündet, oft
überschreitet die Inszenierung bewusst die Schmerzgrenze und



erzeugt damit einen starken theatralischen Effekt. Indes: Die
Auflösung am Schluss überzeugt nicht ganz. Nachdem er den
armen  Pfarrer  fast  totgeschlagen  hat,  wird  Adam  plötzlich
geläutert  und  überreicht  Ivan  einen  frischgebackenen
Apfelkuchen.  So  schnell  ist  selten  jemand  vom  Saulus  zum
Paulus geworden wie an diesem Abend in Köln…

Karten und Termine: www.schauspiel.koeln

Tropfen  als  akustische
Skulpturen  –  Arbeiten  des
Ostwall-Preisträgers  Albert
Mayr
geschrieben von Rolf Pfeiffer | 30. November 2016

Fragiler  Brunnen
von  Albert  Mayr:
„Tropfenstudien“
von 2015, jetzt im
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Besitz  des
Dortmunder  Museums
Ostwall  (Foto:
Museum
Ostwall/Courtesy
Galerie
Martinetz/Sophie
Thun)

Die „Tropfenstudien“ sind fragile Gebilde, Gestelle aus Holz
und Metall, denen sämtlich eigen ist, dass ein viel zu schwer
wirkender  Wasserbehälter  auf  ihnen  steht.  Aus  der  Medizin
bekannte Infusionsregler steuern die Menge des durch dünne
Schläuche abfließenden Wassers, die sich in Tropfen bemisst
und auch beim Tropfen hörbar wird, wenn es – im Grund wie in
einem  klassischen  Brunnen  –  von  einer  Ebene  zur  nächsten
hinuntertropft.

Haben wir es hier mit Kunst zu tun? Und wenn ja, mit welcher?
Klaus  Fehlemann,  Vorstandsvorsitzender  der  „Freunde  des
Museums Ostwall“, wähnt Arbeiten wie diese in der Tradition
von Dada und Fluxus, doch spielen erkennbar auch Merkmale von
Kybernetik  und  Arte  Povera  („arme  Kunst“)  ihre  gewichtige
Rolle. Denn die Stationen, die das Wasser tropfend hinter sich
bringt, sind nicht Schalen aus Marmor oder Bronze, sondern
alltäglichste Dinge, Reste einer PET-Flasche, eine Scherbe,
ein Stückchen Blech und so fort. Ihnen allen ist eigen, dass
an ihnen montierte kleine Mikrophone die Tropfgeräusche zu
Verstärkern  ableiten  und  so  aus  den  „Tropfstudien“  zudem
akustische Skulpturen machen.



Der  Wiener  Künstler  Albert
Mayr  (Foto:  Museum
Ostwall/Roland  Gorecki)

Mit 10.000 Euro dotiert

Albert Mayr heißt der 1975 im österreichischen St. Pölten
geborene, in Wien lebende Künstler, der diese eigenwilligen
Brünnlein  geschaffen  hat  und  dafür  mit  dem  MO-Kunstpreis
ausgezeichnet  wird,  welchen  die  Dortmunder  „Freunde  des
Museums Ostwall“ jetzt schon zum dritten Mal verleihen. Der
Preis ist mit 10.000 Euro recht komfortabel dotiert, dafür
bleiben die Tropfsteinstudien nach der Ausstellung in Dortmund
und ergänzen die Sammlung.

Eine  Trommel  auf
dünnen Spinnenbeinen:
„Arachnotom“  von

http://www.revierpassagen.de/38830/tropfen-als-akustische-skulpturen-arbeiten-des-ostwall-preistraegers-albert-mayr/20161121_0855/_dsc5649_albert-mayr_web_go_detailgross
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2010-2016  (Foto:
Museum
Ostwall/Courtesy
Galerie
Martinetz/Albert
Mayr)

Rhythmische Kunst

Eine kleine Ausstellung im „Schaufenster“ des U-Turms zeigt
noch einige weitere Arbeiten des Preisträgers, der sich in der
Jury  übrigens  gegen  10  Mitbewerber  und  Mitbewerberinnen
durchsetzte. Ein durchgängiges Motiv in seinen Arbeiten ist
der Beat, der Puls, der Schlag, der – anders als bei den
Tropfsteinstudien – häufig auch mit regulären Trommeln erzeugt
wird.

Jedenfalls sieht es so aus, als ob in einigen Videoarbeiten
mit einer Gurke, einem Holzstock oder einer Möhre geschlagen
wird. In Wirklichkeit dienen die Trommelfelle lediglich als
Leinwände für Rückprojektionen, doch die Geräusche sind halt
da, kräftige, unregelmäßige, manchmal verzerrte Schläge von
der Tonspur. Stören sie nicht das filigrane Plätschern der
Tropfskulpturen im selben Raum? Nein, findet Künstler Mayr,
sie bilden so etwas wie einen akustischen Vorhang, das Ganze
sei durchaus zu verstehen als eine einzige Klanginstallation.

Übrigens  steuert  auch  ein  Brünnlein  aus  zwei
Lautsprecherboxen, die in Strahlen Wasser lassen („Stereo auf
Mono“, 2007), mit seinem Rauschen zum Gesamtklang des Raumes
bei.  Fließendes  Wasser,  harte  Beats,  leichtes  Tropfen,
Trommelskulpturen auf wackeligen Beinen – das sind wesentliche
Elemente im Schaffen Albert Mayrs.

„In-A-Gadda-Da-Vida“

Eine Arbeit, die eigentlich eine Performance ist, trägt einen
(in der Fachwelt) berühmten Namen: „In-A-Gadda-Da-Vida“ war in



den  70er  Jahren  der  Titel  eines  langspielplattenlangen
Musikstücks der Gruppe „Iron Butterfly“, das ein besonders
langes,  intensives  Schlagzeugsolo  prägte.  Dem  Wesen  dieses
Musikstücks  spürt  Mayr  nun  nach,  indem  er  im  Halbkreis
aufgestellte  Trommeln  verschiedener  Größe  mit  einem
beweglichen, harten Wasserstrahl zum Tönen bringt. Die Aktion
fand am 18. November nach der Preisverleihung auf dem Vorplatz
des Dortmunder U statt.

„MO  Kunstpreis  für  Albert  Mayr“,  Museum  Ostwall  im
Dortmunder  U,  4.  Ebene,  Leonie-Reygers-Terrasse,
Dortmund.
Noch bis zum 12. März 2017
Di+Mi  11-18  Uhr,  Do+Fr  11-20  Uhr,  Sa+So  11-18  Uhr,
Eintritt 5 €.
www.museumostwall.dortmund.de

„Und der Köter hört dich ohne
meckern zu“
geschrieben von Hans Hermann Pöpsel | 30. November 2016
Wenn man durch die Fußgängerzone einer beliebigen Stadt im
Ruhrgebiet schlendert, dann hört man – oft ganz unfreiwillig –
die  seltsamsten  oder  lustigsten  Wortwechsel.  Gerade  der
Dialekt der Ruhrpottsprache mit seinen eigenen Wortschöpfungen
macht  viel  Spaß.  Und  manchmal  kommt  sogar  Philosophisches
dabei heraus.
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Ein Hund mault selten.
(Foto: Pöpsel)

Neulich sah ich zwei ältere Frauen im Gespräch, die eine mit
einem Dackel an der Leine. Gerade hatte sie ihrer Bekannten
erzählt, dass ihr Partner ausgezogen und das Leben in der
Wohnung so still geworden sei. Tröstend erfuhr sie von ihrem
Gegenüber, für die häusliche Zufriedenheit brauche man doch
keinen Mann. Alleinsein sei viel schöner: „Da kannsse maulen
oder nich maulen, wie de willss, und der Köter hört dich ohne
meckern zu.“

Ähnlich lakonisch erlebten wir einen Dortmunder im Urlaub, der
in einer offenen Telefonzelle stand und seinem Freund oder
Verwandten zufrieden vom Aufenthalt in der Fremde berichtete.
Das Wichtigste fasste er in zwei kurzen Sätzen zusammen. „Iss
schön hier. Wir sind ja widda in datselbe Hotel, woll?“ Am
besten sieht es da aus wie zuhause, dann kann gar nichts
schiefgehen.

http://www.revierpassagen.de/38863/und-der-koeter-hoert-dich-ohne-meckern-zu/20161120_1429/7-kon-tiki-18


Couragierter Einsatz für die
Pressefreiheit:  Kesten-Preis
an türkische Journalisten
geschrieben von Gastautorin / Gastautor | 30. November 2016
Gastautor Heinrich Peuckmann über die Verleihung des Hermann-
Kesten-Preises in politisch brisanten Zeiten:

Als das Präsidium des deutschen PEN im Frühjahr dieses Jahres
beschloss,  den  Hermann-Kesten-Preis  an  die  türkischen
Journalisten Can Dündar und Erdem Gül zu verleihen, war die
Situation  für  die  beiden  schon  kritisch.  Als  es  nun  zur
Verleihung kam, hatte sie nach dem niedergeschlagenen Putsch
dramatische Züge angenommen.

Can  Dündar,  ehemals  Chefredakteur  der  unabhängigen  Zeitung
„Cumhuriyet“,  hatte  nach  Gefängnisaufenthalt  und  ersten
Verurteilungen  wegen  Beleidigung  von  Erdogan  das  Land
verlassen müssen und lebt seitdem im Exil in Deutschland.
Erdem Gül dagegen lebt noch in der Türkei, er darf aber nicht
ausreisen. Bei einem der Prozesse im Sommer gegen Dündar gab
es  einen  Attentatsversuch  auf  ihn,  seine  Frau  fiel  dem
Pistolenschützen  jedoch  im  letzten  Moment  in  den  Arm  und
rettete ihrem Mann das Leben.

Der türkische Journalist Can
Dündar  bei  seiner
Darmstädter  Dankrede  zum
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Hermann-Kesten-Preis. (Foto:
Heinrich Peuckmann)

Mit  dem  Kesten-Preis  belohnt  der  PEN,  der  seine  nächste
Jahrestagung  im  Mai  2017  in  Dortmund  abhalten  wird,  den
Einsatz für Meinungs- und Pressefreiheit in der Welt. Hermann
Kesten,  Schriftsteller  und  Namensgeber,  hat  während  der
Nazidiktatur vielen verfolgen Autoren zur Flucht ins rettende
Ausland geholfen, in das er selbst als Deutscher jüdischen
Glaubens fliehen musste.

Was hatten die beiden Journalisten getan, außer dass ihre
Zeitung,  was  für  die  gegenwärtige  Regierung  schon  schlimm
genug ist, immer schon kritisch über Politik und Gesellschaft
in  der  Türkei  berichtet  hat?  Sie  hatten  Belege  dafür
vorgelegt, dass die türkische Armee den terroristischen IS mit
Waffen beliefert hat, in der Hoffnung offensichtlich, dass der
IS damit die kurdische PKK bekämpft.

Das Kammertheater in Darmstadt war bis auf den letzten Platz
gefüllt,  was  PEN-Präsident  Josef  Haslinger,  der  den  Preis
überreichte,  sichtlich  freute.  Die  Aufmerksamkeit  bei  der
Preisverleihung  war  enorm,  die  deutsche  Presse  war  breit
vertreten, auch in den Tagesthemen wurde berichtet.

Can Dündar erwies sich in seiner Rede als freundlicher, vor
allem engagierter Vertreter der Pressefreiheit. Er erzählte,
dass er sogar im Gefängnis weiter Artikel geschrieben hätte,
die dann irgendwie an seine Freunde nach draußen gelangten.
Auch  in  Deutschland  ist  Dündar  unentwegt  aktiv,  um
journalistisch  auf  die  prekäre  Situation  in  seinem  Land
aufmerksam  zu  machen.  144  Journalisten  und  Schriftsteller
sitzen dort gegenwärtig im Gefängnis, erklärte der Writers-in-
Prison-Beauftragte des PEN, Sascha Feuchert, später in einer
Diskussionsrunde. Das sind mehr als in Russland, China und
Iran zusammen. Länder, die sonst immer im Fokus stehen.

Dündar sieht die Türkei gespalten. Etwa 50% der Bevölkerung,



meint  er,  vertreten  den  islamischen  Weg  von  Erdogan,  die
andere Hälfte sei laizistisch im Sinne der alten Atatürk-
Verfassung. Es komme nun darauf an, diesen zweiten Teil von
außen zu unterstützen, Kontakte – etwa Städtepartnerschaften –
zu erhalten, sie auszubauen und neue zu knüpfen. Bestehende
Kontakte  abzubrechen  sei  ganz  in  Erdogans  Sinne.  Im
politischen Handeln sprach er davon, den Waffenhandel mit der
Türkei einzuschränken oder zu beenden und auch sonst bestimmt
und mit klarem Ton gegen Erdogan aufzutreten. Der wiederum
hätte durch das Flüchtlingsabkommen die EU so sehr in der
Hand, dass sie bis jetzt äußerst zahm auftrete. Bestimmtheit
sei aber gefordert.

Ex-Tagesthemensprecher  Thomas  Roth  stellte  in  seiner
beeindruckenden Laudatio dar, dass mit der Verteidigung der
Pressefreiheit in der Türkei unser aller Freiheit verteidigt
werde. Dies zu tun seien wir uns schuldig.

„Ich darf nichts vergessen“ –
Wie Peter Kurzeck über sein
Schreiben gesprochen hat
geschrieben von Bernd Berke | 30. November 2016
Welch eine unabweisbare Vorstellung: Auf einmal kommen alle
auf einen zu, die man im Leben gekannt hat. Und das bedeutet
dann wohl, ganz lakonisch gesprochen: „Du bist tot“. Es muss
ja so kommen, denn: Nicht die Zeit vergeht, es sind wir, die
vergehen.

Man  ahnt  es  schon:  Mit  solchen  Gedanken  geht  ein
Schriftsteller  aufs  Große  und  Ganze.  Doch  dies  in  aller
Bescheidenheit, ja Demut.
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Peter  Kurzeck  beim
Signieren nach einer
Lesung,  2008
(Creative Commons –
User  „Dontworry“  /
Link  zur  Lizenz:
https://creativecomm
ons.org/licenses/by-
sa/3.0/)

Ich  gebe  es  freimütig  zu:  Lange  habe  ich  Peter  Kurzeck
(1943-2013) nicht so recht wahrgenommen, beinahe könnte man
von Achtlosigkeit sprechen. Doch in den letzten Jahren bin ich
nach und nach seiner Erzählweise verfallen. Kaum sonst jemand,
dem man so ergeben lauschen könnte.

Dieses Lauschen ist vielfach wörtlich zu nehmen: Kurzeck hat
der gesprochenen Literatur wieder zu ihrem ebenbürtigen Recht
neben  der  geschriebenen  Prosa  verholfen,  als  wär’s  eine
Hinwendung zum historischen Anbeginn des Erzählens.

Und so ist jetzt aus seinem Nachlass eine weitere Hörbuch-CD
erschienen, auf der er die Bedingungen und den Fortgang seines
Schreibens  einlässlich  erläutert.  Es  ist  an  keiner  Stelle
langatmig, in keiner Sekunde eitle Selbstbespiegelung eines
Literaten,  sondern  notwendige,  höchst  feinsinnige  Reflexion
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des eigenen Tuns.

Die Aufnahme ist 2007 während eines Gesprächs mit dem Verleger
Klaus Sander in einer Kölner Altbauwohnung entstanden. Der
rund  70  Minuten  lange  Zusammenschnitt  lässt  ausschließlich
Kurzeck zu Wort kommen. Er konzentriert sich vor allem auf
seine  ausgedehnten  sommerlichen  Aufenthalte  im
südfranzösischen Uzès. Hier genießt er die nicht rationierte,
schier endlos scheinende Zeit. Das Schreiben formt alle Tage.
Es ist in aller Stille wie ein fortwährendes Fest.

Fast scheint es, als habe Kurzeck selbst einen Proust noch
hinter sich lassen wollen (wobei er niemals solche unsinnigen
Ambitionen gehegt hätte): Inbrünstig erinnert er sich an einen
Sommer im Wien des Jahres 1964. Acht Jahre lang, so versichert
er, habe er sich daran abgearbeitet, einen ganz besonderen,
insgeheim  strahlenden  Moment  jenes  Sommers  in  genau  die
richtigen Worte zu fassen. Damit er für immer besteht.

1971 stand Peter Kurzeck noch in deutschen Verwaltungsdiensten
der US Army und beschloss beherzt, derlei vermeintlich sichere
Jobs für alle kommenden Lebensjahre aufzugeben, um ausreichend
Zeit zu haben für die Genauigkeit, die jeder Moment des Lebens
erfordert, wenn man ihn gültig beschreiben will. Zeit will von
Grund auf geschöpft sein. Und sie will zutiefst erfahren sein,
ohne Ablenkung.

In Südfrankreich kommt tatsächlich das große Gefühl auf, dass
die ganze Zeit ihm, dem Schreibenden, gehört. Er nimmt sich
viele Stunden, um den Menschen beim täglichen Leben zuzusehen,
was ja überhaupt eine der innigsten Aufgaben des Künstlers
ist.

„Ich darf nichts vergessen“, lautet der Imperativ, den er an
sich selbst richtet. Bloß keinen Einfall verlieren. Wer unter
solchem Zugzwang steht, wird (so Kurzeck) entweder verrückt –
oder  er  wird  Schriftsteller.  Und  was  für  ein  Glück:  Im
Schreiben ist immer „Jetzt“!



Der  Autor  kommt  den  Gründen  seiner  Verlustangst  auf  die
Fährte.  Schon  als  Dreijähriger  habe  er  einen  Weltverlust
erlitten, als die Familie aus Westböhmen flüchten musste und
nach Hessen kam. Umso dringlicher gilt es, alles zu bewahren,
was geschehen ist und von nun an geschieht. Und wem erzählt er
das? Zuallererst dem Kind, das er gewesen ist.

Obwohl das Cover der CD denkbar schriftlastig wirkt, reichen
doch die bloßen Lettern nicht aus. Man muss den Tonfall und
die  (von  mehreren  Dialekten  und  dem  Hochdeutschen
beeinflusste)  ganz  eigene  Satzmelodie  hören,  in  der  Peter
Kurzeck sich hier äußert.

Cover  des  besprochenen
Hörbuchs (@ supposé)

Ein langer, ruhiger Fluss, möchte man meinen. Doch Kurzeck
berichtet  auch  aus  seinen  heftigen  Trinkerjahren,  als  er
zeitweise jeden Halt zu verlieren drohte.

Andererseits  weiß  er  –  ganz  ohne  vordergründig  politische
68er-Anspielungen – noch in den unscheinbarsten Momenten das
wunderbare, Freiheit verheißende Aufbruchgefühl der 60er Jahre
aufzuspüren und zu schildern, das ihn etwa während einer Reise
nach Paris erfasst hat. Wer nicht weiß, wie sich das damals
angefühlt hat, sollte aufhorchen.

Es war Kurzeck darum zu tun, das Leben der anderen Menschen in
der  Normalität  zu  erfahren,  so  wie  es  beispielsweise  ein
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Günter Grass in jenen Jahren längst nicht mehr gekonnt hat,
weil  alle  in  ihm  den  Repräsentanten  (und  später  den
Nobelpreisträger)  gesehen  und  sich  entsprechend  verhalten
hätten. Insofern ist es eben auch ein Vorzug, nicht allzu sehr
beachtet zu werden.

Schreiben, das hieß für Kurzeck nicht zuletzt: „Aufpassen auf
die Welt“. Das erinnert nicht nur vage an Kafkas berühmte
Zeilen: „Einer muß wachen, heißt es. Einer muß da sein.“ Bei
solchen Schreibenden wuchs und wächst das Rettende.

„Für  immer.  Peter  Kurzeck  erzählt  sein  Schreiben“.
Hörbuch/Audio-CD, ca. 70 Minuten. Verlag supposé, ca. 18 Euro.

Stufe für Stufe zum eigenen
Schreiben:  Andreas  Maiers
Bildungsroman „Der Kreis“
geschrieben von Bernd Berke | 30. November 2016
Und wieder einmal tauchen wir mit Andreas Maier („Das Zimmer“,
„Das Haus“, „Die Straße“, „Der Ort“) in den kleinen Kosmos von
Friedberg/Wetterau ein; so, wie er damals wohl gewesen ist, in
Maiers Kindheits- und Jugendtagen.

Diesmal setzt die ruhige, ausgesprochen unaufgeregte Reflexion
in der kleinen Bücherklause der Mutter ein, in der der Junge
schon  als  Grundschüler  so  manche  Stunden  zugebracht  hat,
anfangs noch gar nichts recht begreifend, aber bereits lesend,
lesend, lesend. So gut es eben ging.
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Ohne Anführungszeichen geht es hier nicht:
„Irgendwie“  hat  die  Mutter  sich  mit
„Geistigem“  umgeben  und  den  Vater  mit
erlesenen  Fremdworten  mit  „Logie“-  und
„Ismus“-Anhängen  gequält.  Ihre  Welt,  die
sich Jahre später als eng begrenzt erweisen
wird,  kreiste  vor  allem  um  „Theo
Düschadeng“.  Nanu?  So  versteht  es
jedenfalls  der  kleine  Junge.  Gemeint  ist
Teilhard de Chardin.

Wir erleben Stück für Stück und gleichsam Zeile für Zeile, wie
sich  derlei  Nebel  vor  dem  geheimnisvollen  Geistesleben
lichtet,  wie  immer  mehr  –  zunächst  allerkleinste  –
Erkenntnisse Raum greifen, wie also der Kreis (oder auch,
siehe Titelbild des Buches, die Endlosschleife) des Gewussten
sich nach und nach erweitert. Insofern ist „Der Kreis“ ein
knapp gehaltener Bildungsroman, auf Neudeutsch könnte man von
einer  Coming-of-Age-Story  sprechen.  Die  Hauptperson  ist  in
allen Dingen erst einmal Novize.

Bei den langwierigen Bücher-Sitzungen (u. a. liest er von A
bis Z das nicht allzu ambitionierte Lingen Lexikon) verbringt
der Junge erhabene und entrückte Stunden, „durchwehte Stille“
wird er das später nennen. Und ja: Man kann sich einiges
darunter vorstellen.

Mit unsagbaren Mühen pflegte derweil die Mutter eine offenbar
lastend gewichtige Brief-Korrespondenz, in deren Zentrum der
ortsansässige,  veritable  Büchnerpreisträger  von  1946,  Fritz
Usinger, gestanden hat, dem seinerzeit im Städtchen nahezu
gottgleiche Verehrung zuteil wurde.

Bildung,  so  ahnt  man,  hat  hehre,  aber  mit  ihrem  eigenen
Anwachsen  auch  hohle  und  zunehmend  unfreiwillig  komische
Aspekte. Sie entsteht Schicht für Schicht und schließt auch
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permanent Abschiede von alten Gewissheiten ein.

Beginnend mit der Grundschulzeit, bewegen sich das Buch und
sein  Protagonist  kapitelweise  durch  Unter-,  Mittel-  und
Oberstufe. Als geradezu absurd empfindet es das Kind, dass ihm
in der Schule jemand sagen darf, auf welcher Seite es ein Buch
aufschlagen soll…

Ins Zentrum des eigenen Kultur-„Kreises“ rückt alsbald mit
Macht die Rockmusik. Ausgiebig wird das erste, infernalisch
laute Livekonzert beschrieben, das der 13jährige erlebt hat,
der  damit  in  eine  verschworene  Fangemeinschaft  von  Leuten
geraten  ist,  die  unentwegt  von  „damals“  (sprich:  besseren
Bands und Auftritten) reden. Auch in diesem Kreisen geht es
befremdlich zu. Doch gleichzeitig lagert sich weitere Substanz
an, auf die man zurückgreifen kann.

Sehr unprätentiös und doch dringlich schildert Andreas Maier
die allerersten Stufen seines künstlerischen Werdegangs. Diese
Literatur  kommt  nicht  allzu  „literarisch“  daher,  sondern
entsteht aus einer Perspektive des ganz allmählichen Reifens.
Der Autor führt uns zurück in diese wunderbare Lebensphase, in
der man sich so vieles produktiv anverwandeln kann.

Im  Kapitel  über  die  „Mittelstufe“  wird  ein  Abiturienten-
Theater  für  die  9.  Klasse  erwähnt,  an  dem  der  nachmals
berühmte René Pollesch beteiligt ist – auch er damals noch
eine lokale Figur im offenbar staunenswerten Friedberg. Noch
so ein Anstoß, der nachwirken wird.

Durch die Verliebtheit in eine Buchhändler-Tochter muss der
junge Mann noch hindurch, auch durch die Beziehung zu einer
deutlich  älteren  Frau.  Wie  von  selbst  dämmert  irgendwann
schließlich die Einsicht: Es sind ja Menschen wie wir alle,
die  (Bücher)  schreiben  und  sonstige  kulturelle  Kreationen
hervorbringen, sie existieren wirklich und wahrhaftig. Welch
eine grundsätzliche Ermutigung für das eigene Tun!

Und heute? Schreibt Andreas Maier Bücher für den Suhrkamp-



Verlag. Seit einigen Jahren schon. Eins nach dem anderen.
Eines so an- und mitunter aufregend wir das andere. Man möchte
diese Stimme nicht mehr missen.

Andreas Maier: „Der Kreis“. Roman. 149 Seiten. 20 €.

Helmut Fischer wäre jetzt 90
Jahre alt – eine Erinnerung
an „Monaco Franze“
geschrieben von Bernd Berke | 30. November 2016
Helmut Fischer alias „Monaco Franze“ wäre heute 90 Jahre alt
geworden. Daher noch einmal dieser Text:

Auf der Suche nach Figuren, die wir im Fernsehen schmerzlich
vermissen, gibt’s manchmal kein Vertun: Helmut Fischer als
„Monaco Franze – Der ewige Stenz“ gehört unbedingt dazu. Und
alle anderen, die an Helmut Dietls grandioser Serie von 1983
mitgewirkt haben, denn die war bis in die kleinste Nebenrolle
passgenau besetzt.

Auf Bayern III werden derzeit, den ganzen Sommer hindurch
(jeweils montags und donnerstags, immer um 20.15 Uhr), die
Folgen  des  ARD-Zehnteilers  abermals  gezeigt.  Da  kann  man
wirklich sagen: Wiederholung macht Freude!

Wehmütiger Blick zurück

Selig in wehmütiger Nostalgie schwelgend, habe ich mir die
Auftaktfolge mit dem schönen Titel „A bissel was geht immer“
noch  einmal  angeschaut,  die  am  2.  März  1983  erstmals
ausgestrahlt worden ist. Du meine Güte, über 30 Jahre ist das
schon her…
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Moment  der  ungetrübten
Harmonie:  Monaco  Franze
(Helmut  Fischer)  und  sein
„Spatzl“  (Ruth-Maria
Kubitschek)  (©  BR/Balance
Film)

Und so fängt’s an: Der vermeintliche „kulturlose“ und doch auf
seine Art so elegante Abenteurer Monaco Franze scharwenzelt
mal  wieder  außerehelich  einer  Dame  (Gisela  Schneeberger)
hinterher, die sich ein völlig falsches Bild von ihm macht und
ihn für einen leidvoll einsamen Wolf halten möchte. Wenn sie
wüsste!  Monaco  Franze,  gleichsam  nur  nebenberuflich
Kripobeamter, versucht, mit einer Art Rasterfahndung auf ihre
Spur zu kommen. In welchem Münchner Stadteil wohnt sie nur, in
welchem Tanztempel kann man sie antreffen?

Ehemann an der langen Leine

Viel besser kennt natürlich die hochkultivierte Gattin Annette
von Soettingen (Ruth-Maria Kubitschek) ihren Charmeur Monaco
Franze (bürgerlich Franz Münchinger), den sie klugerweise an
der langen Leine laufen lässt. Hauptsache, der Schwerenöter
übertreibt seine Eskapaden nicht. Dessen herzig-lausbübische
Aussage „Geh, Spatzl, seelisch bin i dir treu“ ist längst so
legendär  wie  die  ganze  Reihe,  die  nebenher  so  manchen
Eheratgeber  ersetzt.

Besser  als  in  dieser  ersten  Folge  kann  man  einen
Serieneinstieg  wohl  nicht  hinbekommen.  Wie  kunstvoll  die
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Handlungsstränge da verwoben werden! Wie wunderbar stimmig die
Episode von den Wagner-Opern erzählt wird, in die Annette
ihren  Mann  unbedingt  zerren  will.  Dabei  hasst  der  ihre
hochnäsigen Freunde ebenso wie die Klänge und das Wagalaweia-
Getue  auf  der  Bühne.  Doch  dann  bedient  er  sich  einer
herrlichen List und weiß plötzlich so gut Bescheid wie der
beste aller Opernkritiker. Welch ein Triumph…

Gipfel der Komik

Da werden einige Gipfel der Hochkomik erklommen, und zwar
scheinbar völlig unangestrengt. Auf diese Weise funktioniert
das  nur  mit  einem  famosen  Ensemble,  zu  dem  u.  a.  auch
Christine  Kaufmann  und  Erni  Singerl  zählten.  Wie  da  der
herrschende Zeitgeist nachgezeichnet und gleichzeitig funkelnd
parodiert wurde, das erreichte geradezu literarische Höhen.
Das hat Bestand.

Als  Regisseur  Helmut  Dietl,  der  sich  den  „Monaco  Franze“
gemeinsam mit dem Schriftsteller Patrick Süskind und mit Franz
Geiger  ausgedacht  hat,  1986  auch  noch  den  gleichfalls
unvergesslichen Sechsteiler „Kir Royal“ nachlegte, zählte er
endgültig  zu  den  wichtigsten  TV-Schaffenden  überhaupt.  Und
München war in jenen 80er Jahren bei weitem die glanzvollste
Stadt im deutschen Fernsehen. Auch da gibt es kein Vertun.

„Der  Idiot“  nach
Dostojewskij:  Glücksfall
einer  Roman-Adaption  im
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Düsseldorfer Schauspiel
geschrieben von Eva Schmidt | 30. November 2016

Foto:  Matthias
Horn/Schauspielhaus
Düsseldorf

Eigentlich kann ich ja mehr mit Tolstoi anfangen: Krieg und
Frieden,  Anna  Karenina  –  hier  blühen  die  russischen
Leidenschaften, hier lernt man die Familienmitglieder mit der
Zeit  so  gut  kennen,  als  gehörten  sie  zur  eigenen
Verwandtschaft.  Dostojewskijs  Romane  schienen  mir  immer
ungleich düsterer, zerquälter.

Da geht es um Schuld, Verbrechen, moralische Abgründe. „Die
Brüder Karamasow“ sind zwar außerdem ein packender Krimi, doch
im „Idioten“ bin ich steckengeblieben. Bei der Bahnfahrt des
Fürsten Myschkin von der Schweiz zurück nach St. Petersburg
saß ich noch neben ihm, begleitete ihn auch in das Haus der
Familie Jepantschin zum ersten Besuch, doch danach habe ich
ihn irgendwie aus den Augen verloren…

Deswegen ist Matthias Hartmanns Inszenierung von „Der Idiot“
am Düsseldorfer Schauspielhaus ein absoluter Glücksfall: So
packend, witzig, unterhaltsam und dramatisch habe ich lange
keine Roman-Adaption auf der Bühne gesehen – und davon gibt es
ja inzwischen viele.

Vielleicht liegt es daran, dass Matthias Hartmann, ehemaliger
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Intendant der Theater in Bochum und Zürich sowie des Wiener
Burgtheaters, die Bühnenfassung gemeinsam mit der Dramaturgin
Janine Ortiz und dem Ensemble beim Lesen des Romans auf der
Bühne entwickelt hat. Die Schauspieler erzählen dem Zuschauer
die Geschichte wie einen Erlebnisbericht. Zugleich spielen sie
ihre Figuren absolut großartig.

André Kaczmarczyk gibt den Fürsten Myschkin als ein derart
gutherziges, kindliches und engelhaftes Wesen, das in seiner
verstrubbelten Sensibilität sofort den Beschützerinstinkt in
allen weckt. Jeder möchte nach seiner Begegnung mit ihm ebenso
gut sein wie er – doch die meisten schaffen das leider nicht.
Deswegen lassen sie sich mitunter dazu hinreißen, den armen
Epileptiker einen „Idioten“ zu nennen. Doch auch das nimmt
ihnen Myschkin keineswegs übel: Im Gegenteil, er strengt sich
nur noch mehr an, die Fehler seiner Mitmenschen zu verstehen,
zu  verzeihen,  auszubügeln  –  bis  dies  zum  Schluss  seine
gesundheitlichen Kräfte übersteigt.

Das  ebenso  flexible  wie  schlichte  Bühnenbild  von  Johannes
Schütz  lässt  sich  in  verschiedene  Wohnungen  und  Zimmer
verwandeln, ebenso wie das restliche Ensemble immer wieder in
verschiedene  Rollen  schlüpft.  Besonders  prägnant  dabei  ist
Rosa Enskat als Generalin Jepantschina und Iwolgina, die ihre
Töchter schnippisch im Griff hat, im Grunde eine Zicke hoch
drei, doch beim Fürsten Myschkin schmilzt auch sie dahin.

Eine bleibt allerdings immer sie selbst, obwohl sie sich nie
findet:  Yohanna  Schwertfeger  als  die  vulgäre  Mätresse
Nastassja Filippowna, als Kind missbraucht und nun nicht mehr
fähig, der Selbstzerstörung zu entgehen. Die Liebe des Fürsten
kann sie nicht annehmen, sie ist ihr zu rein. Statt dessen
verstrickt  sie  sich  in  eine  Hassliebe  mit  dem  neureichen
Kaufmann Rogoschin (Christian Erdmann), die sie mit dem Leben
bezahlt.

Der vierstündige Abend vergeht wie im Flug, die Koproduktion
mit dem Staatsschauspiel Dresden sollten sich Liebhaber der



russischen Literatur, aber auch Neulinge auf diesem Gebiet
nicht entgehen lassen. Auch in völliger Unkenntnis des Romans
begreift  man  die  Essenz  dieses  abgründigen  und  zugleich
idealistischen  Werkes  gut  –  und  wird  dabei  noch  bestens
unterhalten.

Karten und Termine: www.dhaus.de

Gebrauche Deine Zeit: Zum 80.
Geburtstag von Wolf Biermann
geschrieben von Birgit Kölgen | 30. November 2016
Es  ist  ein  seltsames  Phänomen  um  Wolf  Biermann,  der  ein
glühender  Liebhaber  des  Kommunismus  war  und  doch  mit
ungehorsamen  Liedern  die  DDR  in  Aufruhr  versetzte.

Wolf  Biermann  am
16.  November  2008
beim  Hamburger
Festival  „Lauter
Lyrik“  (Foto:  ©
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Marco  Maas  /
fotografirma.de  –
Quelle:
https://www.flickr.
com/photos/qnibert/
3035298792/) – Link
zur  Lizenz  von
Creative  Commons:
https://creativecom
mons.org/licenses/b
y-sa/2.0/

Wenn  man  von  ihm  spricht,  diesem  schnauzbärtigen  Helden
deutsch-deutscher Kultur, da erhebt sich schnell ein Missmut:
„Den mag ich nicht. Der ist so selbstgerecht, so eitel!“ Ja,
Leute,  der  Biermann  ist  nicht  berühmt  für  seine
Bescheidenheit. Er weiß um seine Bedeutung. Aber, mit Verlaub,
das darf er auch. Denn er hat mit Poesie und Pathos am Rad der
deutschen Geschichte gedreht.

Von seinem Leben, das am 15. November 1936 in einer Hamburger
Arbeiterfamilie  begann,  erzählt  er  uns  zum  80.  Geburtstag
selbst. 544 Seiten lang ist Biermanns Autobiografie mit dem
Titel  eines  Liedes:  „Warte  nicht  auf  bessre  Zeiten“.  200
Tagebücher und Stapel von Stasi-Akten wurden da verarbeitet –
von einem, der nur in Liebesdingen locker lässt. Viel Zorn
steckt darin. Aber auch viel Zärtlichkeit, nicht nur für seine
Frauen und insgesamt zehn Kinder. Am Ende wird keine fiese
Abrechnung aus dem Buch, sondern ein Stück süffiger Literatur
mit  geschichtlich-politischem  Mehrwert.  Der  Meister  der
lyrisch-prägnanten Kurzform – „Du, lass dich nicht verhärten
in dieser harten Zeit …“ – bleibt seiner Sprache auch auf der
Langstrecke treu.

„Weggerissen wurde der Vater mir, als ich vier Monate alt war
…“  Dagobert  Biermann,  Werftarbeiter  jüdischer  Herkunft,
Kommunist und aktives Mitglied einer Widerstandsgruppe, wird

https://www.flickr.com/photos/qnibert/3035298792/
https://www.flickr.com/photos/qnibert/3035298792/
https://www.flickr.com/photos/qnibert/3035298792/
https://creativecommons.org/licenses/by-sa/2.0/
https://creativecommons.org/licenses/by-sa/2.0/
https://creativecommons.org/licenses/by-sa/2.0/


1937, kurz nach der Geburt seines Sohnes, zum zweiten Mal von
den Nazis verhaftet. Er stirbt, nach qualvollen Jahren, im
Februar 1943 in Auschwitz. Sein letzter Brief – „Warte nur,
Wölflein, wenn ich wieder komme, dann bauen wir uns ein großes
Schiff …“ prägt Biermanns Kinderseele bis ins hohe Alter. Im
Juli 1943 überlebt der Kleine an der Hand seiner Mutter Emma
die  Zerstörung  Hamburgs  durch  Fliegerbomben  –  den
„Feuersturm“.  Er  sieht  verbrannte  und  erstickte  Menschen,
registriert entsetzliche Details. Doch er weint nicht: „Der
Schrecken war zu übermächtig.“

Vielleicht  hat  das  große  Trauma  den  erwachsenen  Biermann
unempfindlich gemacht gegen die kleinlichen Schikanen des SED-
Regimes. Er ist in den Ostapparat hinein geraten, weil seine
Mutter Emma Biermann, mutig-naive Witwe des Widerstandshelden
Dagobert und überzeugt vom Segen des Kommunismus, ihr Bübchen
zu  den  Jungen  Pionieren  und  schließlich  in  die  junge  DDR
schickt, den Hoffnungsstaat der westdeutschen Genossen.

Ab 1953 geht Wolf Biermann auf ein Mecklenburger Internat und
fühlt  sich  am  rechten  linken  Platz.  Als  Student  und
Regieassistent des Berliner Ensembles ist er Ende der 1950er-
Jahre intellektuell ganz vorn dabei. 1961 begrüßt er sogar den
Mauerbau  als  Reaktion  auf  die  massenhafte  Westflucht  der
Eliten. Und er bekennt heute: „Ich habe an diesem 13. August
die verfluchte Mauer mitgebaut“.

Hinter  der  schützenden  Grenze  entwickelt  sich  der  junge
Biermann, gefördert vom Brecht-Komponisten Hanns Eisler, zum
Liedermacher mit Gitarre. Er tritt auf als „Troubadour de
Berlin“, beachtet auch von der Linken im Westen. Für den Osten
ist  sein  Ton  nicht  unverfänglich  genug.  Er  verärgert  die
„Alten Genossen“ mit Versen über seine Unzufriedenheit. Schon
bald  gibt  es  Auftrittsverbote  wegen  „Klassenverrat“  und
Obszönität“.



Wolf  Biermann  beim  Konzert
in  Leipzig  am  1.  Dezember
1989  (Foto:  ©  Waltraud
Grubitzsch  geb.  Raphael  –
Bundesarchiv  Bild  Nr.
183-1989-1201-046)  –  Link
zur  Lizenz  von  Creative
Commons:
https://creativecommons.org/
licenses/by-
sa/3.0/de/deed.en

Mitte der 1960er-Jahre gehört Biermann zu den Geistern des
Widerstands, ununterbrochen bespitzelt. „Die Stasi ist mein
Eckermann“,  so  kommentiert  Biermann  bissig  die  eifrigen
Mitschriften  der  Lauscher.  Die  westliche  Studentenbewegung
liebt ihn und seinen eingängigen Song von der „Ermutigung“
(1966): „Du, lass dich nicht verbrauchen, gebrauche deine Zeit
…“. Sie liebt auch sein wehmütiges Barlach-Lied: „Vom Himmel
auf die Erden falln sich die Engel tot …“. Die Langspielplatte
„Chausseestraße  131“,  zu  Hause  aufgenommen  mit  einem  von
Mutter  Biermann  geschmuggelten  Mikrofon,  wird  1969  hüben
verkauft und mit dem Fontane-Preis ausgezeichnet. Sie bringt
dem Regime und dem Barden erstaunliche Devisen.

Biermann  hat  sich  recht  kuschelig  eingerichtet  im
Gesinnungsgefängnis DDR, wo er Beachtung findet an der Seite
des Chemikers und Dissidenten Robert Havemann, dessen Tochter
Brigitt zu seinen zahlreichen Amouren gehört. Er inszeniert

http://www.revierpassagen.de/38756/gebrauche-deine-zeit-zum-80-geburtstag-von-wolf-biermann/20161115_0030/wolf-biermann-konzert-in-leipzig
https://creativecommons.org/licenses/by-sa/3.0/de/deed.en
https://creativecommons.org/licenses/by-sa/3.0/de/deed.en
https://creativecommons.org/licenses/by-sa/3.0/de/deed.en


sich poetisch als preußischen Ikarus, „mit grauen Flügeln aus
Eisenguss“. Wegen seines westlichen Ruhms wagen die Behörden
nicht, Biermann einzusperren, sie lassen ihn 1976 sogar auf
Westtournee gehen (siehe Video am Schluss des Beitrags), und
er  wäre  wohl  artig  zurückkommen,  wenn  man  ihn  nicht  nach
seinem triumphalen Konzert in Köln ausgebürgert hätte. Aus
Protest  verlassen  etliche  Kunstgenossen,  darunter  auch  die
Filmstars  Manfred  Krug  und  Eva-Maria  Hagen,  die  DDR.  Das
System erzittert nachhaltig. 13 Jahre später wird die Mauer
fallen.

Der Vertriebene selbst verliert in der Freiheit seinen Status.
Die Fans reagieren gelangweilt auf klassenkämpferische Parolen
und  belehrende  Konzerte.  Sie  sind  genervt  von  den
Streitigkeiten, die er vom Zaun bricht. Biermann zieht sich
zurück nach Frankreich, in den „Bernstein der Balladen“ und in
den Kreis seiner wachsenden Familie.

Der schönen Pamela, Mutter der letzten drei Kinder, ist er
immerhin seit 1983 verbunden. Er ist weich geworden. Geehrt
mit  Preisen  im  Namen  deutscher  Dichter  von  Hölderlin  bis
Heine, kommt der alte Wolf Biermann zu ziemlich liberalen
Einsichten. Er lobt die bürgerliche Demokratie als „das am
wenigsten  Unmenschliche,  was  wir  Menschen  als
Gesellschaftsmodell  bisher  erfunden  und  ausprobiert  haben“.
Ist doch wahr. Drum: „Lass dich nicht erschrecken in dieser
Schreckenszeit!“

Wolf  Biermann:  „Warte  nicht  auf  bessre  Zeiten!“  Die
Autobiografie.  Propyläen  Verlag.  544  Seiten.  28  Euro.

Wolf  Biermann:  „Im  Bernstein  der  Balladen  –  Lieder  und
Gedichte“. Propyläen. 240 Seiten. 24 Euro.

„Warte nicht auf bessre Zeiten“ – Wolf Biermann 1976 beim
legendären Auftritt in der Kölner Sporthalle:



Der  Literaturpreis  Ruhr
verdient  eine  Aufwertung  –
und kein Sparprogramm
geschrieben von Gastautorin / Gastautor | 30. November 2016
Gastautor Werner Streletz, Bochumer Schriftsteller und 2008
selbst  Träger  des  Literaturpreises  Ruhr,  mit  kritischen
Anmerkungen zur Zukunft der Auszeichnung:

Werner  Streletz,  Aufnahme
von  2009  (Foto:  privat  /
Creative  Commons)

Der Literaturpreis Ruhr soll vielleicht nur noch alle zwei
Jahre verliehen werden. Das wäre ein herber Einschnitt.

Die einzige nennenswerte Auszeichnung, die das literarische
Image des Reviers ein wenig polieren kann, darf nicht in den
Schatten  des  halbwegs  Vergessenen  versinken.  Eine  solche
Gefahr bestünde, würde der Jahresrhythmus aufgegeben.

Auch  angesichts  der  schnelllebigen  Medienwelt  ist  der
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bisherige Verleihungstakt anzuraten. Es wäre zudem blamabel,
würde  sich  die  Vermutung  verbreiten,  im  Ruhrgebiet  (mit
immerhin fünf Millionen Einwohnern) seien nicht alle zwölf
Monate preiswürdige KandidatInnen zu finden. Oder AutorInnen,
die zwar nicht in der Region leben, aber über das Ruhrgebiet
schreiben. Das sind die beiden Auswahlkriterien.

Merke: Auch wenn bedeutsame Namen wie der unlängst verstorbene
Wolfgang Welt fehlen, die Liste der Ausgezeichneten zählt doch
die allermeisten bemerkenswerten SchriftstellerInnen auf, die
im  Ruhrgebiet  wohnen  oder  über  diese  Region  Literarisches
verfasst haben.

Also weiter wie gehabt? Das nicht unbedingt. Anzuraten wäre
ein Begleitprogramm zum Preis, das den jeweils Ausgezeichneten
(auf  einer  Lesetour  zum  Beispiel)  einer  breiteren
Öffentlichkeit  bekannt  macht.  Ein  flankierender
publizistischer  Schub,  u.a.  von  den  Ausrichtern  der
Auszeichnung  animiert,  könnte  dazu  beitragen,  Preis,
Preisträger  und  die  Literaturszene  der  Region  stärker  ins
Gespräch zu bringen. Man muss es halt nur wollen …

Ich  habe  mich  nach  der  Preisverleihung  (2008)  jedenfalls
ziemlich alleingelassen gefühlt. Ein rauschendes Fest – danach
Stille. Also war Eigeninitiative angesagt. Aber dazu muss ja
nicht jeder Preisträger verpflichtet sein…

Er  wird  fehlen  –  „Aki“
Schmidt, BVB-Legende
geschrieben von Gastautorin / Gastautor | 30. November 2016
Unser Gastautor Heinrich Peuckmann zum Tod des legendären BVB-
Spielers Alfred „Aki“ Schmidt:
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Der  frühere  VBV-
Spieler  Alfred
„Aki“  Schmidt  im
Juli 2008. (Foto: ©
Arne  Müseler  –
www.arne-mueseler.d
e  /  Link  zur
Wikipedia-Lizenz:
https://creativecom
mons.org/licenses/b
y-
sa/3.0/de/deed.en)

Alfred Schmidts erfolgreiche Fußballkarriere begann mit einer
Enttäuschung. 1956 war er vom Dortmunder Vorortverein SpVgg
Berghofen  zur  großen  Borussia  gewechselt,  die  gerade  eine
schwache Saison in der Oberliga West hinter sich hatte und
deshalb neue Spieler suchte und auch den Trainer wechselte.
Mit Trainer Helmut Schneider ging es wieder aufwärts und 1956
wurde Borussia zum ersten Mal Deutscher Meister.

„Aki“, wie ihn alle nannten, konnte diesen Erfolg jedoch nur
von der Tribüne aus beobachten, denn er musste erst einmal die
damals übliche Wechselsperre von einem Jahr absitzen. Danach
aber  wurde  er  zur  erhofften  Verstärkung  für  den  BVB  und
schaffte  es  sogar,  in  vielen  Spielen  den  erfolgreichen
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Torschützen Alfred „Nipo“ Niepieklo zu ersetzen.

Wieder qualifizierte sich Dortmund für das Endspiel, Alfred
bestritt während dieser Saison seine ersten drei Länderspiele
und schoss bei seinem ersten Einsatz gegen die Niederlande
gleich den Siegtreffer zum 2:1. Bei diesem Länderspiel war
übrigens auch Akis späterer Mannschaftskollege Hans Tilkowski
erstmals dabei, ein weiterer Westfale.

Vom Trainer enttäuscht

Dann  aber  folgte  für  Aki  die  größte  Enttäuschung  seiner
Karriere. Schneider hatte sich nämlich entschieden, 1957 mit
derselben Mannschaft wie im Vorjahr im Endspiel anzutreten.
Beim 4:1-Sieg gegen den Hamburger SV saß Aki Schmidt auf der
Ersatzbank, Alfred Niepieklo schoss zwei der vier Tore. Zwei
Endspiele  mit  derselben  Mannschaft  zu  gewinnen  ist  ein
einmaliger Vorgang in der deutschen Fußballgeschichte. Außer
Borussia hat das keine andere Mannschaft geschafft.

Schon  am  Vortag  hatte  Aki  Schmidt  gehört,  dass  Trainer
Schneider das Endspiel ohne ihn plane, enttäuscht wollte er
nach  Hause  reisen,  aber  die  Mitspieler  drängten  ihn  zum
Bleiben. Erst kurz vor dem Spiel kam Schneider in Akis Zimmer
und teilte ihm seine Entscheidung mit. Schneider hätte dabei
Tränen in den Augen gehabt, sagt Aki, aber ob die wirklich
echt  waren,  dazu  will  er  sich  nicht  äußern.  Er  vermutete
jedenfalls einen anderen Hintergrund. Hätte er gespielt, wären
entweder Niepieklo oder Kelbassa draußen geblieben. Die beiden
aber waren eng verwandt, ihre Kinder hatten geheiratet und so,
meinte Aki, haben sie Schneider erklärt, dass sie entweder
beide spielen oder gar keiner. Eine Vermutung, beweisen lässt
sie sich nicht.

Die Tipps von Sepp Herberger

An der positiven Einstellung des damaligen Bundestrainers Sepp
Herbergers zu Schmidt änderte sich dadurch aber nichts. Er
mochte  den  vielseitig  einsetzbaren  blonden  Halbstürmer  aus



Dortmund, zum einen, weil er sowohl offensiv als auch defensiv
spielen konnte, zum anderen, weil Aki gerne den Ball direkt
abspielte und damit für Tempo in den Angriffen sorgte. Heute
ist das eine Selbstverständlichkeit, damals war es eher die
Ausnahme.

„Aki“  Schmidt  (links)  und
unser  Gastautor  Heinrich
Peuckmann.  (Foto:  privat)

Herberger gab Tipps, wie Schmidt lernen sollte, noch schneller
abzuspielen. Beim Spaziergang durch die Stadt, gab Herberger
vor,  sollte  Aki  üben,  mit  einem  Blick  die  Situation  zu
erfassen. Wo stehen die Leute, wo steht jemand allein. So
könne er lernen, eine Situation schnell zu erfassen, was ihm
dann  im  Spiel  zugute  kommen  würde.  Herberger,  meint  Aki
Schmidt, sei schon damals seiner Zeit weit voraus gewesen.

Freundschaft migt Helmut Rahn

Bei der Weltmeisterschaft 1958 in Schweden war Aki Schmidt
dabei und bestritt das erste Spiel gegen Argentinien, das 3:1
gewonnen  wurde.  Dabei  verletzte  er  sich  allerdings  und
verpasste so die beiden folgenden Vorrundenspiele, die jeweils
2:2 endeten, aber beim zweiten Sieg der deutschen Mannschaft
im Viertelfinale gegen Jugoslawien konnte er wieder mitwirken.
Mit Leuten wie Fritz Walter, Hans Schäfer und Helmut Rahn,
allesamt  Weltmeister  von  1954,  hat  er  damals  zusammen
gespielt, worauf er noch heute stolz ist. Mit Helmut Rahn
verband ihn eine besondere Freundschaft. Rahn wünschte nämlich
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immer,  das  Zimmer  bei  der  Nationalmannschaft  mit  Aki  zu
teilen.  Die  beiden  kamen  aus  dem  Ruhrgebiet,  sie  waren
gradlinig im Reden und verstanden sich somit glänzend.

Insgesamt 20 Länderspiele hat Aki in diesen Jahren bestritten,
erreichte mit Borussia auch das Endspiel um die Meisterschaft
1961, verlor aber gegen den 1. FC Nürnberg mit 0:3.

Bayern München verschmäht

Dann gab es einen Bruch beim BVB. Erfolgreiche Spieler hörten
auf,  es  folgten  keine  gestandenen  Spieler  nach,  sondern
Talente aus den unteren Spielklassen, die erst einmal Zeit
brauchten,  um  sich  an  den  Spitzenfußball  zu  gewöhnen.
Eigentlich  hatte  Aki  ebenfalls  geplant,  den  Verein  zu
verlassen. Ein glänzendes Angebot von Bayern München lag ihm
vor,  damals  noch  nicht  der  Spitzenverein  von  heute,  aber
Bayern  wollte  vorankommen  und  um  Aki  Schmidt  herum  eine
Mannschaft aufbauen, die erfolgreich war. Borussias Vorstand
bekam  Wind  von  dieser  Sache,  lud  Aki  zum  Gespräch  und
unterbreitete ihm ebenfalls ein gutes Angebot. Es war nicht so
gut wie das der Bayern, aber akzeptabel. Aki entschied sich
für Borussia, die Liebe zu seiner Heimatstadt Dortmund spielte
dabei eine Rolle.

Der „Einbruch“ bei Borussia bewirkte, dass Aki nicht mehr im
Blickwinkel  von  Herberger  stand.  Eine  mehrjährige
Länderspielpause trat ein, wodurch Aki auch die Teilnahme an
der  WM  1962  in  Chile  verpasste.  Dann  aber,  1963,  fand
Borussia,  dank  Trainer  Hermann  Eppenhoff,  zu  alter  Stärke
zurück,  drang  bis  ins  Endspiel  vor,  dem  letzten  vor  der
Gründung  der  Bundesliga.  Aki  konnte  endlich  seinen  ersten
großen Titel gewinnen. Mit 3:1 wurde der 1.FC Köln geschlagen.
Nach einem Endspiel auf der Tribüne und einem verlorenen vier
Jahre  später  gegen  Nürnberg  wurde  Aki  mit  sechs  Jahren
Verzögerung endlich Deutscher Meister.

Schwierige Rechenaufgabe



Dabei hätte es durch einen dummen Zufall beinahe gar nicht
geklappt.  Borussia  hatte  damals  ein  großartiges  Sturmduo,
Jürgen „Charly“ Schütz und Friedhelm „Timo“ Konietzka hießen
die beiden, die prächtig miteinander harmonierten und Tore am
Fließband schossen. Kein Wunder, dass beide den Sprung ins
Nationalteam schafften. „Max und Moritz“ nannten die Fans die
beiden liebvoll wegen ihres blinden Zusammenspiels auf dem
Platz. Diese Harmonie bestand jedoch nur während des Spiels,
richtig gute Freunde außerhalb des Stadions waren sie nicht,
verriet Aki.

Der erste Fehler in der Vorbereitung zum Endspiel unterlief
der Mannschaftsleitung. Man hatte nämlich ein Bett zu wenig im
Hotel  in  Stuttgart  gebucht.  Aki  entschied,  dass  er  mit
Außerläufer „Jockel“ Bracht und mit Charly ein Zweibettzimmer
teilen sollte. Dann musste eben einer auf der Besucherritze
schlafen.

Zum Schlafen aber kamen die drei nicht, denn Charly Schütz
hatte ein großes Problem. Er hatte nämlich einen Vertrag beim
AS Rom unterschrieben und wurde am Tag nach dem Endspiel in
der italienischen Hauptstadt erwartet. War der Vertrag gut,
den er unterschrieben hatte? Vor allem, war er lukrativ? Diese
Fragen bewegten Charly Schütz während der Nacht und so begann
er, Lire in D-Mark umzurechnen, was ihm aber schwer fiel.
Charly  rechnete  laut,  sprang  aus  dem  Bett,  schrieb  mit
Bleistift irgendwelche Zahlen auf die Tapete und strich ein
paar  Nullen  weg.  „Aki“,  rief  er  dann,  „die  haben  mich
betrogen! Ich kriege viel zu wenig Geld.“ Und dann begann er
noch mal zu rechnen, Lire in D-Mark und zurück, gar nicht so
einfach. Ein großes mathematisches Problem!

Keine Chance bei Helmut Schön

Erst am frühen Morgen hätten sie ein wenig schlafen können,
erzählt Aki. Charly Schütz hat denn auch schlecht gespielt,
wahrscheinlich  hat  er  noch  während  des  Spiels  gerechnet,
immerhin reichte es aber, um Aki die Vorlage zum 3:0 zu geben.



„Das habe ich für dich getan“, hat er erzählt, „weil du mir
immer  geholfen  hast.“  Das  war  nicht  falsch,  Aki  hat  den
Mannschaftskollegen gerne geholfen, nur einmal, beim Umrechnen
der Währung, hat es nicht geklappt.

Die  folgenden  Jahre  wurden  für  Aki  Schmidt  dann  sehr
erfolgreich.  Noch  fünfmal  spielte  er  in  der
Nationalmannschaft, so dass er auf insgesamt 25 Länderspiele
kam, wobei er jetzt der Mannschaftskapitän war. Der erste und
bisher einzige, den Borussia Dortmund in der lange Geschichte
der Nationalmannschaft gestellt hat. 1964, beim 4:1-Sieg gegen
Finnland, stand er zum letzten Mal im Nationalteam. Es war ein
denkwürdiges Länderspiel, denn es war gleichzeitig das letzte
von  Sepp  Herberger.  Und  weil  Aki  in  diesem  Spiel
Mannschaftskapitän war, hielt er die Abschiedsrede und sagte
darin den denkwürdigen Satz: „Einen Bundestrainer wie Sie wird
es nie wieder geben.“ Nachfolger Helmut Schön saß dabei und
hörte zu. Niemals hat er Aki zu einem Länderspiel eingeladen…

5:0-Heimsieg gegen Benfica

Im  Europapokal  der  Landesmeister  war  Borussia  sehr
erfolgreich.  Im  Viertelfinale  schaltete  Borussia  den
Titelverteidiger Benfica Lissabon aus. Im Hinspiel in Portugal
unterlag man noch mit 1:2, wobei Hannes Tilkowski im Tor sein
wohl bestes Spiel für den BVB ablieferte und eine weitaus
höhere Niederlage verhinderte, weil er nahezu alles hielt. Im
Rückspiel  aber  wurde  Benfica  mit  sage  und  schreibe  5:0
abgefertigt. Es war wohl das beste Spiel im alten Stadion
„Rote Erde“, das der BVB je abgeliefert hat.

Im Halbfinale gegen Inter Mailand traf Aki dann auf Horst
Szymaniak,  seinen  Freund  aus  der  Nationalmannschaft,  der
damals in Italien spielte. Beim Hinspiel in Dortmund, das 2:2
ausging,  seien  sich  die  beiden  aus  dem  Weg  gegangen,  hat
Szymaniak später erzählt. „So konnten wir beide glänzen.“

Das Rückspiel wurde dann mit 0:2 verloren, wobei Inter-Star



Suarez den Dortmunder Mittelfeldspieler „Hoppy“ Kurrat brutal
in  den  Unterleib  trat,  so  dass  Hoppy  nicht  weiterspielen
konnte. Es war ein Foul, das man nur als Körperverletzung
werten  kann  und  das  strafrechtlich  hätte  verfolgt  werden
müssen, aber Suarez bekam nicht einmal die rote Karte.

Libudas unvergessene „Bogenlampe“

Der Europapokal wurde für Aki und die Dortmunder aber trotzdem
noch zu einer Erfolgsgeschichte. 1965 schlug der BVB Alemannia
Aachen beim Pokalendspiel in Hannover mit 2:0, wobei Aki schon
nach  zehn  Minuten  das  erste  Tor  schoss.  Der  unvergessene
„Emma“ Emmerich sorgte acht Minuten später für den Endstand.
Damit  war  Borussia  für  den  Europapokal  der  Pokalsieger
qualifiziert und gewann ihn in einem denkwürdigen Endspiel
gegen Liverpool in Glasgow mit 2:1. Unvergessen ist „Stan“
Libudas Bogenlampe, die in der Verlängerung die Entscheidung
brachte.

Borussia Dortmund war damit die erste deutsche Mannschaft, die
einen Europapokal gewann, nicht etwa Bayern München. Und hätte
die  Vereinsführung  auf  Trainer  „Fischken“  Multhaup  gehört,
wäre der BVB auch noch Deutscher Meister geworden. Aber die
Vereinsführung  wollte  den  Fans  die  Siegesfeier  nicht
vorenthalten, verzichtete auf eine sinnvolle Vorbereitung auf
die noch ausstehenden Bundesligaspiele und ließ die Mannschaft
feiern. „Wir sind kaum ins Bett gekommen“, sagt Aki Schmidt im
Rückblick. So gingen die beiden letzten Spiele verloren und
1860 München wurde Deutscher Meister, nicht der BVB.

Danach begann in Dortmund der Niedergang, der bis zum Abstieg
führte. Aki Schmidt beendete 1967 seine Karriere und wurde
zuerst Trainer in Regensburg, woher seine Frau stammte und
danach in Offenbach, das damals in der Bundesliga spielte. Im
Pokal warf er 1970 ausgerechnet seinen alten Verein BVB aus
dem Rennen, schaffte überraschend den Einzug ins Finale und
gewann den Pokal fast sensationell gegen den 1. FC Köln, in
dessen Reihen viele Nationalspieler mitwirkten.



Repräsentant des Vereins

Später kehrte Aki nach Dortmund zurück und wurde allseits
beliebter Fan-Beauftragter, zuerst allein, später zusammen mit
seinem alten Kumpel „Emma“ Emmerich. Ein tolles Duo sind die
beiden  gewesen,  die  bei  den  Stadionführungen  witzig
miteinander umgingen. Unglaublich oft hat Aki damals hören
müssen, wie Emma von Besuchern nach seinem Sensationstor gegen
Spanien bei der WM in England befragt wurde. Fast von der
Torlinie aus knallte Emma den Ball ins Netz. Aki wusste, dass
Emma solche Torschüsse drauf hatte, oft genug hat er selbst
darunter gelitten, wenn er bei einem Angriff über Emmerich
mitlief, der aber, anstatt abzugeben, aus den unmöglichsten
Winkeln  draufschoss.  So  manches  Mal  hat  er  ihn  deshalb
angemeckert, denn eine Vorlage hätte eher zum Tor geführt als
Emmas Torschüsse aus spitzem Winkel.

Nach Emmas Tod und inzwischen fast 80 Jahre alt wurde Aki
Schmidt zum Repräsentanten des BVB ernannt. Wenn er Lust dazu
hatte, machte er noch Stadionführungen. Die waren beliebt und
immer witzig. Außerdem fuhr er vor den Auswärtsspielen des BVB
zu den jeweiligen Gegnern und machte dort Pressekonferenzen
zur Vorbereitung auf das Spiel mit. Das bescherte ihm manche
Begegnung  mit  alten  Nationalspielern  und  gab  ihm  die
Gelegenheit, Anekdoten zu erzählen, von denen er immer welche
auf Lager hatte. Sie werden uns nun fehlen. Am vergangenen
Freitag,  11.  November,  ist  Aki  im  Alter  von  81  Jahren
gestorben.

Songs für die Ewigkeit: Zum
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Tod des großen Dichters und
Sängers Leonard Cohen
geschrieben von Bernd Berke | 30. November 2016
Auf immer verflucht sei der Tod. Jetzt hat er uns auch noch
Leonard Cohen genommen, den vielleicht größten Songschreiber
unserer Zeit, neben dessen Tiefenwirksamkeit allenfalls Bob
Dylan bestehen kann.

Leonard  Cohen  bei
einem  Konzert  in
Genf,  2008
(Wikipedia Creative
Commons,  User
„Rama“,  eigenes
Werk.  Link  zur
Lizenz:
https://creativecom
mons.org/licenses/b
y-
sa/2.0/fr/deed.en)

Vor  wenigen  Wochen  war  seine  Platte  „You  Want  It  Darker“
erschienen,  ein  wahrhaft  dunkles,  geheimnisvoll  funkelndes
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letztes  Meisterwerk,  das  allseits  hymnisch  gefeiert  wurde.
Nicht  nur  zwischen  den  Zeilen  war  Cohens  Bereitschaft  zu
sterben vernehmlich. Zwar hat er auch noch gescherzt, er wolle
120 Jahre alt werden, doch damit wollte er nicht mehr sich
selbst aufmuntern, sondern wohl nur noch uns alle beruhigen
und trösten.

Ob  nun  Zufall  oder  Fügung:  Mitten  in  der  Nacht  bin  ich
plötzlich aufgewacht, das Tablet lag noch neben mir und war
nicht ausgeschaltet. In der Dunkelheit leuchtete die schlimme
Nachricht von Leonard Cohens Tod auf. An ruhigen Schlaf war
nicht mehr zu denken; wie dies denn überhaupt eine Woche der
schlaflosen Nächte ist. Ihr wisst schon.

Weisheit und Würde

Froh und dankbar bin ich, Leonard Cohen in den letzten Jahren
noch auf der Bühne erlebt zu haben: einmal in Oberhausen und
einmal  in  Dortmund.  Wenn  man  überragendes  Künstlertum  mit
Lebensweisheit, Noblesse und Würde in Einklang sehen wollte,
so war es hier in Reinkultur zu erleben.

Leonard Cohen wurde am 21. September 1934 in Westmount, einem
Vorort von Montreal (Kanada), geboren. In seiner wohlhabenden
jüdischen  Familie  ist  er  sehr  früh  und  intensiv  in  die
Buchkultur eingetaucht. So hat er zwar schon als Kind auch
Gitarre spielen gelernt, wurde aber zunächst Schriftsteller
und hat ab 1954 Lyrik und Prosa publiziert. Nein, wir reden
jetzt nicht mehr weiter vom Literaturnobelpreis, der womöglich
ihm gebührt hätte.

Grandioser Erstling

Man kann nachlesen, dass Judy Collins ihn animiert hat, seine
Poesie auch in Songs zu fassen. Ende 1967 kam das Album „Songs
of Leonard Cohen“ heraus – mit legendären Liedern wie „So
long,  Marianne“,  „Sisters  of  Mercy“  und  „Suzanne“.  Gleich
dieser  Erstling  erwies  sich  als  eine  der  besten  und
stimmigsten  LPs  aller  Zeiten.  Es  folgten  noch  zahlreiche
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grandiose  Schöpfungen.  Wer  seine  komplette  Diskographie
erkunden will, findet beispielsweise hier reichlich Material.

Seine  Lieder  handeln  von  den  größten,  ewigen,  ersten  und
letzten Dingen, zumal von Liebe und Tod. Texte und Klänge sind
vielfach melancholisch-elegisch getönt, oft greifen sie ins
Spirituelle  aus,  allerdings  ohne  jede  hohepriesterliche
Anmaßung. Doch eine überirdische Idee waltet beileibe nicht
nur  in  dem  berühmten  Song  „Hallelujah“.  Und  es  gibt  auch
etliche  Cohen-Songs,  die  sich  auf  ganz  eigene,  wunderbar
leichtfüßige Weise ins Tänzerische begeben.

Keiner  fragt  nach  meinem  Favoriten,  doch  ich  nenne  ihn
trotzdem: Es ist der famose Song „Chelsea Hotel“, mit dem
Cohen sich an Janis Joplin erinnert. Okay, ich könnte auch
noch zwanzig andere erwähnen. Mindestens.

Nachhaltige Wirkung

Ich  weiß  nicht,  ob  dermaßen  subjektive  Äußerungen  hierher
gehören, aber ich riskiere es mal, weil es in diesem Falle
eben  nicht  so  abwegig  ist  und  über  allgemein  verfügbaren
Wikipedia-Stoff hinaus weist: Aus mehreren Generationen können
viele, vor allem Frauen (denn er war ein „homme à femmes“ oder
„Ladies’ Man“ wie nur je einer), sehr Persönliches erzählen,
das Biographien und Schicksale auf manchmal nahezu magische
Weise zu prägen scheint.

Eine meiner liebsten Cohen-LPs ist bis heute „Songs of Love
and  Hate“  (1971).  Warum?  Wegen  einer  –  im  Nachhinein
betrachtet – „unsinnigen“ Verliebtheit. Aber wer fragt hier
nach Sinn? Damals war es jedenfalls in manchen Kreisen üblich,
angehimmelten  Frauen  Audio-Kassetten  mit  bedeutungsvollen
Songs zu überreichen, mit denen man sich und seine Gefühle
ausdrücken wollte. Natürlich war Cohen für derlei Wechselfälle
besonders ratsam…

Ein  paar  Jahre  später  sind  ein  Freund  und  ich  mit  zwei
ansonsten  stets  giggelnden  Teeny-Mädchen  in  einen  Cohen-



Konzertfilm  gegangen.  Es  war  wie  ein  Zauber.  Sie  waren
gerührt, haben Tränen vergossen und wirkten auf einmal seltsam
gereift – „Just Like a Woman“, um Dylan zu zitieren.

Neigung zum Rückzug

Meine  Frau  ist  als  Teenager  sogar  ein  kleines  bisschen
ungesetzlich vorgegangen, um an seine erwähnte Debüt-LP „Songs
of Leonard Cohen“ zu gelangen. Im Tausch gegen einen Judoanzug
hat sie einer Freundin die Platte abgeluchst, die eigentlich
deren älterem Bruder gehörte. Wer weiß, woher er die hatte. In
weiten Teilen des Sauerlands gab es damals offenbar keinen
Plattenladen, der Cohen führte.

Eine Facebook-Bekannte war so vom Menschen und Künstler Cohen
ergriffen,  dass  sie  ihm  durch  Länder  und  Kontinente
nachgereist ist und sicherlich viele Dutzend seiner Konzerte
erlebt  hat.  Wahrhaftig:  Nicht  wenige  Frauen  waren  Cohen
geradezu verfallen oder ergeben.

Leonard  Cohen,  der  zuletzt  in  Los  Angeles  lebte,  hatte
nachhaltigen Einfluss auf zahllose Menschen, doch er hat nie
entsprechende Attitüden eines Popstars entwickelt. Er war und
blieb auch als Singer/Songwriter ein Schriftsteller, den es
eher in die Stille und zur Kontemplation zog. Mehrmals hat
sich dieser (nach eigenem Bekunden zu Depressionen neigende)
Dichter vor der Welt verschlossen – in den 60ern wählte er die
griechische Insel Hydra als Rückzugsort, ab Mitte der 90er
Jahre ein buddhistisches Kloster bei Los Angeles.

Darf man sagen, dass seine Wiederkehr einer Erscheinung glich?
Oder klingt das unangemessen messianisch? Sei’s drum.



Orgien,  Harakiri  und
Kunstblut – Christian Krachts
filmischer Roman „Die Toten“
geschrieben von Britta Langhoff | 30. November 2016
Für alle, die es noch nicht wissen: Christian Kracht hat einen
neuen Roman geschrieben. Über das aufstrebende Filmmilieu der
dreißiger Jahre zur Zeit der NS-Machtübernahme. Titel: „Die
Toten“. Ja, den Titel hat es schon mal gegeben. Bei James
Joyce. Anspruch will eben formuliert sein.

Trailer ab. Es treten auf :

In den Hauptrollen:
Emil  Nägeli,  ein  Schweizer  Avantgarde-Regisseur,  mit  einem
ausgewachsenen Vaterkomplex behaftet.
Masahiko Amakasu: Japanisches ex-Wunderkind, als Erwachsener
vor allem durch sein Faible für deutsches Brauchtum und Mythen
auffallend.

In den Nebenrollen: eine dralle, blonde deutsche Schönheit
namens  Ida,  ferner  UFA-Tycoon  Hugenberg,  Charlie  Chaplin,
Siegfried Kracauer, Lotte Eisner, Ernst „Putzi“ Hanfstaengl
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und  Heinz  Rühmann  (geschickter  Schachzug,  auf  nickende
Kennermienen der Leser und Kritiker abgestellt).

Schauplätze: das Berlin der Weimarer Republik
Japan vor einer Zeitenwende
Hollywood als vermeintlicher Rettungsanker
diverse Berge und Bauernhöfe

Handlung: Mit deutschem Geld soll in Japan ein Vampirfilm
gedreht  werden  –  sozusagen  als  Zelluloid-Achse,  um  die
faschistoide  zu  unterstützen.  Mit  Vampiren,  viel  Blut  und
nicht  ganz  soviel  Kultur  gegen  den  amerikanischen
Kulturimperialismus, der allerdings schon da ist – in Gestalt
des  gerade  in  Japan  nahezu  gottgleich  verehrten  Charlie
Chaplin.

Dazu gibt’s Fressorgien, Besäufnisse und reichlich historische
Ereignisse (die zwar nichts zur Sache tun, aber wenn sie sich
schon zum Zeitpunkt der Handlung ereignen. Man will ja nicht
umsonst recherchiert haben).

Trailer Ende.

Doch bevor es im Buch um den Plot geht, (sieht man mal vom in
allen  Details  beschriebenen  Harikiri  eines  japanischen
Offiziers direkt zu Beginn ab) ist die Hälfte des Buches schon
um. Denn zunächst geht es in epischer Breite um die Leiden des
jungen Nägeli und des jungen Amasuko. Kann man ja nicht unter
den Tisch fallen lassen. Problematische Vater-Sohn-Beziehungen
oder frühe Traumata wie der Tod des weißen Nicht-Kuscheln-
Wollen-Hasen geben literarisch ja auch richtig was her. Und
erst  die  autoritäre  Kadettenanstalt,  die  das  kleine  Genie
Masahiko den Flammen überlässt.

Das alles taugt zwar nicht als Rahmenhandlung oder gar als
roter Faden, ist auch komplett bedeutungslos für die weitere
Handlung, aber gepflegtes Leiden ist schließlich auch wichtig.
Und das alles schön parallel montiert. Es geht ja um den Film
als Kunstform. Im Film ist Parallelmontage sehr gefragt. So



kann man gleich ganz klug und beseelt schließen, ah ja, hier
ist die filmische Kunstform ins Literarische übersetzt. Und
gelitten wird später auch noch. Wenn auch eher kunstblutig.
Aber vielleicht ist das ja der rote Faden. Irgendwie will man
als Leserin den Kreis ja dann doch geschlossen kriegen.

Kommt  man  dann  zum  Plot,  treffen  sich  Nägeli  und  Amakasu
endlich  in  Japan,  wird  dummerweise  die  (gemäß
Verlagsbeschreibung „…das Geheimnis des Films als Kunstwerk
der  Moderne  feiernde“)  begonnene  Handlung  schon  wieder
unterbrochen.  Schade.  Aber  was  will  man  machen,  wenn  die
blonde Ida dem japanischen Genie den Kopf verdreht und auf
ganz andere vampirische Art als die geplante saugt.

Dem Nägeli bleibt immerhin noch die „Augenblicklichkeit des
Universums“  und  die  blonde  Spielverderberin  kriegt  ihre
Kunstblut-Strafe. Und nicht zu vergessen: die Toten. Die haben
wir ja auch noch. Die mischen sich dauernd zwischenrufend ein.
Sind  wahrscheinlich  sowas  wie  das  Kinopublikum  für  edel
leidende junge und ältere Herren. Dass hingegen der Roman der
dramatischen Struktur des japanischen No-Theaters folgt, das
braucht man gar nicht groß herauszufinden. Kracht ist so stolz
drauf, dass er einen mit der Nase draufstößt. Aber schön,
oder?  Da  haben  wir  doch  so  einiges,  was  die  Nicht-
Rahmenhandlung  und  den  kleinen  Plot  zusammenhält.

Der Roman schafft das Kunststück, viel zuviel Information bei
gleichzeitiger Inhaltslosigkeit zu liefern. Aber immerhin in
schön gedrechselten Sätzen, beinhaltend eine wahre Fundgrube
für die beliebte Sammlung „Schöne, fast vergessene Wörter“.
Die „Ästhetisierung des Schrecklichen“ passt dazu, aber es
bleibt eine elegante Spielerei.

Statt Herzblut spritzt einem auch dort nur Kunstblut entgegen
und es ist einem ganz unglaublich egal, ob man Gewalt so
beschreiben darf, weil diese Passagen so bemüht wirken, dass
sie  einen  nur  kalt  lassen  können.  Christian  Kracht  ist
sicherlich ein feinsinniger Autor, aber was nach der Lektüre



dieses  Romans  bleibt,  ist  der  Eindruck,  inhaltsleere
Manierismen  eines  klugen  Kopfs  gelesen  zu  haben.

Alles, was ich sehe, ist eine Klamotte, eine langweilige noch
dazu. Garniert mit dem Muff deutschen Mythen, von denen einem
auch nicht im Ansatz erklärt wird, warum sie so toll sind und
schon gar nicht, welche Lehren man daraus für die Zukunft
ziehen könnte. Irritierend.

Vielleicht ist die Entstehung des Romans mit einem drängenden
Bedürfnis des Autors zu erklären, sich mit aller Macht und
Gewalt um jeden Preis aus den Schubladen lösen zu wollen, in
die man ihn hineingepresst hat: Wunderkind, Popliterat und was
da nicht immer alles an überfrachteten Erwartungen zu lesen
ist.  Dieser  Intention  und  dem  ganzen  Roman  hätte  dafür
allerdings  eine  Rückbesinnung  auf  Krachts  Begabung  als
Satiriker gut getan.

Christian Kracht: „Die Toten“. Roman. Verlag Kiepenheuer und
Witsch, 212 Seiten, € 20.

Nix zu Trump
geschrieben von Bernd Berke | 30. November 2016
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Euphorie  im  Eigenheim:  Die
Bochumer Symphoniker beziehen
das Musikforum Ruhr
geschrieben von Anke Demirsoy | 30. November 2016

Bochums  neuer  Konzertsaal:
960  Plätze,  vier  Jahre
Bauzeit, 38 Mio Euro. (Foto:
Lutz Leitman)

Viktoria!  Es  ist  vollbracht.  Die  Horngruppe  der  Bochumer
Symphoniker erhebt sich von den Stühlen und schmettert das
erlösende  D-Dur-Finale  in  alle  Himmelsrichtungen.  Unter
unsäglichen Mühen wurde dieser siegreiche Schluss errungen,
nach einer langen und stürmischen Schlacht widerstreitender
Kräfte.

Jetzt  aber  gibt  es  kein  Halten  mehr.  Gustav  Mahlers  1.
Sinfonie mündet in einen Triumph, der das Herz wanken und den
Verstand stillstehen lässt. Vergessen sind die vergeblichen
Anläufe,  die  bis  zum  glücklichen  Durchbruch  nötig  waren.
Vergangen sind die schmerzlichen Dissonanzen, die enttäuschten
Erwartungen und die Momente tiefer Mutlosigkeit. Der hymnische
Choral der Blechbläser fegt alles hinweg.
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Für  einen  Moment  steht  Dirigent  Steven  Sloane  nach  dem
krachenden Schluss erschöpft da, während das Bochumer Publikum
in Jubel ausbricht. Es feiert die Eröffnung des Anneliese
Brost Musikforums, für dessen Bau der Dirigent, das Orchester,
seine Freunde und Förderer sowie eine engagierte Bürgerschaft
mehr als 15 Jahre lang tapfer gestritten haben.

Die Symbolkraft von Mahlers Musik, die den neuen Konzertsaal
(an der Viktoriastraße!) mit Klang und Leben füllt, dürfte
selten sinnreicher geklungen haben als an diesem Abend. Zum
ersten Mal in ihrer fast 100-jährigen Geschichte haben die
Bochumer Symphoniker ein eigenes Zuhause, trotz knapper Kassen
und kontroverser Debatten. Das Nomadentum zwischen fremden,
oft  nicht  verfügbaren  und  akustisch  unbefriedigenden
Spielstätten  hat  endlich  ein  Ende.

Steven Sloane hat mehr als
15  Jahre  für  das  neue
Musikzentrum gekämpft (Foto:
Christoph Fein)

Steven  Sloane  dirigiert  Mahlers  sinfonischen  Erstling
auswendig. Er präsentiert eine optimistische Lesart, die viel
von Österreichs lieblichen Seiten erzählt: von Naturlauten,
Vogelstimmen,  frohen  Wanderliedern,  rustikalen  Ländlern  und
schmeichlerisch  wiegenden  Walzern.  Kraftvoll  marschiert  das
robuste  Scherzo  voran.  Wo  Trompetensignale  aus  sphärischer
Ferne zu uns dringen, tut sich die unergründliche Dunkelheit
des Weltalls auf.
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Oft sind es quäkende, nachgerade spöttisch meckernde Einwürfe
der  Holzbläser,  die  das  vermeintliche  Idyll  bei  Mahler
zerfetzen. In Bochum kommt „der Titan“, so der Beiname von
Mahlers 1. Sinfonie, freilich recht samtpfötig daher. Er kennt
zwar Abgründe, aber wenig schneidenden Schmerzenslaut, wirkt
zuweilen  sogar  gefallsüchtig.  Das  schadet  vor  allem  dem
langsamen dritten Satz, dessen grotesker Trauermarsch unter
dem Dirigat von Steven Sloane mehr harmlos-hübsche Collage ist
als beißende Parodie. Statt das nach Moll gewendete Bruder-
Jakob-Thema  von  einem  Solo-Kontrabassisten  vortragen  zu
lassen, was absichtsvoll jämmerlich klingt, lässt Bochums GMD
es von der gesamten Bassgruppe klangschön intonieren.

Die  finale  Apotheose  aber  gelingt,  wenn  auch  unter  der
Aufbietung  aller  Kräfte,  die  das  Orchester  nach  dem
viertägigen  Eröffnungstrubel  und  zwei  weiteren
Sinfoniekonzerten noch zu mobilisieren vermag. Zum Prüfstein
wird Mahlers Sinfonie auch für den Konzertsaal, der nun zeigen
muss, was er akustisch zu bieten hat.

Im Hochparkett fällt das Resultat höchst erfreulich aus. Jedes
leise Zischen des Beckens, jeder Ton der Harfe, jeder dumpfe
Pianissimo-Schlag auf den großen Metallgong ist deutlich zu
vernehmen. Die Streicher klingen warm, die Pauken punktgenau
und trennscharf, die Holzbläser sonor und edel. Nichts ist
vermatscht oder knallig, auch nicht im druckvollen Fortissimo-
Getümmel.

Der Weg in den Konzertsaal
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führt  durch  die  ehemalige
Marienkirche  (Foto:  Lutz
Leitman)

Zurücklehnen und genießen lautet da die Devise, zumal ein
kluger Kopf für diesen Abend eine ungemein beziehungsreiche
Werkfolge  ersonnen  hat.  Das  Programm  gleicht  einer
Gratwanderung zwischen Spätromantik und musikalischer Moderne.
Es bietet zudem ein großes Spektrum von Klangfarben und – mit
György  Ligetis  Orchesterwerk  „Lontano“  –  einen  roten
thematischen  Faden.  Es  sind  schließlich  die  fernen,  aus
anderen Sphären zu uns herüber wehenden Klänge, die diesen
Abend über das Normalmaß heben.

Richard Wagners „Lohengrin“-Ouvertüre, ein Orchesterstück von
Arnold Schönberg, zwei Teile aus dem „Himmelfahrt“-Zyklus von
Olivier Messiaen und schließlich György Ligetis Geniestreich
„Lontano“ führen exemplarisch vor, wie der neue Konzertsaal
klingt. Zunächst sind die Bläser an der Reihe: In Messiaens
„Majesté du Christ demandant sa gloire à son Père“ führt die
Trompete sehr dominant, während die anderen Bläserstimmen sich
darunter auffächern wie das Register einer Orgel.

Wagners  „Lohengrin“-Ouvertüre  strömt  vom  ätherisch-zarten
Pianissimo  der  Geigen  bruchlos  und  balsamisch  bis  zum
majestätischen  Fortissimo-Höhepunkt.  Das  dritte  von  Arnold
Schönbergs Fünf Orchesterstücken op. 17, vor allem aber György
Ligetis  „Lontano“  eröffnen  wahre  Klangfarbenwunder.  Es  ist
schlicht zum Staunen, welche Körperlichkeit Ligetis Musik im
Raum gewinnt. Wie sie sich zu Wolken ballt, die mal gleißendes
Licht, dann wieder mysteriöses Dunkel verströmen. Der Saal
bildet dieses feine Ton-Gewebe ab wie eine Skulptur, die ganz
allmählich ihre Form verändert. Wir hören eine hochexpressive
Musik, die wie aus dem Nichts kommt und nach einem langen
Decrescendo ins Unhörbare zurück gleitet.

Momente reiner, ja kristalliner Schönheit schenkt uns Olivier
Messiaens  „Prière  du  Christ  montant  vers  son  Père“.  Die



Streicher der Bochumer Symphoniker erfüllen das Werk mit einer
Leuchtkraft, als fiele Licht durch Kirchenfenster. Für Bochums
neuen  Konzertsaal,  der  über  die  ehemalige  Marienkirche
zugänglich ist, lässt sich ein passenderes Programm schwerlich
denken.

(Informationen  zum  Programm  der  Bochumer  Symphoniker  unter
http://www.bochumer-symphoniker.de/konzerte/)

Das neue Zuhause der Bochumer
Symphoniker  ist  ein
spektakuläres Bau-Ensemble
geschrieben von Martin Schrahn | 30. November 2016

Blick auf die Außenseite des
Musikforums.  In  dem
länglichen  Gebäude  findet
sich der große Saal. Foto: -
n

Das Erstaunen ist groß, schon der erste Eindruck nimmt uns
gefangen. Denn dieses dreiteilige Bauensemble, wie es sich
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aneinanderschmiegt im Herzen der Bochumer Innenstadt, ganz nah
am Bermuda3Eck, ist so außergewöhnlich wie wohl einzigartig.
Weil hier das geneigte Publikum den großen Konzertsaal links
oder den multifunktionalen Kammermusiksaal rechts durch eine
mittig  gelegene  Kirche  erreicht.  Willkommen  also  im
nigelnagelneuen Anneliese Brost Musikforum Ruhr, der ersten
eigenen Spielstätte der Bochumer Symphoniker.

Die Kombination mit der Kirche, St. Marien, ist ein Coup.
Bereits 2002 wurde sie profaniert, sie dämmerte vor sich hin,
verkam, es drohte der Abriss. Doch die nun realisierte Lösung,
durchgesetzt nach zähem Ringen, entpuppt sich als der pure
Glücksfall. Die Bauten strahlen Harmonie aus, in ihrer Länge
bilden sie, parallel zur Viktoriastraße, eine Linie, denn die
neuen  Gebäude  reichen  nicht  höher  als  die  Traufe  des
einstmaligen Gotteshauses. Nur der Kirchturm überragt alles.
In seinem Innern hängt noch eine der alten Gussstahlglocken,
auf b gestimmt. Ein herrlich warm klingender Pausengong – die
Blicke wandern anerkennend nach oben.

Die  Kirchenglocke
als  Pausengong.
Foto:  -n

Dabei gibt sich der Kirchenraum selbst in strahlendem Weiß,
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und mancher mag damit im ersten Moment Kälte assoziieren. Doch
weit gefehlt: Das helle Licht blendet an keiner Stelle, die
kirschbaumfarbenen  Möbel  von  Garderobe,  Bar  und
Kartenverkaufsstand fangen das Weiß geschickt auf. Große Türen
links und rechts führen schließlich über ein Zwischenfoyer zur
jeweiligen Spielstätte. Und auch hier: ein Gefühl von Wärme
und Behaglichkeit macht sich breit.

Der  große  Saal:  Prinzip  Schuhschachtel,  aber  durch  einige
Rundungen ist die Kastenform geschickt aufgelockert. Exakt 964
Menschen  finden  hier  Platz,  auf  cremefarbenen  Sitzen  im
Parkett  und  Hochparkett,  auf  zwei  Emporen  sowie  auf  zwei
Galerien, die sich links und rechts längs des Raumes befinden.
Wieder  dominiert  das  Holz  der  amerikanischen  Kirsche  den
Blick,  oben  fallen  fünf  helle,  geschwungene  Akustiksegel
ebenso auf wie eine luftig konstruierte Mikadodecke, über der
sich indes noch allerlei Technik verbirgt. Nett wirken einige
„Gardinen“  an  den  Saalwänden,  sie  dienen  allerdings  der
Akustik und versagen sich damit jeder ästhetischen Debatte.

Zum kleinen Saal sei gesagt, dass er maximal 324 Plätze fasst,
aber auch in mehrere kompakte Raummodule umgewandelt werden
kann.  Hier  soll  vor  allem  die  Bochumer  Musikschule  eine
weitere  Wirkungsstätte  finden,  die  mit  mehr  als  10.000
Studierenden eine der größten Deutschlands ist. Die Bochumer
Symphoniker wiederum geben hier Kammermusikabende oder Kinder-
,  Jugend-  und  Familienkonzerte.  Nicht  zuletzt  ist  der
Kirchenraum selbst Spielstätte, etwa für kleine Jazzkonzerte
oder Lesungen.



Steven  Sloane,  seit  1994
Chef  der  Bochumer
Symphoniker.  Auch  sein
beharrlicher  Einsatz  war
Garant für die Realisierung
der neuen Spielstätte. Foto:
Christopher Fein

So ist es also geschafft. Die Bochumer Symphoniker, die 2019
ihren 100. Geburtstag feiern können, haben endlich ein eigenes
Zuhause. Und es ist nur gut, dass sich dieses Heim mitten in
der  Stadt  befindet.  Die  zeitweilig  ernsthaft  diskutierte
Alternative,  ein  Neubau  nahe  der  Jahrhunderthalle,  wirkt
rückblickend geradezu bizarr. Hier ins Zentrum gehört dieses
„Musikforum“, das den Namen der einstigen Verlegerin Anneliese
Brost trägt, deren Stiftung das Haus mitfinanziert hat. Wozu
zu sagen ist: Ohne die unermüdliche Kärrnerarbeit von Steven
Sloane – Chef des Orchesters seit 1994 und bis mindestens 2020
– und ohne das breite finanzielle Engagement von mehr als 20
000 Spendern, zumeist Bochumer Bürgern, wäre das Projekt wohl
kaum geglückt.

Das Haus mit Leben zu füllen, über den euphorischen Beginn der
Eröffnungswoche hinaus, ist nun die nächste Herausforderung.
Immerhin: Der Run auf die Abos dieser Saison ist groß. Und
nach  17  Jahren  einer  teils  hitzigen,  teils  sich  im  Kreis
drehenden Debatte über Pläne, Standorte, Kosten und Nutzen
scheint alles Kommende eine Kleinigkeit. Nun gilt’s der Kunst.

http://www.revierpassagen.de/38672/das-neue-zuhause-der-bochumer-symphoniker-ist-ein-spektakulaeres-bau-ensemble/20161108_0022/sloane_foto_1617_credit_christopher_fein_versandgeeignet


„Schwarze Kohle, rotes Licht“
– Schwere Jungs erinnern sich
an ihr früheres Revier
geschrieben von Bernd Berke | 30. November 2016

Kriminelle  Vergangenheit  im
Ruhrgebiet:  der  Typ,  den
alle  nur  „Coca“  nennen.
(Screenshot  aus  der
besprochenen  WDR-Sendung)

Wer  sich  diesen  Titel  ausgedacht  hat,  müsste  eigentlich
kräftig in die Klischeekasse einzahlen: Der TV-Film „Schwarze
Kohle, rotes Licht“ (WDR) handelt von kriminellen Umtrieben im
Ruhrgebiet,  unter  besonderer  Berücksichtigung  des  Rotlicht-
Milieus. Kein läppisches Thema.

Der  fürs  Dreiviertelstunden-Raster  (quasi  eine  Schulstunde)
gezimmerte, bereits ausgestrahlte Beitrag von Peter F. Müller
setzte mit Archivaufnahmen in der „Wirtschaftswunder“-Zeit der
späten 1950er und frühen 60er Jahre an und hangelte sich bis
in die 80er. Stellenweise im raunenden Tonfall, suchte man das
Böse in der „Parallelwelt“ des Reviers zu beschwören. Ähnliche
Filme könnte man, mit anders gelagerter Folklore, wohl über
alle  deutschen  Metropolen  anfertigen.  Aber  hier  hatte  der
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Zungenschlag eindeutig „Pott“-Färbung. Und der Film behauptet
stark,  in  Sachen  Kriminalität  sei  das  Ruhrgebiet  damals
bundesweit „ganz vorn“ gewesen.

Luden in Luxuskarossen

Das Spektrum reichte vom Doppel- und Serienmord über Betrug
und  Steuerhinterziehung  im  ganz  großen  Stil  bis  hin  zu
lukrativen Puffs und illegalen Spielcasinos. Genüsslich wurden
„Luden“ (Zuhälter) gezeigt, die mit ihrem Rolls Royce oder
ähnlich  extravaganten  Karossen  vorfuhren  und  Hof  hielten.
Fernsehmacher gieren halt nach solchen Bildern.

Reichlich  kamen  ehemalige  Spitzbuben  (putziges  Wort  von
früher) mit Rocker-Attitüde zu Wort, die etliche Jahre Knast
abgesessen haben, nun aber geradezu altersweise zurückblicken.
In ihre ruhigeren Jahre gekommen, zeigen diese kernigen Typen
geradezu sympathisch abgeklärte Züge. Die schweren Jungs (noch
so ein Ausdruck von damals) haben so manches erlebt, denen
macht niemand was vor. Und sie haben einen speziellen Humor…

Ganoven mit und ohne Stil

Natürlich verrieten sie den TV-Leuten nicht, wie und wovon sie
heute so leben. Nicht, dass da noch die Falschen zuschauen!
Das war vielleicht der Deal: Ihr erzählt uns ein paar derbe
Schwänke  und  wir  stellen  keine  zudringlichen  Fragen.  So
konnten sich die Herren auch rühmen, einst – wenn’s drauf
ankam – im feinen Zwirn aufgetreten zu sein, während heutige
Zuhälter  oft  in  Trainingskluft  auftauchten.  Merke:  Den
Jungspunden ermangelt es ganz einfach an Stil und Qualität.

Trotzdem:  Die  trockenen  Statements  der  einstigen  Ruhri-
Szenegrößen wie „Coca“ und Klaus „Hüpper“ Wagner (der vorher
„auf  Zeche“  malocht  hatte)  waren  bereits  das  Stärkste  an
diesem ansonsten etwas dürftigen Film. Der Stoff wurde nicht
durchdrungen,  es  gab  praktisch  keinerlei  Erkenntnisse  über
pure Fakten und Phänomene hinaus. Dass manche Kerle sich als
schrankenlos freiheitsliebende „Hippie-Rocker“ verstanden und



in ihren Gangs Ersatzfamilien gesucht haben, war einer der
wenigen,  allerdings  recht  mageren  gesellschaftlichen
Vertiefungs-Ansätze, die jedoch nicht weiter verfolgt wurden.

Raffinierte kriminelle Geschäftsmodelle nötigen im Nachhinein
selbst der Polizei Respekt ab: „Der hätte auch eine große
Firma  leiten  können“,  sagt  ein  Ex-Beamter  über  einen
Delinquenten.

Erschröckliches Panoptikum

Bei  Nennung  von  Verbrecher-Namen  wie  Alfred  Lecki,  Petras
Dominas  und  Erhard  Goldbach  klang  –  gleichsam  in  negativ
getönter Nostalgie – etwas aus zeitlicher Ferne nach. Doch gar
zu atemlos wurden diese Fälle abgehandelt, als dass sie übers
reine Geschehen hinaus hätten ergiebig werden können.

Das erschröckliche Panoptikum des Verbrechens erschöpfte sich
weitgehend in bloßer und blasser Chronologie, in braver, auch
sprachlich  ziemlich  unbedarfter  Nacherzählung  einiger
spektakulärer Kriminalfälle. „Analytisch“ erhob sich das kaum
über die Tiefebene von Eduard Zimmermanns berüchtigter Sendung
„Aktenzeichen XY…ungelöst“, die denn auch in Wort und Bild
zitiert wurde; ebenso pflichtschuldigst, wie man auch an den
legendären Duisburger „Tatort“-Kommissar Schimanski erinnerte.
Man wollte eben nichts auslassen – und versäumte dabei das
Wesentliche.

Revierspezifisch  waren  übrigens  die  buchstäblich  engen
Beschränkungen, denen die Polizeiarbeit unterlag. Jenseits der
im Ruhrgebiet allgegenwärtigen Stadtgrenzen durften sie in der
Regel  nicht  ermitteln,  wie  Ex-Polizisten  zähneknirschend
verrieten. Die Ganoven kriegten das natürlich spitz – und
machten daraus ein Katz- und Maus-Spiel.

https://de.wikipedia.org/wiki/Alfred_Lecki
https://de.wikipedia.org/wiki/Erhard_Goldbach


Pressereise  zu  den
Projektoren:  Mit  Panasonic
auf  Kulturtrip  nach  Aarhus
(oder auch nicht)
geschrieben von Bernd Berke | 30. November 2016
Kinners, da hab’ ich ja mal wieder eine ganz tolle Einladung
zur  Pressereise  (Neudeutsch  „Media  Tour“)  auf  dem  Tisch
liegen. Demnach dürfte ich für zwei Tage ins dänische Aarhus
kommen, immerhin Europäische Kulturhauptstadt 2017.

Warum  ich  noch  zögere,  gar  dankend  ablehnen  möchte?
Beispielsweise,  weil  es  sich  gar  nicht  um  eine  generelle
Stadtführung im Sinne des ehrenvollen Titels handelt. Sondern?
Lediglich um den Besuch einer Ausstellung zum Thema Steinzeit,
die zwar schon am 8. Oktober begonnen hat, aber noch über ein
Jahr dauert. Nun gut, als Dreingabe wird noch ein Gefängnis-
Museum besichtigt.

…außerdem  war  ich
schon  mal  in
Aarhus.  (Foto  von
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2003: Bernd Berke)

Und wer lädt da ein? Der Elektronik-Konzern Panasonic. Warum
ausgerechnet  der?  Weil  in  der  Steinzeit-Schau  über  100
Projektoren der Firma zum Einsatz kommen. Aha. Oder besser:
Oha!

Verheißungsvolles Zitat: „Panasonic kommt selbstverständlich
für die Flüge, Verpflegung und Übernachtungskosten auf.“

Na, prima. Mag sein, dass – ganz vereinzelt – Journalisten
nach solchen Gelegenheiten gieren. Ich frage mich allerdings,
was die Einladenden erwarten. Na, was wohl? Etwas Präsentables
für den Pressespiegel, versteht sich. Vielleicht Baukasten-
Sätze dieser rasend schnell gefügten Art:

„Der  Kontrast  zwischen  der  Steinzeit  und  ihrer  optisch
perfekten HiTech-Präsentation könnte nicht größer sein. Über
100 Projektoren der Firma Panasonic katapultieren uns auf eine
spannende Zeitreise in die ferne Vergangenheit…“

Oder so, noch etwas plumper:

„Dank  sei  dem  Hersteller  Panasonic,  dessen  über  100
hypermoderne  Projektoren  uns  mitten  in  die  Steinzeit
versetzen. Das ist aufregende Vorgeschichte zum Anfassen…“

Oder so:

„Steinzeitfreunde,  aufgepasst!  …(rhabarberrhabarber)…  Fazit:
Ohne die lichtstarken Projektoren wäre die Ausstellung nur
halb so eindrucksvoll.“

Genug. Ihr wisst schon, was ich meine.

Liebe PR-Leute von Panasonic, schaut her, ich liefere solche
Sätze völlig kostenlos; ohne eure Pressereise in Anspruch zu
nehmen. Und sagt selbst: Die Ökobilanz dieses Beitrags kann
sich sehen lassen, sie ist nahezu klimaneutral. Kein Kerosin-
und  Benzin-Verbrauch,  nur  ein  kleines  bisschen  Strom  für



meinen Computer.

So,  liebe  Leser  und  User,  Frauen  inbegriffen.  Wenn  ihr
demnächst irgendwo schnuckelige Berichte über die Steinzeit-
Ausstellung in Aarhus vorfinden solltet, so kennt ihr einen
mutmaßlichen  Anstoß.  Achtet  mal  auf  etwaiges  Product
Placement. Womit ich natürlich überhaupt nichts unterstellt
haben möchte.

Verlorene Illusionen: Die gar
nicht  mehr  so  wunderbaren
Reisen der Sibylle Berg
geschrieben von Britta Langhoff | 30. November 2016
Sibylle  Berg  kennt  man  als  Dramatikerin,  Autorin  und
polarisierende  Kolumnistin.  Einem  breiten  Publikum  weniger
bekannt hingegen sind ihre Reisereportagen. Das könnte sich
jetzt  ändern.  Unter  dem  nicht  so  ganz  zutreffenden  Titel
„Wunderbare Jahre – als wir noch die Welt bereisten“ ist eine
Sammlung  von  Erlebnisberichten  der  vielgereisten  Frau  Berg
erschienen.
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Der Klappentext verspricht uns Erzählungen aus einer schönen,
abenteuerlichen, romantischen Welt. Wer Sibylle Bergs Werke
auch  nur  ein  bisschen  kennt,  kann  sich  allerdings  schon
denken, was er direkt in der Einleitung erfährt: Wer sich auf
der Couch fein eingekuschelt gerne in nostalgischen Gefühlen
ergehen möchte, der schaue sich lieber wunderschöne Rucksack-
Dokus auf Kultursendern an.

Krisen- und Erregungsgebiete

Die Reportagen aus Sibylle Bergs „wunderbaren Jahren“ zeigen
hingegen: Der Terror war immer schon da, angstfrei reisen
konnte man nie. Die Berichte erzählen aus Krisengebieten wie
dem Kosovo in den Neunzigern, aus Erregungsgebieten wie Cannes
zur  Festival-Zeit,  von  ganz  persönlichen  Erfahrungen  in
Herzensstädten  der  Autorin  oder  auch  ganz  profan  von  der
Langeweile als Passagierin auf einem Frachtschiff.

Doch eines war anders damals: Damals, das war die Welt, als
man  noch  Fernweh  hatte  und  verklärungsbereit  war.  Die
wunderbaren  Jahre  waren  deshalb  wunderbar,  weil  man  noch
Hoffnung hatte.

Das Meer ist nur noch Wasser

Nun setzt die Desillusionierung ein. Wenn man Meer nicht mehr

http://www.revierpassagen.de/38603/verlorene-illusionen-die-gar-nicht-mehr-so-wunderbaren-reisen-der-sibylle-berg/20161105_2231/berg_25359_mr-indd


als Meer, sondern einfach nur als Wasser sieht, trauert man um
die Zeit, in der alles aufregend war. Leben nutzt sich eben
ab. So einfach, aber auch wesentlich zugleich sind manche
Erkenntnisse, die Sibylle Berg in diesen Berichten vermittelt.
Den Gegensatz zwischen der einstmals hoffnungsfroh zu einer
Reise  aufbrechenden  Autorin,  die  noch  glaubte,  die  Welt
verbessern  zu  können  und  der  heute  fast  komplett
desillusionierten  Kolumnisten  wird  vor  allem  durch  die
Nachsätze herausgearbeitet, die auf jeden ihrer Reiseberichte
folgen und die in kurzen, knappen, sehr sachlichen Sätzen den
heutigen Zustand des jeweiligen Reiseziels beschreiben.

Der erste und der zweite Blick

Sibylle  Berg  kann  sehr  elegant  formulieren,  ihre  manchmal
genial bösen Spitzen erkennt man oft erst auf den zweiten
Blick. Vermutlich ist dies mit ein Grund dafür, dass sie oft
polarisiert. Die einen nicken auf den ersten Blick und merken
erst  auf  den  zweiten,  dass  sie  ertappt  worden  sind.  Die
anderen sind beim ersten Blick irritiert, nicken dann aber
beim zweiten. Auch in ihren Reisereportagen ist die präzise
Beobachterin Berg gewohnt gnadenlos ehrlich, sie geht aber
auch mit sich selbst und ihrem einstigen Blick auf die Welt
schonungslos ins Gericht.

Arroganz nur bei Bedarf

Auch der Tonfall ist nicht durchgehend so, wie man ihn von der
gern überspitzenden Kolumnistin kennt. Ihre oft beanstandete
Selbstgerechtigkeit  hat  sie  in  diesen  Berichten  jedenfalls
außen vor gelassen und die ihr nachgesagte Arroganz lebt nur
auf, wenn sie gebraucht wird – um dem Leser und dem Reisenden,
also auch sich selbst den Spiegel vorzuhalten. Vor allem an
der sich selbst tätschelnden Wohlstandsgesellschaft arbeitet
sie sich böse ab, der Bericht über Cannes kriegt zur Strafe
für  soviel  glitzernden  Glamour  nicht  einmal  eine  der
begleitenden  Illustrationen  der  ausgezeichneten  Comic-
Zeichnerin Isabel Kreitz. Da sind die kleinen Lästereien, die



sich ab und an gönnt (wie etwa im Bericht über London am Tag
der Königskindeskinder-Hochzeit) nachgerade erholsam.

Sibylle  Berg:  „Wunderbare  Jahre.  Als  wir  noch  die  Welt
bereisten“. Carl Hanser Verlag, München. 186 Seiten, €18,50.

Kaputte Theater, alte Säcke –
eine  betrübliche  Wanderung
durch  die  NRW-
Theaterlandschaft
geschrieben von Rolf Pfeiffer | 30. November 2016
Um die nordrhein-westfälische Theaterlandschaft steht es nicht
gut. In Köln und Dortmund werden die Gebäude saniert, und in
beiden Städten dauert das länger als geplant. Doch wenigstens
stellt hier noch keiner die Häuser als solche in Frage. In
Düsseldorf  hingegen,  der  Landeshauptstadt,  ist  nichts  mehr
sicher. Ebenfalls wird hier das Haus saniert, die Kosten der
Sanierung  laufen  davon,  und  ein  „kunstsinniger“
Oberbürgermeister stellt sich und seinen Genossen laut die
Frage, ob das denn wirklich alles sein müsse.
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Auch  nicht  mehr  die
Allerjüngsten, doch ab 2018
für  die  RuhrTriennale
verantwortlich:  Stefanie
Carp  und  Christoph
Marthaler.  (Foto:  Bernd
Berke)

Man könne das Filetgrundstück, auf dem das Theater derzeit
noch die Stirn zu stehen hat, doch viel besser vermarkten. Und
wenn  man  die  alte  Bude  aus  der  Nachkriegszeit  wegen
Denkmalschutz schon stehenlassen müsse, könne man dort doch
wenigstens  etwas  Interessanteres  machen  als  ausgerechnet
Theater. Kongresse abhalten zum Beispiel. „Eventbude“ wäre der
passende Kampfbegriff, auf den, wie bekannt, Claus Peymann das
Copyright hat.

Düsseldorfer Misere

Immerhin  würden  Abriß  oder  Umwidmung  des  Theaters  in  der
Stadt,  in  der  einst  Gustaf  Gründgens  wirkte,  keinen
Intendanten arbeitslos machen, denn Wilfried Schulz, der aus
Dresden  an  den  Rhein  kam,  ist  Jahrgang  1952  und  könnte
wahrscheinlich mit geringen Abzügen vorzeitig in Rente gehen
(bitterer  Scherz!).  Allerdings  hatte  er  wohl  andere
Vorstellungen von Theaterarbeit, als er aus Dresden in den
tiefen Westen wechselte, hatte Ideen, wie er in Düsseldorf die
Karre aus dem Dreck ziehen würde, die dort seit dem Abgang
Amélie Niermeyers 2011 und dem „Burnout“ ihres Nachfolgers
Staffan Valdemar Holm steckt.

Ein  tapferer  Senior  hatte  zwischenzeitlich  die  Stellung
gehalten: Günther Beelitz (75), der das Haus schon einmal von
1974 bis 1986 geleitet hatte. Doch nun? Nun befindet OB Thomas
Geisel  (und  mit  ihm  fraglos  etliche  weitere  kunstsinnige
Lokalpolitiker),  daß  das  Schauspiel  im  „Central“,  der
Ausweichspielstätte in Bahnhofsnähe, sehr gut aufgehoben sei.



Das Land schweigt

Irgendwie fragt man sich da schon, welche Vorstellung die
Düsseldorfer  Lokalpatrioten  von  Urbanität  haben,  von
städtischem  Leben  und  städtischer  Kultur.  In  der  Antwort,
fürchte ich, wäre viel weißes Rauschen. Und eine zweite Frage
drängt sich auf: Würden kulturlose Lokalpolitiker wie die in
Düsseldorf  auch  so  dreist  auftreten,  wenn  sie  es  mit
selbstbewußten,  erfolgreichen  Theaterleuten  zu  tun  hätten
statt mit personellen Notnägeln? Wilfried Schulz ist damit
ausdrücklich  nicht  gemeint.  Zwischen  Niermeyers  Abgang  und
Schulz‘ Dienstantritt sind fünf Jahre verstrichen, in denen
das Düsseldorfer Schauspielhaus langsam aber sicher in den
Bedeutungsverlust trieb.

Hat  in  diesem  Zusammenhang  übrigens  jemand  etwas  von  der
Landesregierung gehört? Das Theater der Landeshauptstadt wird
nämlich  von  Land  NRW  mitfinanziert,  ist  somit  auch  ein
Staatstheater, und eigentlich müßte das Land ein vehementes
Interesse an diesem kulturellen Aushängeschild haben. Hat es
aber wohl nicht. Kulturelle Präferenzen dieser Landesregierung
sind ja eh kaum auszumachen, und wenn doch, dann liegen sie
eher im pädagogischen Bereich, dann hat man es in der Kunst
lieber breit als hoch. Mit etwas Wehmut denkt man da an alte
Zeiten, in denen ein Ministerpräsident Jürgen Rüttgers die
Verdoppelung  der  Kulturausgaben  verkündete  und  ein
Kulturstaatssekretär mit Namen Hans-Heinrich Grosse-Brockhoff
in den Spielstätten des Landes fast allgegenwärtig war.

Den Namen der amtierenden Kultusministerin mußte ich googeln:
Christina Kampmann heißt sie, Jahrgang 1980, seit 2015 im Amt
und außer für Kultur auch für Familie, Kinder, Jugend und
Sport zuständig. Ihre Vorgängerin (wieder gegoogelt) war Ute
Schäfer,  Jahrgang  1954,  die  jetzt  ihren  (Vor-)  Ruhestand
genießt. Beide keine politischen Schwergewichte. Ob von Frau
Kampmann noch was kommt? (Detaillierte Bemerkungen über eine
glanzlose Landesregierung, ihre skandalösen Kunst-Verkäufe und
ihre Neigung zum Wegducken bei ungeliebten Themen spare ich



mir an dieser Stelle.)

Intendantin und „Chef-Regisseur“

Falsche  Personalentscheidungen  standen  am  Anfang  der
Düsseldorfer  Schauspielkrise,  und  nachher  ist  man  immer
klüger. Blicken wir nun auf die Ruhrtriennale, die ebenfalls
zu einem wesentlichen Teil vom Land finanziert wird und alle
drei  Jahre  einen  neuen  Intendanten  bekommt.  Offensichtlich
wollte und will man hier in Fragen der Intendanz kein Risiko
eingehen.  Hier  sollen  es  die  alten  Männer  richten.  Dem
Niederländer Johan Simons (70) folgt 2018 Christoph Marthaler
(Jahrgang 1951) nach, der dann also, wir rechnen mal kurz, 67
Jahre alt sein wird.

Doch halt, in Wirklichkeit ist es ja ganz anders! Intendant
wird  eine  Intendantin,  eine  Frau  im  Amt  war  überfällig!
Stefanie Carp, fünf Jahre jünger als Marthaler und, nebenbei
bemerkt, Schwester des Oberhausener Theaterleiters Peter Carp.
Schaut man sich ihren beruflichen Werdegang an, könnte man
sie, und das ist nicht despektierlich gemeint, eine „ewige
Dramaturgin“ nennen, war sie doch in Sonderheit für Christoph
Marthaler viele Jahre lang das, was beispielsweise Hermann
Beil für Claus Peymann ist. Auch hat sie wiederholt die Wiener
Festwochen geleitet.

Nun ist sie also Intendantin der Ruhrtriennale; Marthaler ist
ihr „Chef-Regisseur“, fraglos eine interessante Position, die
man am Theaterbetrieb bisher kaum kannte. Da sich die beiden
von der Berliner Volksbühne her gut kennen, mag das das Werk
wohl  gelingen.  Besonders  gespannt  muß  man  auf  das
Musikprogramm dieses traditionell musikorientierten Festivals
sein, bei so viel Sprechtheater-Kompetenz. Aber in Marthalers
Inszenierungen wird ja meistens sehr schön gesungen.

Wo sind die Jungen?

Simons ist Holländer, Marthaler Schweizer, Frank Hoffmann, der
Intendant der Ruhrfestspiele, ist Luxemburger, der designierte



neue  Chef  im  Dortmunder  Kulturzentrum  „U“,  Edwin  Jacobs,
wiederum  Holländer.  Zum  gelassenen  Ruhrgebiets-
Internationalismus  paßt  das  durchaus.  Doch  stimmt  es  auch
nachdenklich, daß große Teile des kulturellen Spitzenpersonals
a.) im Land nicht zu finden waren und b.) selten unter 60
Jahre alt sind, oft deutlich älter.

Bitte  nicht  mißverstehen:  Nichts  spricht  dagegen,
Leitungspositionen in Theatern und Museen mit Ausländern zu
besetzen, das ist weltweit gang und gäbe. Hartwig Fischer
beispielsweise,  der  so  gut  mit  Berthold  Beitz  konnte  und
durchaus  seinen  Anteil  an  der  Verwirklichung  des  neuen
Folkwang-Museums  in  Essen  hat,  leitet  jetzt  (als  erster
Ausländer) das British Museum in London. Zum British Museum
gehört die Tate Gallery of Modern Art, deren Chef Chris Dercon
wiederum Nachfolger Frank Castorfs als Intendant der Berliner
Volksbühne wird, was indes von vielen als Skandalon empfunden
wird… (Vielleicht kein so gutes Beispiel.).

Besorgniserregend aber ist, wenn wir auf NRW blicken, daß
nirgendwo im ganzen großen Kulturbetrieb jemand zu entdecken
ist, Mann oder Frau und idealerweise noch nicht kurz vor der
Rente,  den  oder  die  man  als  kulturellen  Hoffnungsträger
bezeichnen könnte. Sicherlich kann niemand einen Künstler vom
Range  des  verstorbenen  Christoph  Schlingensief  aus  dem
Zylinder  ziehen,  auch  kleinere  Talente  schon  stimmten
ermutigend. Doch wenn Anselm Weber, noch Intendant in Bochum,
in der nächsten Spielzeit nach Frankfurt wechselt, räumt er
seinen Platz für den, wie schon erwähnt, 70jährigen Johan
Simons. Aufbruch sieht anders aus.

Vielleicht ist es ja so, daß kleinmütige Findungskommissionen
es  Mal  um  Mal  vermieden  haben,  mit  Jüngeren  ein
experimentelles  Tänzchen  zu  wagen.  Man  hat  ja  nicht
dabeigesessen. Das Resultät bleibt das gleiche, und die Parole
lautet „Alte Säcke an die Macht“.

Dortmunder Spezialisten



Hat da jemand „Aber Dortmund!“ gerufen? Nun gut: Auch die
Dortmunder haben Streß mit ihrer Theatersanierung. Wie bekannt
spielt  man  im  „Megastore“,  einem  Lagerhallenkomplex  im
Gewerbegebiet,  die  Sanierung  des  Schauspielhauses  verzögert
sich, wird überdies teurer als geplant. Aber wer hätte auch
anderes erwartet? Die Tatkraft und die Kreativität, mit denen
sich das Dortmunder Theater diese (Anti-) Spielstätte erobert
hat, sind auf jeden Fall beeindruckend.

Hier  können  zukünftige  Ruhrtriennale-Intendanten  noch  etwas
lernen, wenn sie wieder eine alte Industriehalle bespielen
sollen, die anscheinend für alles besser geeignet ist als für
Theater.  Doch  muß  man  Zweifel  haben,  ob  dieses  sehr
sportliche, sehr dem theatralischen Jugendbereich zugewandte
und  in  diesem  Sinne  hochspezialisierte  Dortmunder  Theater
wegweisend für die Entwicklung in der Region ist. Trotzdem bin
ich jetzt schon sehr gespannt auf das, was Kay Voges und die
Seinen  demnächst  im  renovierten  Schauspielhaus  zustande
bringen werden.

Alle paar Tage ein „Album des
Jahres“ – über das entgrenzte
Rühmen in den Feuilletons
geschrieben von Bernd Berke | 30. November 2016
Vielfach wurde und wird dieser Tage Leonard Cohens neues Album
„You  Want  it  Darker“  besprochen,  und  zwar  zu  allermeist
feierlich,  ja  hymnisch,  als  wäre  es  ein  quasi-religiöses,
jedenfalls transzendentes Ereignis.

Tatsächlich  hat  der  in  Würde  gealterte  große  Meister  mit
letzten  verbliebenen  Kräften  eine  verehrungswürdige,
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berührende Platte geschaffen. Insofern ist all das Rühmen in
diesem  Falle  sicherlich  angebracht.  Manche  halten  ja  auch
Leonard Cohen – und nicht so sehr Bob Dylan – für den wahren
Anwärter auf den Literaturnobelpreis. Gerade bei ihm mögen
also  euphorische  Höhenflüge  am  Platze  sein.  Ihm  gebühren
größere Worte als anderen.

Aus  der  Reihe  „Unsinnige
Vergleiche“:  Was  ist
finsterer – das Telefon, der
Kugelschreiber  oder  der
Holzkorpus  des  Radios?
(Foto:  BB)

Doch die Neigung zu Hurra und Hallelujah, zu Superlativ und
Überschreitung ist viel weiter verbreitet; auch dort, wo sie
mutmaßlich nicht hingehört.

Um noch einmal bei der neuesten Cohen-Rezeption anzuknüpfen:
Es werden unsinnige Konkurrenzen inszeniert. Da hieß es etwa
jüngst in der FAZ, Cohens Düsternis übertreffe mit seiner
neuen Produktion das gesamte Spätwerk von Johnny Cash (welch
ein  sinnloser  Vergleich!)  und  lasse  auch  David  Bowies
verstörende Abschiedsplatte weit hinter sich. Ach, wenn doch
die Werke öfter für sich gewürdigt werden könnten und nicht
ständig solchem Wettstreit unterworfen wären! Wir ahnen doch
auch  so,  dass  der  Rezensent  rundum  alle  möglichen  und
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unmöglichen  Vergleichbarkeiten  parat  hat.  Davon  sollte  er
vielsagend schweigen.

Zuständig für vorschnelle Steigerungen ist sonst gerne auch
die Süddeutsche Zeitung. Da kann es beispielsweise geschehen,
dass schon etwa Mitte Januar eilfertig das „Album des Jahres“
ausgerufen und mit großem Tremolo gepriesen wird. Im Dezember
sind dann schätzungsweise 37 Alben des Jahres und 143 Alben
(respektive Romane, Inszenierungen, Ausstellungen, Kinofilme)
„der  Stunde“  beisammen.  Bei  den  vorweihnachtlichen
Geschenketipps kommen dann noch ein paar Fuder hinzu. Ich
übertreibe nur unwesentlich. Wenn überhaupt.

Habt ihr’s nicht manchmal eine Nummer kleiner?

Der Drang zur zwanghaften, haltlosen, entgrenzten Lobhudelei
gilt – unter etwas anderen Vorzeichen – auch für regionale
Medien, bei denen der Kulturteil (intern wie extern) täglich
um  ein  bisschen  Anerkennung  ringen  muss,  sofern  er  denn
überhaupt  noch  nennenswert  vorhanden  ist.  Da  regiert  die
Furcht, sich mit den Feuilleton-Häppchen womöglich gar kein
Gehör mehr zu verschaffen. Also muss man den Mund ziemlich
voll nehmen und darf seine Gegenstände nicht durch „Verrisse“
zerfetzen, sondern muss sie noch und noch aufwerten. Motto:
Was ich hier bespreche, ist ungemein wichtig und richtig. So
erhöht  man  vor  allem  sich  selbst.  Andererseits:  Nichts
schreibt sich so süffig wie ein herzhafter Verriss.

Vielleicht  hat  ja  auch  die  nur  bedingt  kulturaffine
Chefredaktion mal wieder süffisant durchblicken lassen, dass
kritische Äußerungen im Blatt längst nicht so willkommen sind
wie nachdrückliche Empfehlungen. Dann wird’s wieder höchste
Zeit für ein bisschen „Service“, beispielsweise fürs nächste
PR-Interview  mit  (gar  nicht  mehr  so)  furchtbar  angesagten
Popstars, die uns vor ihrem Auftritt das unvergleichlich Blaue
(oder Düstere) vom Himmel versprechen.

Beispiele gefällig? Gern. In einem bekannteren Ruhrgebiets-



Blatt waren das jüngst Phil Collins, der gelobte, im Konzert
„110  Prozent“  zu  geben,  und  Robbie  Williams,  der  laut
Schlagzeile  „Hungrig  wie  nie  zuvor“  ist.  Wenn  das  keine
substanziellen Aussagen sind, dann weiß ich auch nicht.

P.S.: Viele Künstler und solche, die sich dafür halten, sehen
das alles natürlich ganz anders. Sie reklamieren Lob und Preis
fraglos  für  sich  und  sehen  im  angeblich  ewig  nörgelnden
Kritiker  den  altbösen  Feind,  der  stets  hohnlachend  auf
Kulturvernichtung aus ist.

Grandios  überdrehte
Bewegungs-Orgie:  Rossinis
„Barbier“  wieder  im  Essener
Spielplan
geschrieben von Werner Häußner | 30. November 2016

Turbulenter Selbstzweck: Die
Sänger  „moven“  in  Jan
Philipp Glogers „Barbier von
Sevilla“  in  Essen.  Foto:
Bettina  Stöß.

https://www.revierpassagen.de/38542/grandios-ueberdrehte-bewegungs-orgie-rossinis-barbier-wieder-im-essener-spielplan/20161102_1044
https://www.revierpassagen.de/38542/grandios-ueberdrehte-bewegungs-orgie-rossinis-barbier-wieder-im-essener-spielplan/20161102_1044
https://www.revierpassagen.de/38542/grandios-ueberdrehte-bewegungs-orgie-rossinis-barbier-wieder-im-essener-spielplan/20161102_1044
https://www.revierpassagen.de/38542/grandios-ueberdrehte-bewegungs-orgie-rossinis-barbier-wieder-im-essener-spielplan/20161102_1044


Sie fegen wieder über die Bühne des Aalto-Theaters in Essen,
Rossinis unsterbliche Figuren: die genervte Bedienstete Berta
und ihr Kollege Ambrogio, beide in Lohn und Brot bei Herrn
Doktor Bartolo, der sein Mündel Rosina heiraten will, um die
Mitgift  der  jungen  Frau  nicht  in  fremde  Hände  geraten  zu
lassen. Der alte Musiklehrer Don Basilio, der lieber Intrigen
als Melodien spinnt.

Und die beiden einzigen Menschen im „Barbiere di Siviglia“,
denen Rossini so etwas wie ein authentisches Gefühl zubilligt:
Der Graf Almaviva, der sich als „Lindoro“ ausgibt, um eine
wohl echte Liebe zur Erfüllung zu bringen: Seine Cavatine „Se
il mio nome“ ist ein Moment lyrischer Verzückung in einem
Trubel  musikalischer  Mechanik.  Und  der  Figaro,  jener
Tausendsassa, der sich mit seiner Unentbehrlichkeit brüstet
und ein Loblied auf die Faszination des Goldes anstimmt. Er
weiß, wovon er spricht: Er ist dieser Macht selbst erlegen.

Jan Philipp Gloger hat in seiner Debüt-Inszenierung in Essen
eine  grandios  überdrehte  Bewegungs-Orgie  auf  die  Bühne
gebracht, halb an die Commedia dell’arte, halb an skurriles
Bewegungstheater anknüpfend.

Psychologie  ist  da  nicht  gefragt,  Erklärungen  auch  nicht.
Diese  Figuren  haben  nichts  Wahrscheinliches,  sie  sind
Automaten,  Marionetten,  Groteskerien,  gefangen  in  einer
riesigen Kiste: ein Geschenk Rossinis an uns, verschnürt mit
einer roten Schleife (Bühne: Ben Baur), die sich erst am Ende
öffnet, wenn die „unnütze Vorsicht“ (so der Untertitel der
Oper) enthüllt und – vielleicht – die Liebe in ihr Recht
gesetzt  wird.  Fern  von  Realismus,  absurd  auf  die  Spitze
getrieben, amüsant und verstörend künstlich – wie Rossinis
Musik.

Die liegt, wie bei der Premiere am 4. Juni, in den Händen von
Giacomo Sagripanti. Mit Rossini schlägt er sich wesentlich
überzeugender als mit Bellinis „Norma“ am gleichen Haus, weil
sich die Schwäche dort in die Stärke hier verwandelt: Mit den
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fast minimalistisch anmutenden Mechaniken – etwa im Finale des
ersten Aktes – geht Sagripanti genau richtig um: maschinell,
motorisch,  dabei  aber  im  Rhythmus  federnd  und  in  der
Artikulation alles andere als nach Schema F. Basilios Arie von
der Verleumdung („La calunnia“), die streng genommen aus einem
einzigen  riesigen  Crescendo  mit  einem  irrwitzigen  Ausbruch
besteht,  legt  er  genau  passend  an.  Die  Gewittermusik  im
zweiten Akt ist selten so klug aufgebaut und präzis modelliert
erlebbar  –  da  ist  auch  dem  Essener  Orchester  ein  großes
Kompliment zu machen.

Wie  ein
Kanonendonnerschlag
entlädt  sich  die
Verleumdung:  Tijl
Faveyts  als  Don
Basilio.  Foto:
Bettina  Stöß.

Die Methode erzielt Wirkung, und wäre Tijl Favejts nicht zu
schnell  auf  dem  Höhepunkt  seines  schneidenden  Forte
angekommen, wäre auch die vokale Wirkung umwerfend gewesen. Da
funktioniert  sogar,  dass  der  Dirigent  Almavivas  lyrische
Legati mit der Strenge eines preußischen Militärkapellmeisters
ins Metrum einkerkert: Selbst díe Liebesergüsse des Grafen



entkommen nicht dem übermächtigen Uhrwerk der Ereignisse. Levy
Strauss Sekgapane bringt einen unerschütterlichen Porzellan-
Tenor mit, der noch die finessenreichste Verzierung mit der
Präzision  eines  technischen  Apparats  nachstechen  kann.  Der
Tenor hat den Almaviva schon in Berlin und Dresden gesungen
und  ist  auch  beim  Rossini  Festival  in  Pesaro  in  einem
ansonsten recht inspirationslosen „Turco in Italia“ positiv
aufgefallen.

Karin Strobos knüpft mit einer frisch und sicher gesungenen
Rosina an frühere Leistungen im Ensemble des Aalto-Theaters
an, etwa Mozarts Dorabella („Cosí fan tutte“) oder Cherubino
(„Nozze di Figaro“). Sie veredelt die im Zentrum der Stimme
liegenden Phrasen mit ihrem dunkel grundierten Timbre, lässt
die Höhe strahlen, die Koloraturen anstrengungslos sprühen.
Eine kleine, oft gestrichene Episode, die Arie der Berta, wird
bei  Christina  Clark  zu  einem  reizenden  Intermezzo  voll
melodischen Charmes. Raphael Baronner als ihr Kollege Ambrogio
hat keine solche musikalische Perle zu polieren; er darf sich
pantomimisch ausleben, wenn er etwa mit langen Beinen in der
Luft stochert, während er sich am Boden dreht. Auch Karel
Ludvik  als  Fiorello  hat  Momente,  die  ihn  als  Darsteller
fordern.

Ein  Gewinn  für  das  Essener  Ensemble  ist  auch  Baurzhan
Anderzhanov. Mit Bartolo hat er eine dankbare Rolle anvertraut
bekommen, die er glänzend erfüllt, nicht nur szenisch. Sein
klar  fokussierter,  beweglicher,  zu  deutlicher  Artikulation
fähiger Bass passt für Rossinis spritzige Musik. Bleibt noch
Gerardo  Garciacanos  Figaro:  Der  sonst  in  Dortmund  tätige
Sänger legt eine brillante Auftrittsarie hin, bleibt aber im
Verlauf des Stücks als Figur seltsam unauffällig. In Glogers
Inszenierung einzusteigen, dürfte nicht so einfach sein. Essen
hat  mit  diesem  „Barbier  von  Sevilla“  ein  anziehendes
Theaterereignis; der Erfolg in der laufenden Spielzeit – bis
Juni steht der Rossini-Klassiker im Spielplan – müsste sich
eigentlich einstellen.



Weitere  Vorstellungen:  20.  November,  7.  und  17.  Dezember.
2017:   28.  April  2017,  21,  Juni,  16.  Juli.  Info:
http://www.aalto-musiktheater.de/wiederaufnahmen/il-barbiere-d
i-siviglia.htm

Wo  Nanopartikel  herrschen:
Welten  ohne  Menschen  als
Thema im Dortmunder U
geschrieben von Werner Häußner | 30. November 2016

Das  Plakat  zur
Ausstellung „Die Welt
Ohne Uns. Erzählungen
über das Zeitalter der
nicht-menschlichen
Akteure“  ©  JAC-
Gestaltung

Autos fahren selbst, Computer kaufen und verkaufen Aktien,
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Roboter  untersuchen  und  operieren  Menschen,  Haushaltsgeräte
reagieren intelligent auf Veränderungen. Was heute schon in
greifbarer  Zukunft  liegt,  könnte  sich  bald  noch  weiter
entwickeln:  Künstliche  Intelligenz  ist  kein  Märchen  von
übermorgen mehr. Eine Welt, bevölkert von nicht-menschlichen
Lebensformen, nicht erst seit Stanislaw Lem ein utopischer
(Alp-)Traum, ist immerhin denkbar.

Das  beliebte  „Was  wäre,  wenn“-Spiel  findet  derzeit  beim
Hartware MedienKunstVerein (HMKV) im Dortmunder U statt: „Die
Welt Ohne Uns“ ist eine Ausstellung betitelt, die bis 5. März
2017 in Werken internationaler Künstler „Erzählungen über das
Zeitalter  der  nicht  menschlichen  Akteure“  präsentiert.  Sie
entwickeln  Visionen  radikal  anderer  Welten,  in  denen  sich
nicht-menschliche  Lebensformen  unter  Umständen  als
anpassungsfähiger  erweisen  als  der  Mensch  selbst.

Die 18 Künstlerinnen und Künstler aus dem Iran, den USA, der
Türkei,  Frankreich,  Kenia,  Litauen,  Dänemark,  Norwegen,
Belgien,  Italien  und  Großbritannien  thematisieren  eine
„Ökologie  nach  dem  Menschen“.  In  diesem  „Post-Anthropozän“
haben  andere  „Lebens“-Formen  die  Macht  übernommen:
Algorithmen,  KIs,  künstlich  erzeugte  Nanopartikel,
gentechnisch veränderte Mikroorganismen und aus heutiger Sicht
monströs erscheinende Pflanzen.

Der  letzte  Mensch?
Videostill  aus  dem  Film
„Pumzi“  (2009)  von  Wanuri

http://www.dortmunder-u.de


Kahiu.

Die ausgestellten Arbeiten sind zum größten Teil Videos oder
Video-Installationen.  So  zeigt  etwa  der  norwegische
Filmemacher und Designer Timo Arnall in „Robot Readable World“
einen Kurzfilm, in dem Roboter unsere Welt und schließlich uns
selbst  bevölkern.  Wanuri  Kahiu,  Filmregisseurin  aus  Kenia,
lässt in ihrem Film „Pumzi“ eine Wissenschaftlerin in einer
post-apokalyptischen  Welt  nach  Lebensspuren  suchen.  Pinar
Yoldas  aus  der  Türkei  thematisiert  in  „The  Kitty  AI,
Artificial Intelligence for Governance“ die Frage nach der
Regierbarkeit einer Welt, in der durch den Klimawandel neue
Lebens- und Gesellschaftsformen entstehen.

Timo  Arnalls  „Internet
Machine“ ist ein Triptychon
über  die  verborgene
Infrastruktur des Internets.
In  langsamen  Kamerafahrten
führt  es  durch  eines  der
größten,  am  besten
gesicherten  Datencenter  der
Welt, das von Telefónica im
spanischen  Alcalá  betrieben
wird © Timo Arnall

Weitere Werke stammen von Morehshin Allahyari & Daniel Rourke,
LaTurbo  Avedon,  Will  Benedict,  David  Claerbout,  Laurent
Grasso,  Sidsel  Meineche  Hansen,  Ignas  Krunglevicius,  Mark
Leckey, Eva & Franco Mattes, Yuri Pattison, Julien Prévieux



und Suzanne Treister. Kuratiert wird die Schau von Inke Arns.

Die  Ausstellung  „Die  Welt  Ohne  Uns.  Erzählungen  über  das
Zeitalter der nicht-menschlichen Akteure“ ist bis 5. März 2017
im HartwareMedienKunstVerein (HMKV) im Dortmunder U, Ebene 3,
zu sehen. Nach der Präsentation im Dortmunder U wird sie vom
Aksioma – Center for Contemporary Art in Ljubljana, Slowenien,
übernommen, im Juni/Juli 2017 in der Vžigalica Galerie (City
Museum) in Ljubljana, Slowenien, und im September 2017 im
MMSU/Mali Salon in Rijeka, Kroatien, gezeigt.

Geöffnet ist das „U“ in Dortmund Dienstag, Mittwoch und an
Wochenenden und Feiertagen von 11 bis 18 Uhr, am Donnerstag
und Freitag von 11 bis 20 Uhr. Der Eintritt kostet 5, ermäßigt
2,50  Euro.  Begleitveranstaltungen  wie  Führungen  und
Familiensonntage mit freiem Eintritt sowie ein Filmprogramm,
beginnend am 10. und 11. November mit dem Science Fiction Film
„The Whispering Star“ von Sion Sono, ergänzen die Ausstellung.

Info: www.hmkv.de, www.dortmunder-u.de

Schwarze  Seelen:  Michael
Thalheimer  inszeniert  Verdis
„Otello“ an der Rheinoper
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Otello.  Foto:  Hans-Jörg
Michel/Deutsche  Oper  am
Rhein

Die  Bühne  ist  so  schwarz  wie  Jagos  Seele:  In  einem
klaustrophobisch  anmutenden  dunklen  Raum  begegnen  sich
schwarzgekleidete Gestalten und das Unheil nimmt seinen Lauf.
Einer von ihnen hat sogar ein schwarzes Gesicht, die anderen
malen sich ihres in düsterer Farbe an, um es ihm gleichzutun.

Michael Thalheimer hat Verdis „Otello“ für die Deutsche Oper
am Rhein bis zur Schmerzgrenze optisch reduziert, sich dadurch
aber auf die düsteren Leidenschaften konzentriert, die in uns
allen wirken: Eifersucht, Neid, enttäuschte Liebe, Hass.

Schmerzhaft  schön  tritt  dabei  Verdis  Musik  (Musikalische
Leitung:  Axel  Kober)  in  den  Vordergrund:  Sie  spiegelt,
illustriert  und  vertieft  die  Leidenschaften  der  handelnden
Figuren, zeigt auch ihre verborgenen, versteckten Regungen und
Motive auf. Jago, der sich als böser Nihilist geriert, kommt
in die Nähe von Mephisto, nur ohne dessen geschliffene Ironie.
Überhaupt erinnert Thalheimers Inszenierung, eine Koproduktion
der Rheinoper Düsseldorf/Duisburg mit der Opera Vlaanderen, an
seinen „Faust“ am Deutschen Theater in Berlin, der seinerzeit
ebenfalls in einem dunklen kargen Raum angesiedelt war.

Doch dies verkopfte, dieses Eingesponnensein in das Gefängnis
seiner  eigenen  Neurosen  charakterisiert  Otello  gut:  Wieso
sollte sonst der große Feldherr den pumpen Intrigen eines Jago
so schnell auf den Leim gehen, wenn nicht seine Seele bereits
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von  Selbstzweifeln,  Wahnvorstellungen  und
Minderwertigkeitskomplexen des Außenseiters zerfressen wäre?
Warum sollte er sonst wegen eines lächerlichen Taschentuches
seine große Liebe Desdemona töten? Taschentuch und Brautkleid
Desdemonas  sind  übrigens  die  einzigen  weißen  Gegenstände
dieses rabenschwarzen Abends und daher mit der Symbolik der
verlorenen  Unschuld  aufgeladen:  Das  Taschentuch  gilt  als
Beweis für ihre Untreue, im Brautkleid wird sie erwürgt. Die
Schwärze schluckt alles.

Desdemona auf dem Totenbett.
Fotos:  Hans-Jörg
Michel/Rheinoper

Allerdings nicht den Klang: Otello (Ian Storey) singt eine
kraftvolle  Partie,  die  Jähzorn,  aufbrausendes  Temperament
sowie  zarte  Liebestöne  hören  lassen.  Aus  gesundheitlichen
Gründen konnten sowohl Jacquelyn Wagner und Boris Statsenko an
diesem Abend nicht auftreten: Doch die eingesprungenen Gäste
meisterten ihre Partien bravourös und erhielten viel Applaus.
Serena  Farnocchia  gab  der  Desdemona  einen  warmen  Klang,
Alexander Krasnov, eingeflogen aus Jekaterinenburg, nahm man
den empathielosen Bösewicht Jago unbedingt ab.

Eine schöne Stimme hat auch Ovidiu Purcel als Cassio aus dem
Ensemble der Deutschen Oper am Rhein. Besonders hervorzuheben
ist  unbedingt  der  Chor  der  Rheinoper,  der  kraftvoll  und
eindringlich aus dem düsteren Hintergrund heraus agierte und
natürlich  die  Düsseldorfer  Symphoniker  im  Graben,  der  an
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diesem Abend ungewöhnlich hell wirkte.

Nur  noch  wenige  Vorstellungen  im  November,  Opernhaus
Düsseldorf:  1.,  4.,  10.  und  13.  Nov.  Karten:
www.operamrhein.de

 

http://www.operamrhein.de

