
Hilfe,  die  Zukunft  ist  da!
Unser Science-Fiction-Leben
geschrieben von Birgit Kölgen | 30. Juni 2017
Und, wonach greifen Sie nach dem Aufwachen zuerst? Nun gut, es
gibt vielleicht ein Küsschen für den Menschen neben uns. Aber
dann schnappt man sich dieses kleine flache Gerät, das, neben
einem einstaubenden Rilke-Band, auf dem Nachttisch liegt. Hat
es nicht gerade so vertraut gebrummt?

Die  Zukunft  hat  offenbar
schon begonnen… Vielsagender
Moment beim Science-Fiction-
Treffen  im  Technikmuseum
Speyer.  (©  Franz  Ferdinand
Photography)  Photo  credit
mit  Links:  Franz  Ferdinand
Photography  Science  Fiction
Treffen  via  photopin
(license)

Hallo,  du  mein  Wecker  voller  Musik,  mein  Telefon,  meine
Verbindung zur Welt, mein Minikino, mein Alleswisser, mein
Immerfürmichda-Dings! Guten Morgen! Magst du mal eben meinen
Puls  fühlen?  Natürlich,  das  kannst  du  auch,  mein  süßes
Roboterchen. Denn wir leben unter Bedingungen, die in der
Rock’n’Roll-Ära noch pure Science-Fiction waren. Hilfe, die
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Zukunft ist da!

Es soll sie ja geben. Ein paar ältere Herrschaften, die sich
der neuen Technik verweigern. Sie haben kein Smartphone, sie
kennen kein Internet: „Brauch ich nicht, will ich nicht“,
murren sie. Doch sie kennen ihre Fernbedienung und lassen
gerne ganztägig den Fernseher laufen. Früher flimmerte da ein
Testbild, jetzt ist immer Seifenoper. Blöd, aber faszinierend.

Genau so etwas hatten wir befürchtet, damals, als wir den
Fortschritt noch mit Skepsis sahen. Aber zum Glück gibt es –
zumindest in der westlichen Zivilisation von Angela Merkel und
Monsieur Macron – keinen dämonischen Staatsapparat, der uns
dumm hält, um uns für fiese Ziele zu benutzen, was Dichter,
Denker und wir Gelegenheitsrevoluzzer stets geargwöhnt hatten.
Es ist vielmehr die betörende Technik, diese geschäftstüchtige
Circe des 21. Jahrhunderts, die uns mit ihrem Zauberkünsten
und Lockgesängen in ihren Bann gezogen hat. Und wir wollen uns
nicht mehr von ihr trennen.

Captain Kirk, bitte kommen!

Denn sie macht uns das Leben schon sehr bequem. Wir müssen nie
mehr wieder nach einer Telefonzelle suchen, nach Münzen kramen
und  uns  über  zerfledderte  Telefonbücher  ärgern.  Unser
Smartphone kennt sowieso alle Nummern, stellt jederzeit und
überall die Verbindung her. Selbst aus der Gletscherspalte
können wir noch Mutti anrufen, denn das Mobilfunknetz umfasst
entlegenste  Winkel  der  Erde.  Und  Akkus  halten  auch  immer
länger.

Tatsächlich  funktionieren  unsere  Handys  heute  reibungsloser
als der Kommunikator, mit dem Captain Kirk in der Fantasie von
1966  Kontakt  zu  den  Kollegen  vom  Raumschiff  Enterprise
aufnahm. Ein ziemlich klobiges Klappding war das – und doch
vollkommen utopische Technik für Menschen, die allenfalls ein
knarrendes Walkie-Talkie kannten.



Allgegenwärtiger  Begleiter:
das  Smartphone.  (Foto:
Joachim  Kirchner  /
pixelio.de)

1966, das muss man mal bedenken, war noch nicht einmal das
Fax-Gerät erfunden, das sich die Enterprise-Macher ausgedacht
hatten. Wer hätte damals geahnt, dass auch das Bildtelefon mit
beliebiger Projektion – dolle Sache in der Sternenflotte – für
uns alle bald schon eine Selbstverständlichkeit werden würde?
Gerade so, wie Captain Kirk und sein geschätzter Halbvulkanier
Mr.  Spock  (der  mit  den  spitzen  Ohren)  die  knurrenden
Klingonen-Generäle  vor  dem  Zusammenstoß  auf  ihren  Schirmen
sehen konnten, gucken wir heute der Schwiegermutter über Skype
in die Augen. Und dank Highspeed Flatrate kostet das nichts
extra.

Das Ende der Geheimnisse

Die ewige Verfügbarkeit kann auch ein Fluch sein. Es gibt
keine Ausreden mehr. Vorbei die Zeit, als man tatsächlich in
die Ferien verschwinden konnte – mit dem vagen Versprechen,
nach einer Woche vielleicht einmal anzurufen („Aber verlass
dich nicht drauf …“). Ständige Statusmeldungen – „Sind jetzt
am Autobahnkreuz“, „Haben die Meiers getroffen“, „So sieht der
Strand  aus“  –  gehören  zum  Unterwegs-Sein.  Und  es  werden
zeitnahe Antworten erwartet. Schließlich verpetzt mir meine
What’sApp  sofort,  wann  die  Lieben  meine  Nachricht  gesehen
haben.
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Diskretion  war  gestern.  Finstere  Mächte,  geheime  Dienste
könnten  jede  meiner  Mails  und  Messages  theoretisch  auch
gesehen  haben.  Da  nützen  Anti-Viren-Programme  nichts.  Wir
wissen alle, dass die gründliche Bespitzelung des Einzelnen
technisch kein Problem mehr darstellt. Genau das hat George
Orwell, der alte Pessimist, in seinem 1948 vollendeten, von
der Zeit überholten Zukunftsroman „1984“ befürchtet.

„Big Brother is watching you“ – ja, ja, der wie auch immer
geartete  große  Bruder  kann/könnte  alle  Räume  und  Straßen
beobachten, unsere Gespräche abhören, unsere Handys und Autos
jederzeit orten. In den 1970er-Jahren wären wir ausgeflippt
vor Entsetzen. Heute ist die Privatsphäre ein weniger streng
gehütetes Revier.

Keine Angst vor Big Brother

Mit  kindlichem  Vergnügen  geben  wir  der  Öffentlichkeit  bei
Facebook preis, wo wir heute Abend essen gehen, was wir auf
dem  Teller  haben,  wie  süß  der  Hund  wieder  guckt.  Die
virtuellen Friends verdrehen schon die Augen, treiben es aber
ähnlich. Ich poste, also bin ich, das ist die Devise der
Social-Media-Gesellschaft.

Während die Vorsichtigen wenigstens kurz überlegen, was sie da
unauslöschbar in die Welt setzen, so begeben sich tollkühne
oder auch dummdreiste Freiwillige in die Arenen der Reality-
Shows, scheuen weder Dschungelprüfungen noch Wohnzimmerknäste
und lassen sich vor der Kamera demütigen. Eigentlich nicht zu
fassen:  Orwells  Begriff  vom  „Big  Brother“  ist  seit  der
Jahrtausendwende  der  Titel  der  erfolgreichsten  Sendung  mit
voyeuristischem Konzept.

Verzeihen Sie, Mr. Orwell, der Sie die Menschheit mit dem
gruseligen  Großen  Bruder  vor  dem  faschistoiden
Überwachungsstaat  warnen  wollten!  Wir  Science-Fiction-Wesen
haben aus Ihrem düsteren Zukunftsbild einen Witz gemacht. „Wir
amüsieren uns zu Tode“, ermahnte schon in den 1980er-Jahren



der  Medienwissenschaftler  Neil  Postman  die  Welt.  Aber  wir
leben noch, trotzen dem Terror und der Klimakatastrophe und
gucken jetzt Serien gleich staffelweise auf Netflix. Unsere
Empfindlichkeiten haben sich offenbar erheblich verändert. Die
nicht  abschaltbaren  Teleschirme  in  Orwells  1984er-Szenario
können uns einfach nicht mehr schrecken.

Seltsame neue Welt

Natürlich regen wir uns zwischendurch mal ein bisschen auf –
über Gentechnik, Leihmütter, eingefrorene Eizellen, Embryonen
aus dem Reagenzglas und geklonte Tiere. Lauter Phänomene aus
der klassischen Science-Fiction-Literatur, die mir nichts, dir
nichts Wirklichkeit geworden sind.

Immer wieder gern zitiert wird in diesem Zusammenhang der 1932
entstandene Zukunftsroman „Schöne neue Welt“ des britischen
Intellektuellen Aldous Huxley. Noch heute beschäftigen sich
artige Abiturienten mit dem pädagogisch konstruierten Stoff
über einen globalen Staat, der die Menschheit in Großlabors
aufzieht  und  perfekt  kontrolliert.  Für  Vergnügungen  ist
gesorgt,  allzu  starke,  individuelle  Gefühlsregungen  sind
hingegen unerwünscht und werden von der Obrigkeit gewaltsam
unterdrückt.

Da allerdings irrten Huxley und andere Vordenker. Es ist alles
noch viel raffinierter. Wir in der Zukunft Angelangten dürfen
durchaus  individuell  fühlen  und  handeln.  Das  allumfassende
Netz bietet uns nicht nur ständige Konsum-, Kommunikations-
und  Unterhaltungsmöglichkeiten.  Nein,  es  nimmt  auch  unsere
Wutausbrüche und Verschwörungstheorien offenherzig entgegen,
Tag und Nacht.

Liebesschwüre  und  Hasstiraden  werden  genauso  tolerant
gespeichert und leidenschaftslos verbreitet wie Referate über
die Erderwärmung. Und was das Beste ist: Das System hilft uns
bei  dem  Referat.  Wie  eines  dieser  allwissenden
Elektronengehirne  aus  der  Science-Fiction-Literatur  weiß  es



Antworten  auf  alle  Fragen.  Gefüttert  vom  Wissen  zahlloser
einander kontrollierender Individuen, entwickelt es zum Glück
(noch) kein gemeines Eigenleben wie der Supercomputer HAL 9000
aus Stanley Kubricks 1968er-Werk „2001 – Odyssee im Weltraum“.
Aber das kann ja noch kommen.

Wo bleibt das eigene Wissen?

Bisher  lieben  wir  unser  allwissendes  Elektronengehirn  und
googeln uns durchs Leben, auch wenn uns hin und wieder ein
Unbehagen beschleicht. Was ist, wenn der große Stecker mal
gezogen wird? Wenn die iCloud, diese mysteriöse Datenwolke der
weltbeherrschenden Firma Apple, vom Wind des Unberechenbaren
verweht  wird?  Wenn  die  Systeme  kollabieren?  Dann,  werte
Mitmenschen,  bleibt,  was  derzeit  nicht  mehr  allzu  heftig
gefördert wird: das eigene Wissen. Wohl dem, der dann noch
Meyers Taschenlexikon in 25 leider veralteten Bänden besitzt!
Das sind bekanntlich nur wenige Menschen.

Die Vernichtung der privaten Bibliotheken musste keineswegs,
wie in Ray Bradburys 1953 erschienenem Science-Fiction-Roman
„Fahrenheit 451“, mit Gewalt betrieben werden. Junge Leute
schleppen sich bei ihren globalen Umzügen nicht mehr mit 100
Bücherkisten ab. Große Bücherwände sind aus den Katalogen der
Möbelhäuser verschwunden. Zwar kaufen kultivierte Damen gerne
Literatur zum Verschenken. Auch sieht man im Urlaub Leute mit
Krimis auf dem Liegestuhl. Aber auf Dauer ist das e-book nun
mal praktischer.

Alles ist so praktisch. Wir können über das Smartphone zu
Hause das Licht anmachen. Wir müssen uns keine Zahlen und
Fakten mehr merken. Das Auto fährt bald von selbst. Und schon
jetzt führt uns das Navigationssystem zu jedem Ziel, das wir
uns vorher über Streetview schon mal angeguckt haben. Wir
müssen nicht mal mehr mit dem Finger auf Tasten drücken. Die
Technik reagiert auch auf unsere Stimme.

Science-Fiction  ist  Realität  geworden.  Es  wird  Zeit,  den



eingestaubten  Rilke-Band  vom  Nachttisch  zu  nehmen  und  mal
wieder einfach so auf knisterndem Papier ein Gedicht zu lesen:
„Wenn es nur einmal so ganz stille wäre …“. Dann denken wir
noch mal nach. Über uns und die Zukunft, in der wir angekommen
sind.

Die  Hauruck-Metropole  gibt
sich  die  Ehre:  „Stadt  der
Städte“  –  eine  neue  Image-
Kampagne fürs Ruhrgebiet
geschrieben von Bernd Berke | 30. Juni 2017
Da wird der steinreiche Chinese aber staunen und womöglich
gleich ein paar Dutzend Milliönchen im „Pott“ investieren.
Denn siehe da: Das Ruhrgebiet hat eine neue Werbekampagne mit
dem fulminanten Slogan „Stadt der Städte“. Da staunt auch ihr,
nicht wahr?

Blick  von  oben:
Bildmotiv  der
neuen  Revier-
Kampagne.  (©
Regionalverband

https://www.revierpassagen.de/44390/die-hauruck-metropole-gibt-sich-die-ehre-stadt-der-staedte-eine-neue-image-kampagne-fuers-ruhrgebiet/20170628_1121
https://www.revierpassagen.de/44390/die-hauruck-metropole-gibt-sich-die-ehre-stadt-der-staedte-eine-neue-image-kampagne-fuers-ruhrgebiet/20170628_1121
https://www.revierpassagen.de/44390/die-hauruck-metropole-gibt-sich-die-ehre-stadt-der-staedte-eine-neue-image-kampagne-fuers-ruhrgebiet/20170628_1121
https://www.revierpassagen.de/44390/die-hauruck-metropole-gibt-sich-die-ehre-stadt-der-staedte-eine-neue-image-kampagne-fuers-ruhrgebiet/20170628_1121
https://www.revierpassagen.de/44390/die-hauruck-metropole-gibt-sich-die-ehre-stadt-der-staedte-eine-neue-image-kampagne-fuers-ruhrgebiet/20170628_1121/csm_standortkampagne_tas_agentur_topmr_71e48ab6d2


Ruhr/Kai-Uwe
Gundlach)

Natürlich  haben  sich  böse,  böse  Menschen  im  Netz  gleich
darüber lustig gemacht. Nun gut: „Stadt der Städte“ hört sich
ja auch mal wieder – wie das bei Revierkampagnen öfter mal der
Fall ist – etwas geschwollen an; ganz so, als gebe es nichts
Größeres auf Erden.

Tja,  wer  kann  sich  schon  mit  uns  vergleichen?  Frech  bis
anmaßend tritt die im Auftrag des Regionalverbands Ruhr (RVR)
entstandene Kampagne auf und fordert Metropolen wie New York
ausdrücklich  heraus.  Da  möchte  man  am  liebsten  mit  Frank
Goosens  lakonischem  Klassiker  „Woanders  is‘  auch  scheiße“
dagegenhalten. Runterkommen statt abheben.

Formel des Wunschdenkens

Mit sanfter Gewalt sollen die 53 Kommunen in ein begriffliches
Korsett gezwängt werden, auch das ist ein altbekannter Impuls.
Die Formel „Fünf Mio. Menschen, 53 Städte, 1 Metropole.“ steht
– trotz stimmiger Zahlen in den ersten beiden Teilaussagen –
irgendwie  windschief  in  der  Landschaft,  sie  zeugt  von
Wunschdenken. Selbst die WAZ, als publizistischer Platzhirsch
sonst für jede Hauruck-Vereinigung des Ruhrgebiets zu haben,
sieht sich in der heutigen Ausgabe zu einem „Pro & Contra“
zweier  Redakteure  genötigt,  bei  dem  zumindest  ein  wenig
Skepsis durchschimmert.

Vor Jahr und Tag wollte das Blatt partout der ganzen Gegend
den  Namen  „Ruhrstadt“  aufdrängen  –  vergebens.  Welcher
Bewohner, der bei Trost und kein RVR-Funktionär ist, würde im
Alltag von der „Ruhrstadt“ oder auch nur von der „Metropole
Ruhr“  reden?  Um  kein  Missverständnis  aufkommen  zu  lassen:
Übergreifende Projekte wie Emscher-Renaturierung und Fahrrad-
Autobahn sind selbstverständlich manche Anstrengung wert. Aber
Gemeinsamkeiten  müssen  erst  einmal  wachsen  und  nicht
herbeigefaselt werden. Und wir reden hier längst nicht mehr



von Stahl- und Bergbaugeschichte.

Zehn Millionen Euro im Werbetopf

Satte  zehn  Millionen  Euro,  die  vorerst  in  drei  Jahren
verpulvert werden sollen, kostet der neue Kampagnen-Spaß, der
die Region als besonders innovativ und dynamisch darstellen
soll. Über den Auftrag durften sich zwei Werbeagenturen aus
Essen und Hamburg freuen. Das Wort „Werbefuzzis“ verkneifen
wir uns. Für die eine oder andere Flasche Champagner dürfte es
jedenfalls gereicht haben. Nur für Fernsehspots langt das Geld
nicht. Statt dessen will man die frohe Botschaft vom modernen
Revier  vorwiegend  in  Zeitungsanzeigen  und  im  Internet
verbreiten. Gemeine Frage: Was könnte man mit zehn Millionen
Euro sonst noch anfangen?

Der Slogan „Stadt der Städte“ (siehe P.S. im Nachspann) zielt,
wie schon angedeutet, besonders auf potente Investoren aus
aller Welt. Global tritt man als „City of Cities“ auf. Was sie
wohl in New York, Shanghai, Tokyo, Bombay oder Rio dazu sagen
werden? Und ob sich Investoren durch Slogans locken lassen
oder ob sie auf handfeste Kennzahlen achten werden? Mal sehen.

Starkes Stück und kochender Pott

Wir  erinnern  uns:  Es  ist  beileibe  nicht  die  erste  Image-
Kampagne fürs Ruhrgebiet. 1985 hieß es „Das Ruhrgebiet. Ein
starkes Stück Deutschland“, ab 1998 folgte „Der Pott kocht“.
Zwischendurch gab es auch schon mal völlige Rohrkrepierer. Es
wäre interessant zu erfahren, was all diese Bemühungen in den
Köpfen tatsächlich bewirkt haben. Ja, is klar, das kann man
nicht messen.

Apropos Kampagne. Jüngst hat die WAZ mal wieder in ein solches
Horn gestoßen und sie wird wohl nicht ruhen, bis die Sache so
oder  so  durch  ist.  Nachdem  das  Weltereignis  in  diversen
anderen deutschen Städten keine Chance hatte, will die Zeitung
darauf  dringen,  Olympische  Spiele  ins  Revier  zu  holen.
Abgesehen davon, dass es oft reichlich dubiose Wege sind, auf



denen man an solche Veranstaltungen gelangt (ich will nichts
gesagt  haben),  blendet  man  auch  sonst  alle  möglichen
Begleiterscheinungen  (von  Doping  bis  Terror)  aus  und  malt
lieber  schon  jetzt  die  schönsten  Bilder  etwa  von  neuen
Verkehrswegen, auf denen nicht nur die Jugend der Welt durchs
Ruhrgebiet gleiten soll.

______________________________________________________________

P.S.:  Durch  einen  mit  entsprechenden  Links  versehenen
Newsletter  des  Journalistenbüros  correctiv.org  werde  ich
gerade darauf aufmerksam, dass „Stadt der Städte“ nicht einmal
neu ist. Der wahrlich nicht ganz unbekannte Werbemann Michael
Schirner  hat  den  Slogan  1996  ausgerechnet  für  die  WAZ
verwendet (© Schirner Zang Institute of Art and Media GmbH),
auch die WAZ selbst erinnert daran. Gutes kommt eben wieder…

In der Fremde soll man sich
ändern – Matthias Polityckis
anregendes  Buch  über  das
Reisen
geschrieben von Bernd Berke | 30. Juni 2017
Auf der Rückseite des Umschlags steht es abermals: Matthias
Politycki (Jahrgang 1955) wird gelegentlich als Abenteurer und
Draufgänger der deutschen Gegenwartsliteratur bezeichnet. Das
mag ja stimmen. Fest steht jedenfalls: Der Mann ist ungeheuer
viel und zuweilen recht riskant gereist – bis in die letzten
Weltwinkel.  Davon  legt  er  in  seinem  neuen  Buch  beredtes
Zeugnis ab.
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Der  längliche  Titel  zieht  schon
entsprechend  weite  Horizonte  auf:
„Schrecklich schön und weit und wild. Warum
wir reisen und was wir dabei denken“ heißt
der Band, der wirklich auf ausgesprochen
vielfältigen Reiseerfahrungen basiert. Auch
die  allermeisten  Backpacker  dürften  auf
vergleichsweise  ausgetretenen  Pfaden
unterwegs sein. Von verwöhnten Individual-
oder Pauschaltouristen ganz zu schweigen.

Wo ist nur die alte Freiheit geblieben?

Gleich eingangs benennt Politycki ein Grundproblem heutigen
Reisens, das – von Ausnahmen abgesehen – bis vor einiger Zeit
noch relativ ungebrochen als Synonym für Freiheit gegolten
hat. Jetzt freilich, unter dem Eindruck von Krieg, Terror,
Globalisierung  und  weltweiten  Flüchtlingsströmen,  habe  sich
ein  tiefer  Bedeutungswandel  vollzogen.  „Reisen  hat  seine
Unschuld  verloren“.  Sagen  wir  mal:  spätestens  jetzt,
vielleicht  für  alle  restliche  Zeit.

Die einst als „Exotik“ wahrgenommene Fremde könne nun bereits
beginnen,  wenn  wir  aus  der  heimischen  Haustür  gehen.
Andererseits gebe es „da draußen“, also rund um den Erdball,
oft  nichts  grundsätzlich  „Anderes“  mehr  zu  entdecken.  Da
stellt sich die Frage, was denn eigentlich authentisch sei.
Vielleicht gar nichts? Oder eben alles. Auf seine Weise. Doch
trotz wachsender Bedenken treibt es Politycki immer wieder
hinaus in die Ferne. Es ist eine unstillbare Sehnsucht.

Immer neue Bewährungsproben

Aber  keine  Angst.  Politycki  theoretisiert  und  reflektiert
natürlich nicht nur, er wird sozusagen tausendfach konkret und
schöpft  freigebig  aus  dem  reichen  Reservoir  seiner
Erfahrungen.  Dabei  geht  es  vor  allem  um  die  Haltung  des
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Reisenden, der sich in verschiedenen Weltgegenden jeweils ganz
anders  benehmen  und  bewähren  müsse,  nirgendwo  jedoch
unterwürfig.

Auf Reisen, so Politycki, treffe man vor allem Menschen aus
der Unterschicht der jeweiligen Länder. Daher müsse man sich –
zumal  als  Alleinreisender  –  handfest  und  selbstbewusst
behaupten,  notfalls  gar  hart  auftrumpfen,  um  nicht
unterzugehen und seine Würde zu wahren. Da man sich – auch mit
Englisch – längst nicht überall verständlich machen könne,
müsse  man  sich  dafür  auch  eine  angemessene  Körpersprache
zulegen.

Ist das ein Beispiel neudeutscher Überheblichkeit? Wohl kaum.
In  entlegenen  Gebieten  unterwegs,  muss  man  sich  schon  so
mancher  Zudringlichkeit  zu  erwehren  wissen,  diese  Einsicht
vermittelt  Politycki  sehr  glaubhaft.  Ansonsten  ist  er
jederzeit  bereit,  seine  Urteile  zu  korrigieren,  zu
relativieren und neu zu fassen. Eben das sollte ja eine Frucht
wirklichen Reisens sein.

Auch Müllberge und Slums nicht gemieden

Mit wohlmeinender politischer Korrektheit, so der Autor, komme
man jedenfalls nicht weit. Und überhaupt: „Je weiter er in der
Welt herumgekommen ist, desto schwerer wird es dem Reisenden
fallen,  zu  übergreifenden  Meinungen  und  Etikettierungen  zu
gelangen.“  Somit  erweist  sich  intensives  Reisen  auch  als
permanente Verunsicherung.

Touristische  Stätten  erscheinen  dem  erfahrungshungrig
Suchenden in aller Regel als Enttäuschungen, als hoffnungslos
überfüllte Plätze, an denen „sich die Weltjugend zum Posen
trifft“  und  Millionen  Selfies  knipst.  Der  Autor  hingegen
scheut  sich  nicht,  beispielsweise  indische  Müllberge  zu
besteigen, um auch diese abscheuliche Seite des ungeheuren
Subkontinents am eigenen Leibe zu erfahren. Ebenso ist er
(notgedrungen „kalten Blickes“) durch etliche Slums gezogen,



um  alle  Stufen  des  Elends  zu  sehen  und  also  vor  der
furchtbaren Wirklichkeit nicht die Augen zu verschließen. Es
ist sicherlich kein zynischer Voyeurismus, der ihn treibt,
sondern Erkenntnisdrang. Das darf man ihm glauben.

Wer  so  unbedingt  reist,  kommt  zwangsläufig  in  extreme,
manchmal  auch  gefährliche  Situationen,  in  physische  und
psychische Grenzbereiche – ob nun in Nepal, Samarkand, Ruanda,
Lateinamerika oder Japan, um nur ganz wenige Zielgebiete zu
nennen.

Wo gibt es die besten Barbiere der Welt?

Politycki erzählt von all dem sehr anschaulich und keineswegs
mit dem Gestus des Eroberers oder Triumphators. Er erwähnt
auch manche Peinlichkeit, manche „Niederlage“ in der Fremde.
Es sind buchstäblich Erfahrungen fürs Leben. In der Fremde ist
man zuweilen rundum gefordert, kann und muss man ein Anderer
werden, sich neu erproben. Das fängt schon mit äußerlichen,
nur  scheinbar  „banalen“  Dingen  wie  dem  indischen
Straßenverkehr  oder  dem  japanischen  Straßensystem  an.

Anregend  sind  auch  einige  Exkurse  wie  etwa  der
aufschlussreiche  Vergleich  von  Barbier-Besuchen  in
verschiedenen Ländern. Der Autor greift nach und nach zahllose
Aspekte  des  Reisens  auf  und  zitiert  dabei,  um  den  Kreis
nochmals  zu  erweitern,  en  passant  nicht  nur  große
Reiseschriftsteller  wie  etwa  Bruce  Chatwin,  sondern  auch
ähnlich reisesüchtige Gefährten und Freunde.

Ein gewisser Überdruss gehört irgendwann dazu

Als Signale vom Gegenpol liest man in diesem Kontext Zeilen
des  Reise-Skeptikers  Gottfried  Benn:  „Ach,  vergeblich  das
Fahren! / Spät erst erfahren Sie sich: / bleiben und stille
bewahren  /  das  sich  umgrenzende  Ich.“  Nein,  dieser
Stubenhocker! Doch den Überdruss am Reisen, das Gefühl, alles
schon  (eindrucksvoller)  gesehen  zu  haben,  den  kennt
selbstverständlich  auch  Politycki.



Unterdessen fragt man sich, wann und wie Politycki neben den
Reisen überhaupt noch die Zeit zum Bücherschreiben aufgebracht
hat.  Egal.  Er  hat’s  ja  mal  wieder  geschafft.  Dieses  mit
Erfahrung gesättigte, durchlebte und durchdachte Buch kann die
Einstellung zum Reisen und damit zum Dasein ändern. Es gehört
ins Regal – oder besser noch: gleich ins Reisegepäck.

Matthias  Politycki:  „Schrecklich  schön  und  weit  und  wild.
Warum  wir  reisen  und  was  wir  dabei  denken“.  Hoffmann  und
Campe. 351 Seiten. 22 €.

Das leuchtende Tier aus der
Genfabrik  –  Martin  Suters
märchenhafter Roman „Elefant“
geschrieben von Britta Langhoff | 30. Juni 2017

Seien wir ehrlich! Ist es nicht mal Zeit
für ein Märchen? Sehnen wir uns nicht alle
danach?  Nach  so  einem  richtigen,
beglückenden, trostspendenden Märchen?

Martin  Suter,  der  Schweizer  Erfolgsautor,  der  seine
Leserschaft  sonst  eher  mit  psychologisch  tiefgehenden
Thrillern  beschäftigt,  hat  uns  mit  seinem  neuen  Roman
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„Elefant“  dieses  ersehnte  Märchen  geschenkt.

„Elefant“ heißt eine im Wortsinn zauberhafte Geschichte um
einen klitzekleinen rosa Elefanten, der im Dunkeln anmutig
leuchtet.  Das  Geschöpf  jongliert  mit  Holzscheiten  statt
Baumstämmen  und  wäre  sicher  der  Renner  schlechthin  im
Spielwarengeschäft.

Doch  es  ist  nicht  die  Spielwarenindustrie,  die  eine
märchenhafte  Tamagotchi-Variante  lanciert,  der  rosa  Elefant
ist  ein  lebendes  Produkt  geldgieriger  Gen-Manipulateure.
Forscher ohne Gewissen, aber mit Allmachtsphantasien arbeiten
an der Entstehung von „glowing animals“ (leuchtende Tiere) und
missachten dabei alle Grundlagen des Tierschutzes.

Der Leser lernt den fabelhaften rosa Elefanten gemeinsam mit
dem Obdachlosen Schoch kennen, der das Tier eines Tages in
seiner Züricher Wohnhöhle entdeckt. Nachdem Schoch für sich
geklärt hat, dass es sich bei dem rosa Elefanten nicht um ein
Produkt  seiner  alkoholbedingt  wirren  Träume  handelt,
beschließt er, sich um das hilfsbedürftige Wesen zu kümmern.
Er  kontaktiert  er  eine  Tierärztin,  die  für  die  Tiere  der
Obdachlosen aus Idealismus die Gassenklinik gegründet hat. Mit
ihrer Hilfe schafft Schoch es, den Elefanten aufzupäppeln (und
natürlich andersrum, sonst wäre es ja kein Märchen).

Was sie erst langsam herausfinden: Mit geeigneter Nahrung ist
es nicht getan, um das Überleben des kleinen Elefanten zu
sichern. Ihnen sind die Schöpfer des Genmaterials auf den
Fersen.  Sie  wollen  den  Elefanten  wieder  in  ihren  Besitz
bringen und schrecken dabei vor nichts zurück. Weiter gibt es
noch  einen  Zirkusdirektor,  der  ebenfalls  an  Elefanten
interessiert ist. In seinem Zirkus ist der kleine Elefant zur
Welt  gekommen,  der  Zirkusdirektor  vermietet  seine
Elefantenkühe als Leihmütter und sichert so den Fortbestand
des kleinen Familienbetriebs.

Auf der Seite der Guten stehen noch der Zirkus-Tierarzt und



der Burmese Kaung, ein begnadeter Elefantenflüsterer. Zu guter
Letzt schaffen sie es mit allerhand Raffinessen, das Märchen
zu einem versöhnlichen, wenn auch nicht restlos glücklichen
Ende zu bringen.

Martin  Suter  hat  den  Ruf,  seine  Romane  penibel  zu
recherchieren. Ihn ließ die Erklärung eines Wissenschaftlers
nicht mehr los, es wäre heutzutage gentechnisch kein Problem
mehr, einen rosa Elefanten zu schaffen. Insofern hat der Roman
einen  belastbaren  Hintergrund,  ebenso  sind  auch  die
Verhaltensweisen  von  Elefanten  und  das  schweizerische
Trebermilieu  penibel  recherchiert.

Vor diesem Hintergrund schildert Suter ein schutzbedürftiges
Wesen mit Hingabe und schafft es, ein vieldiskutiertes Thema
wie  die  Genmanipulation  in  einer  leuchtenden  Fabel  zu
veranschaulichen.

Martin Suter: „Elefant“. Roman. Diogenes Verlag, Zürich. 348
Seiten, €24,00

Roteres  Rot  hat  man  noch
nirgendwo  gesehen  –
„Rupprecht  Geiger.  Farbe
tanken“ im Kunstmuseum Bochum
geschrieben von Bernd Berke | 30. Juni 2017
Das Museum Bochum übertrifft derzeit in einem zentralen Punkt
den Rest der Kunstwelt, zumindest im Revier und wohl weit
darüber hinaus: Mehr Farbe geht nicht! Jedenfalls nicht in
dieser Intensität, in dieser Entschiedenheit. Dabei zeigen sie
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nur rund 30 Bilder. Aber was für welche!

Blick  in  den  Oberlichtsaal
mit  Arbeiten  von  Rupprecht
Geiger.  (©  Kunstmuseum
Bochum/Archiv
Geiger/Rupprecht-Geiger-
Stiftung  –  Foto:  Bernd
Berke)

Wir reden über fulminante Arbeiten von Rupprecht Geiger. Der
Altmeister der Farbfeldmalerei ist 2009 mit beinahe 102 Jahren
verstorben. Die Bochumer Auswahl kam – gerechnet vom ersten
Vorbereitungstreffen  an  –  in  gerade  mal  sechs  Monaten
zustande;  ein  für  Museumsverhältnisse  unglaublich  kurzer
Zeitraum. Vor allem Julia Geiger, Enkelin des Künstlers und
selbst Kunsthistorikerin, hat es mit dem privat betriebenen
Münchner  Geiger-Archiv  möglich  gemacht.  Rupprecht  Geiger
selbst hat keine Verfügung darüber getroffen, wie mit seinem
Nachlass umzugehen sei. Selbst im gesegneten Alter hat er wohl
noch auf einige Zukunft für sich gehofft.

Energie-Stationen für die Großstädte

Der zunächst etwas flapsig klingende Ausstellungstitel „Farbe
tanken“  geht  auf  Ideen  von  Rupprecht  Geiger  zurück,  der
tatsächlich  zylinderförmige  Farb-Tankstellen  in  Großstädten
errichten wollte. Umhüllt von Farbe, sollten Menschen dort zur
Besinnung  kommen,  indem  sie  sich  gleichsam  mit  Energien
aufluden.  Doch  was  heißt  hier  „Farben“  in  der  Mehrzahl?
Eigentlich umkreiste Geiger letztlich über viele Jahrzehnte
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hinweg  eine  einzige  Farbe,  nämlich  Rot  in  all  seinen
Schattierungen. Gelb, Orange und Violett zählten für Geiger
zum  Umfeld  seines  roten  Universums.  Auch  die  Nichtfarbe
Schwarz  spielt  zuweilen  hinein.  Allemal  hat  sich  dieser
Künstler aufs für ihn Wesentliche konzentriert.

Skizze von Rupprecht Geiger
für  eine  Farb-„Tankstelle“.
(©  Archiv  Geiger/Rupprecht-
Geiger-Stiftung/Kunstmuseum
Bochum)

Die  Schau  beginnt  relativ  verhalten,  mit  einem  kleinen
Landschaftsbild von 1942. In der Rückschau betrachtet, scheint
es freilich, als hätten schon damals die flammenden Farben des
Himmels alles Gegenständliche überfluten wollen. Auch diese
Landschaft  ist  bereits  menschenleer,  wie  erst  recht  alle
späteren Bilder. Geiger war damals als Soldat in Russland,
hernach  (1943)  in  der  Ukraine,  wo  er  als  Kriegsmaler
eigentlich  Heroisches  hätte  liefern  sollen.

Schließlich lernte Geiger 1944 in Griechenland die  so ganz
anders gearteten Lichtverhältnisse des Südens kennen. Der Sohn
eines Malers, von Haus aus gelernter Architekt (mit vorheriger
Maurerlehre),  hat  sich  auch  noch  in  jener  Zeit  als
künstlerischer Autodidakt empfunden und wandelte von Anfang an
nicht auf akademischen Pfaden. Es war kein Nachteil.
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Neuartige Pigmente aus den USA

Nach dem Krieg empfahl sich – zumal in Deutschland – vielfach
eine „Tabula rasa“, ein radikaler Neubeginn der Kunst aus dem
Geiste  der  Abstraktion,  die  jeder  Ideologie  abhold  sein
wollte.  Sehr  schnell  hat  sich  Rupprecht  Geiger  auf  einen
solchen Weg begeben, allerdings auf ganz eigene Weise. 1949
war er Mitbegründer der legendären Künstlergruppe ZEN. Schon
in den frühen 1950er Jahren hat er damals noch neuartige,
chemisch erzeugte Farbpigmente verwendet, die er sich aus den
USA beschaffen konnte. Sie sind von einer bis dahin ungeahnten
Leuchtkraft.

Ein (farblich mit einem Schwung übermalter) Text lässt ahnen,
wie  sich  bestimmte  Farbtönungen  in  Geigers  Wahrnehmung
geradezu eingebrannt haben – von einem schrill gekleideten
„Ami-Mädchen“ und einem Lippenstift im selben Pink berichtet
er da. Doch derlei explizite Zusammenhänge gehören noch dem
Frühwerk an. Später steht die Farbe ohne Kontext ganz und gar
für sich.

Nichts soll die Farbe stören

Auch die Bildform, so Geigers Ziel, soll möglichst in den
Hintergrund treten und die Entfaltung der Farbe nicht stören.
Er hat mit verschiedenen Bildträgern jenseits von Rechteck,
Quadrat und Kreis experimentiert, mit „shaped canvas“ (nach
Belieben  zurechtgeschnittene  Leinwand),  mit  dem  Oval,  mit
Rollen usw. Die Fragestellung scheint stets gewesen zu sein:
Welche Form lässt diese bestimmte Farbe am besten zur Geltung
kommen?



Bochums Museumsdirektor Hans
Günter  Golinski  und
Künstler-Enkelin  Julia
Geiger vor einer Arbeit von
Rupprecht Geiger. (© Archiv
Geiger/Kunstmuseum  Bochum  –
Foto: Bernd Berke)

Zusehends gerät dabei die Farbe zur puren Erscheinung, zum
Ereignis aus sich heraus. Dieser Kosmos hat gewiss meditative
und womöglich zutiefst beruhigende Qualitäten, doch kann die
Farbe bei Geiger auch geradezu fordernd dringlich werden und
dem Betrachter einiges abverlangen. Das gilt für handgemalte
Bilder und eventuell noch mehr für die gesprühten Werke, in
denen der Künstler als Schöpfer kaum noch vorhanden zu sein
scheint.

Rückzug in die reine Kunst

Von 1965 bis 1976 war Rupprecht Geiger Professor für Malerei
an der Akademie in Düsseldorf. Doch während Joseph Beuys dort
zur gleichen Zeit Furore und Betrieb machte, zog sich Geiger
in die reine Kunst zurück. Auch seine Enkelin nennt ihn einen
Einzelgänger,  der  allenfalls  vage  mit  anderen  Künstlern
verglichen werden könne, am ehesten vielleicht noch mit Yves
Klein, der sich ins und ans Blaue verlor.

Geradewegs zur Apotheose der Farbe wird die Ausstellung mit
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den Großformaten in den weitläufigen Oberlichtsälen des im
Dachbereich  neuerdings  gründlich  sanierten  Museums.  Die
Entscheidung, auf Beschriftungen mit herzlich nichtssagenden
Titeln  zu  verzichten,  war  jedenfalls  richtig.  Auch  solche
Benennungen sollen nicht vom Eigentlichen ablenken. Wichtiger
ist schon das jeweilige Entstehungsjahr, das man einstweilen
mit einem Faltblatt erschließen kann. Ein schmaler Katalog
wird erst gegen Ende Juli fertig sein.

Ein unheilbar verletztes Bild

Aus manchen Bildern scheint die Farbe in den Raum zu dringen.
Mag sein, dass sich hier Geigers architektonische Phantasie
bewährt. Aber das ist Spekulation. Doch wahrhaftig: Roteres
Rot  hat  man  noch  nirgendwo  gesehen.  Auf  etlichen  Bildern
materialisiert  sich  ein  einziger  Farbton,  als  wolle  er
unaufhörlich anschwellen und das ganze Museum, wenn nicht gar
den ganzen Erdkreis in Schwingungen versetzen. Andere Bilder
loten Zwischentöne, Nuancierungen und Übergänge aus. Das alles
läuft auf eine große Befreiung und Entfesselung der Farbe
hinaus.

Blick  in  die  Bochumer
Geiger-Ausstellung (© Archiv
Geiger/Kunstmuseum  Bochum  –
Foto: Bernd Berke)

Eines der allergrößten Bilder, fragil an die Wand gelehnt, hat
tatsächlich  kleine  Beschädigungen  davongetragen.  Man  sieht
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Berührungsspuren, die der Künstler sicherlich nicht gewollt
hat. Schlimmer noch: Die Farbhaut ist dergestalt verletzt,
dass das Werk als nicht mehr restaurierbar gilt. Doch Julia
Geiger  und  Museumsdirektor  Hans  Günter  Golinski  haben
entschieden, die Arbeit dennoch zu zeigen – mitsamt den Spuren
dessen, was nun einmal zu ihrer Geschichte gehört.

Rupprecht Geiger. Farbe tanken. 25. Juni bis 24. September.
Kunstmuseum Bochum, Kortumstraße 147. Di-So 10-17, Mi 10-20
Uhr. www.kunstmuseumbochum.de

Ausstellung und abgeschlossene Dachsanierung des Hauses werden
mit einem Museumsfest am Sonntag, 25. Juni (ab 11.30 Uhr),
begangen.

Eine  weitere  Schau  im  Erdgeschoss  zeigt  Eigenbesitz  zur
Nachkriegs-Künstlergruppe  „Junger  Westen“,  deren  Schaffen
derzeit in einigen Museen des Ruhrgebiets fokussiert wird, vor
allem – wie berichtet – in Recklinghausen.

Warum  wird  eine  allseits
beliebte  Frau  ermordet?  –
Neuer Bierstadt-Krimi „Grappa
und die Venusfalle“
geschrieben von Theo Körner | 30. Juni 2017
Sie opfert sich jeden Tag neu auf für ihre schwer kranke und
pflegebedürftige  Tochter,  diese  Martina  Schrott,  die  in
Bierstadt jeder kennt und schätzt. Denn auch in öffentlichen
Auftritten macht sie sich stark für Menschen mit Handicap und
solche, die nicht auf der Sonnenseite des Lebens stehen.
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Doch  eines  Tages  zieht  man  die  Leiche  dieser  vielen  als
Vorbild geltenden Frau aus dem Phoenixsee. Nun könnte man
meinen, sie sei durch einen Unfall ums Leben gekommen, doch es
stellt sich heraus, dass ihre Lunge kein Seewasser, sondern
eindeutig Wasser aus einem ihrer viele Hundesalons enthält.
Denn mit eben diesem Unternehmen hat sie ihr Geld verdient und
sich ein großes Ansehen in der Stadt erworben. Kunden sind mit
Service  und  Qualität  der  Arbeit  mehr  als  zufrieden,
Mitarbeiterinnen und Mitarbeiter kümmern sich rührend um die
kleinen und großen Vierbeiner. Wer aber mag nun ein Motiv
haben, eine solche Frau umzubringen?

Reporterin  Maria  Grappa  hat  auch  in  dem  neuen  Krimi  von
Gabriella Wollenhaupt den richtigen Spürsinn hat. Wie schon
üblich,  ist  sie  mit  ihren  Recherchen  sehr  häufig  den
polizeilichen Ermittlungen einen Schritt voraus. Der Krimi-
Autorin gelingt es, einen Spannungsbogen aufzubauen, indem sie
ihre Hauptfigur das Image der Wohltäterin in Frage stellen
lässt. Dabei spielt der Journalistin Kommissar Zufall gern mal
in  die  Hände,  aber  häufig  sind  es  auch  gezielte
Vorgehensweisen,  durch  die  die  Reporterin  der  Wahrheit
näherkommt.

Als  bekannt  wird,  dass  Martina  Schrott  noch  eine  weitere
Tochter und einen Ehemann hat, die beiden in Amerika leben,
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erlebt  die  gesamte  Geschichte  eine  überraschende  wie
plötzliche Wendung. Eigentlich meinte man nämlich in Bierstadt
ihren Mann zu kennen, denn ein Jakobus Hiller war stets an
ihrer Seite. Erstaunt ist man als Leser am Ende dann schon,
was sich da im Leben der Familie Schrott alles abgespielt hat
und in welchen Kreisen die Angehörigen unterwegs waren.

Aufgrund  des  lockeren  Schreibstils  und  sehr  klarer
Handlungsstränge macht die Lektüre Freude, zumal man natürlich
wissen möchte, warum denn nun das Opfer umgebracht wurde.

Amüsant  sind  die  Passagen,  die  Gabriella  Wollenhaupt  dem
Alltag in der Zeitungsredaktion widmet, für die Maria Grappa
arbeitet. Die Neubesetzung zentraler Posten sorgt für eine
gewisse Unruhe unter den Redakteuren, verbale Sticheleien und
Geschacher  untereinander  sind  an  der  Tagesordnung.  Die
Beteiligten scheinen damit allerdings gerne und gut zu leben.

Gabriella  Wollenhaupt:  „Grappa  und  die  Venusfalle“.  Grafit
Verlag, Dortmund. 218 Seiten, 11 Euro.

TV-Nostalgie  (37):  Nachlese
zur  Internationalen
Automobil-Ausstellung  von
1963
geschrieben von Bernd Berke | 30. Juni 2017
Diesmal geht es nicht nur um eine mehr oder weniger wehmütige
TV-Rückschau, sondern zugleich um Fahrzeug-Historie, und zwar
anhand  eines  Berichts  über  die  Frankfurter  Internationale
Automobil-Ausstellung  (IAA)  von  1963.  Der  Beitrag  des
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Hessischen  Rundfunks  (HR)  ist  ein  gesellschaftliches
Zeitdokument  von  gewissen  Graden.

„Haben…“  –  Screenshot  aus
dem erwähnten Film von der
IAA  1963.
(https://www.youtube.com/wat
ch?v=OnssnUGnpdM)

Der  etwa  halbstündige  Film  geriert  sich  als  „kritische
Nachlese“ zur Autoschau, hebt sich auch anfangs bewusst von
euphorischen  Werbesprüchen  der  Industrie  ab,  gibt  sich
stellenweise geradezu desillusioniert und moniert – beinahe
schon im ökologischen Sinne – die irrsinnige Prospektflut auf
der Messe.

Doch  das  täuscht.  Die  Distanz  zu  den  Interessen  der
Autohersteller wird keineswegs rundum gewahrt. Nun gut: Der
Jahrgang ’63 hatte ja auch einige besonders schöne Karossen zu
bieten, die einen ästhetisch blenden konnten und deren Anblick
heute  noch  erfreut,  wenn  man  mal  von  allen  negativen
Begleiterscheinungen  abstrahiert.

Eine versunkene Lebenswelt

Es ist eine versunkene Lebenswelt, der wir da begegnen. Allein
schon diese teils noch ausgemergelten, teils aber auch schon
wieder  wirtschaftswunderlich  rundlich  gewordenen,  strotzend
„davongekommenen“ Leute der damals landläufigen Kriegs- und
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Nachkriegstypologie,  die  hier  mit  ihren  noch  bescheidenen
Mobilitäts-Phantasien ans Mikro geholt werden! Einer von ihnen
beklagt  sich  bitterlich,  dass  der  Lackauftrag  bei  Skoda
(damals rein tschechoslowakisch) nicht so solide sei wie bei
Daimler-Benz. Ja, Donner-, Stein- und Hagelschlag! Am Ende
hatte der Mann vielleicht recht…

Dazu ertönen damals gängige Reporter-Redewendungen  –  wie
etwa „Schaubude der Motorisierung“ oder (beim Auftauchen einer
jungen  Frau)  die  Formel  „diese  charmante  Dame“,  welche
natürlich ein furchtbar zeitgemäßes Kleid mit Leopardenmuster
trägt.  Hinzu  kommen  die  einstweilen  noch  arg  rudimentären
Englisch-Kenntnisse  der  bemühten  Fernsehmenschen  („Du  itt
juuurself“).

Die Kunden waren noch zu sparsam

Der seinerzeit führende Autoexperte Fritz B. Busch interviewt
zwischendurch  den  Chefingenieur  der  Adam  Opel  AG.  Dieser
barmt, der durchschnittliche Käufer sei noch nicht reif für
avancierte  Motorisierung.  Deutlicher  Hintergedanke:  Die
Kundschaft muss endlich dazu gebracht werden, nicht mehr so
sparsam zu sein. Herrschaftszeiten!

Und noch ein Screenshot von
1963:  Fritz  B.  Busch
(rechts)  interviewt  den
damaligen Opel-Chefingenieur
(https://www.youtube.com/wat
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ch?v=OnssnUGnpdM)

Gleich  in  zwei  kurzen  Blöcken  spürt  das  TV-Team  der
mutmaßlichen Zukunft des Automobils nach und preist Neuerungen
wie  Servolenkung,  heizbare  Heckscheiben  oder  automatische
Geschwindigkeitsregler.

Weit über Gebühr wird sodann ein mit gerade mal 10 Litern
Wasser und Lauge gefüllter, potthässlicher Behälter gewürdigt,
der als einhändig tragbare „Waschanlage“ taugen sollte. Der
läppischen  Vorführung  haben  allerdings  massenhaft  Männer
gebannt  zugesehen.  Sie  waren  offenbar  noch  mit  wenig
zufrieden.

„Kleinrentnerin“ im dicken Benz

Doch vom technischen Fortschritt träumten sie schon. Freudig
erregt  vernahm  man,  dass  es  erste  Münztankautomaten  zur
Selbstbedienung  gebe,  dass  ein  neuartiges  Amphibienfahrzeug
nicht  nur  für  Landpartien,  sondern  auch  für  Ausflüge  auf
Flüsse und Seen geeignet war.

Als  die  Amphibienfahrzeuge
zu  Wasser  gelassen  wurden…
(weiterer Screenshot aus dem
erwähnten TV-Film).

Eigens  vermerkt  wird  in  dem  Fernsehbericht  der  nachgerade
kommunismusverdächtige Umstand, dass bei heiß begehrten IAA-
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Probefahrten die „Kleinrentnerin“ auch mal für Minuten einen
dicken Mercedes 600 fahren durfte – falls sie sich denn traute
und überhaupt einen Führerschein hatte. Nur mal zum Kontext:
Noch 1975, also zwölf Jahre später, mokierte man sich in der
Sendung „Der 7. Sinn“ heftig über Frauen am Steuer…

Ein Vergleich mit dem Bericht über die Vorgängerschau 1961
zeigt, dass man anno ’63 ansonsten tatsächlich vergleichsweise
nüchtern an die Materie herangehen wollte. Zwei Jahre zuvor
ging es noch vollends industriefromm zu. Da wurde jedes neue
Modell  einzeln  vorgestellt  und  stets  brav  mit  PS-  und
Geschwindigkeitsangaben  versehen.  Über  den  Informationswert
eines Autoquartetts reichte das kaum hinaus.

Auf  der  Zielgeraden  verliert  der  vorher  noch  halbwegs
bedachtsame Beitrag von 1963 dann aber doch jedes kritische
Maß. Ein Vertreter der Autoindustrie lobt die Bevölkerung, die
sich gar sehr am Besitz fahrbarer Untersätze erfreue; nur
müssten jetzt aber endlich auch mehr Straßen gebaut werden.
Eilfertig  geht  man  ihm  auf  den  Leim  und  bietet  einen
unsäglichen  Professor  auf,  der  die  Asphaltierungs-Forderung
wortreich  untermauert,  selbst  mit  dem  nun  so  gar  nicht
nostalgiefähigen „Argument“, mehr Autobahnspuren dienten auch
der  Landesverteidigung.  Wem  der  Herr  wohl  zwei  Jahrzehnte
vorher zu Diensten gewesen ist?

_____________________________________________________________

Themen der vorherigen Folgen:
“Tatort” mit “Schimanski” (1), “Monaco Franze” (2), “Einer
wird  gewinnen”  mit  Hans-Joachim  Kulenkampff  (3),
“Raumpatrouille” (4), “Liebling Kreuzberg” mit Manfred Krug
(5), “Der Kommissar” mit Erik Ode (6), “Beat Club” mit Uschi
Nerke (7), “Mit Schirm, Charme und Melone” (8), “Bonanza” (9),
“Fury” (10).

Loriot (11), “Kir Royal” (12), “Stahlnetz” (13), “Kojak” (14),
“Was bin ich?” (15), Dieter Hildebrandt (16), “Wünsch Dir was”



(17), Ernst Huberty (18), Werner Höfers “Frühschoppen” (19),
Peter Frankenfeld (20).

“Columbo” mit Peter Falk (21), “Ein Herz und eine Seele” (22),
Dieter Kürten in “Das aktuelle Sportstudio” (23), “Der große
Bellheim” (24), “Am laufenden Band” mit Rudi Carrell (25),
“Dalli Dalli” mit Hans Rosenthal (26), “Auf der Flucht” (27),
“Der goldene Schuß” mit Lou van Burg (28), Ohnsorg-Theater
(29), HB-Männchen (30).

“Lassie” (31), “Ein Platz für Tiere” mit Bernhard Grzimek
(32), „Wetten, dass…?“ mit Frank Elstner (33), Fernsehkoch
Clemens Wilmenrod (34), Talkshow „Je später der Abend“ (35),
„Stromberg“ (36)

Und das meistens passende Motto:
“Man braucht zum Neuen, das überall an einem zerrt, viele alte
Gegengewichte.” (Elias Canetti)

In den Abgründen romantischer
Existenz:  Offenbachs
„Hoffmanns  Erzählungen“
gelingt  in  Gelsenkirchen
großartig
geschrieben von Werner Häußner | 30. Juni 2017
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Gelb und Blau, die Farben
Werthers, in den Kostümen
Jula  Reindells  für
„Hoffmanns Erzählungen“ in
Gelsenkirchen.  Über
verschmähte  Liebe  und
Existenzangst  hinaus
lassen  sich  wohl  noch
andere Berührungspunkte in
der  Psyche  der
literarischen  Figuren
finden. Joachim Bäckström
(Hoffmann) im leuchtenden
Gelb  des  Außenseiters
inmitten des Chores. Foto:
Pedro Malinkowski

Das  Lied  von  Kleinzack  ist  eines  jener  spöttisch-frivolen
Studentenlieder, wie sie heute noch in Verbindungen gesungen
werden:  einfacher  strophischer  Aufbau,  ein  Chor,  der  den
Vorsänger wiederholt. Aber in der dritten Strophe entgleitet
dem Sänger die Form. Ein Stichwort genügt und er verliert sich
in einer schwärmerischen lyrischen Vision, aus der er nur mit
Mühe  in  die  Realität  von  Lutters  Wein-  und  Bierschänke
zurückfindet.



Mit  dieser  relativ  einfachen,  aber  höchst  wirkungsvollen
Operation exponiert Jacques Offenbach im ersten Akt von „Les
Contes  d’Hoffmann“  musikalisch,  mit  welchem  Begriff  von
Romantik er in seiner ehrgeizigen Oper zu arbeiten gedenkt.

Offenbach  erweist  sich,  je  weiter  die  Forschung  zu  den
Fragmenten des unvollendeten Werks fortschreitet, desto mehr
als  feinsinniger  Kenner  romantischer  Ideen:  Welt-  und
Selbstverlust  des  Individuums,  gleichzeitig  Eindringen  in
verborgene Schichten der menschlichen Existenz, die Ambivalenz
romantischer  „Geisterreiche“  im  Sinne  E.T.A.  Hoffmanns
zwischen  Entsetzen  und  Erleuchtung,  das  Bewusstsein  von
rational nicht steuerbaren Kräften zwischen dem Wunderbaren
und dem Dämonischen, die Grenzbereiche von Psychologie und
religiösem Glauben, aber auch die Abscheu vor der geistlosen
Ordnung  eines  bürgerlichen  Daseins  mit  seinem
materialistischen  Pragmatismus  und  seinem  perspektivlosen
Aktionismus.

„Hoffmann“-Inszenierungen sind wegen des komplexen gedanklich-
geistesgeschichtlichen Überbaus, wegen der stets offenen Frage
einer aktuellen Deutung des „Romantischen“, aber auch wegen
der  unabgeschlossenen  Werkgestalt  stets  heikel  und  vom
Scheitern bedroht. In Wuppertal etwa betonte zu Beginn der
Spielzeit ein Experiment den disparaten Charakter des Werks:
Die  Inszenierung  war  drei  Regisseur(inn)en  anvertraut,  die
ihren Blick unabhängig voneinander auf je einen Akt richteten.
Das unterstrich, wie zerrissen diese romantische Welt ist,
machte es aber schwer, einen Zusammenhang zu konstruieren. In
Essen zeigte – in dieser Spielzeit als Wiederaufnahme – die
Inszenierung von Dietrich Hilsdorf, wie man sich „Hoffmanns
Erzählungen“  als  Drama  eines  Künstlers,  der  mit
gesellschaftlichen  Erwartungen  und  Konventionen  nicht
kompatibel ist, vorstellen muss.

E.T.A. Hoffmanns Romantik nahegekommen

Nun hat Michiel Dijkema in Gelsenkirchen als Regisseur und
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Ausstatter  eine  Lösung  gefunden,  die  dem  Romantik-Begriff
Hoffmanns  am  nächsten  kommt.  Die  Bühne  ist  zunächst  weiß
verschlossen,  dann  zeigt  sich  der  Vorhang  als
Projektionsfläche. In Schwarz und Weiß erscheinen Szenen, die
man  wähnt,  auf  der  Bühne  gesehen  zu  haben,  oder  die
geheimnisvoll  vorausweisen  auf  das  Kommende.  Nüchtern
exponiert Dijkema den Schauplatz, der für alle Bilder die
Basis  ist:  Schlichte  Tische  und  Stühle  auf  einer  runden
Scheibe,  eingeschlossen  von  einer  nach  hinten  spitz
zulaufenden  Wand.

Der  hoffmanneske
Riesenzylinder – hier
das  Denkmal  für  den
Dichter  und
Komponisten  in
Bamberg – kehrt auch
in  den  Kostümen  von
Jula Reindell wieder.
Foto: Werner Häußner

Die Schänke wird nicht verlassen; die Schauplätze der drei
Akte sind innere Bilder Hoffmanns. Darauf deuten auch die
Studenten hin, die zuerst als schwarze Menge mit riesigen
Zylindern à la E.T.A. Hoffmann in den Raum strömen und sich



dann  als  einmal  leblos  stumme,  ein  andermal  als  lebhaft
applaudierende oder kommentierende Zuschauer auf oder um die
Scheibe gruppieren. Teils Puppen, teils Statisten, sind sie
Teil einer uneindeutigen Welt, weder wirklich noch imaginiert,
changierend zwischen scheinbar prallem Realismus und sich real
gebärdender Phantastik.

Kennzeichen der drei Akte sind Bühnen-Chiffren, die in ihrer
surrealen Machart an die Gelsenkirchener Steampunk-Oper „Klein
Zaches, genannt Zinnober“ nach E.T.A. Hoffmann erinnern: Zwei
riesige  Augäpfel  mit  mechanisch  schlagenden  Wimpern  für
Olympia,  ein  abgebrochener  Geigenhals  für  Antonia,  eine
(später brennende) schwebende Gondel für Giulietta. Dijkema
bricht in diesen Bildern den Realismus immer wieder, ohne den
Erzählstrang  zu  verlassen,  bedient  sich  –  wie  in  den
wunderbaren Kostümen von Jula Reindell – einiger Bildsignale
aus dem frühen 19. Jahrhundert, so in den Frisuren der Damen
im Olympia-Akt.

Widersacher aus unheimlicher Sphäre

Wie  Hoffmann  literarisch,  so  führt  Dijkema  szenisch  das
Verstörende, das die Fugen der Alltagsrealität sprengt, immer
wieder  allmählich  schleichend  ein,  manchmal  aber  auch  mit
theatralischem Getöse, etwa, wenn sich die Muse aus zischendem
Bühnendampf schält – in grünem Tanzröckchen und roter Perücke
wie eine Elfe. Lindorf und seine drei Verkörperungen tragen
imposante Roben, die den unheimlichen Charakter betonen. Ob
Mann, ob Weib, ist bei dem kahlköpfigen Dämon in gewaltigem
glitzerndem  Schwarz  im  Vorspiel,  in  klinischem  Weiß  im
Antonia-Akt und in opulentem Purpur im Venedig-Bild, nicht
definierbar. Ein Widersacher aus einer anderen Sphäre, die
sich jenseits menschlicher Zuordnungen manifestiert.



Durch die Magie des
Singens  stirbt
Antonia  der
geordneten
bürgerlichen  Welt
ihres  Vaters
Crespel  (Dong-Won
Seo).  Der  Doktor
Miracle  (Urban
Malmberg)  fördert
den  exaltierten
Ausbruch  Antonias
(Solen  Mainguené)
in  die  tödlichen
Abgründe
romantischer
Existenz.  Foto:
Pedro  Malinkowski

Hoffmann selbst erinnert im langen Mantel und später in gelbem
Frack – seit dem Mittelalter die Farbe der Außenseiter – an
den Dichter. Antonia erduldet die Qualen des Singverbots und
die  Bedrängnis  durch  den  zwielichtigen  Doktor  Mirakel  als
bleiches, hohläugiges Wesen in weißem Gewand wie eine Lucia di
Lammermoor am Rande des Wahnsinns – die Ikone von Kunst und
Krankheit des 19. Jahrhunderts schlechthin.



Dass Dijkema in diesen Akt ein Spiel mit Cello und Kontrabass
einführt – man hat in Gelsenkirchen sogar eine Cello spielende
Sopranistin  –,  hat  einen  distanzierenden,  aber  auch
symbolischen Sinn: Das Cello erinnert an den Frauenkörper,
sein Klang liegt der menschlichen Stimme nahe. Und Giulietta
verkörpert  mit  prallen,  gleichwohl  künstlichen  Brüsten  den
Heilswahn  sexueller  Leidenschaft,  für  den  Hoffmann  sein
Spiegelbild  opfert:  Schatten,  Gesang,  Augen  –  diese
Seelensymbole  spielen  in  Dijkemas  Inszenierung  eine
entscheidende  Rolle  und  erschaffen  eine  Bildwelt,  in  der
folgerichtig  wie  selten  die  Ambivalenz  der  Romantik
erschlossen  und  verdeutlicht  wird.

Reaktionsschnell und hochmusikalisch

Die  musikalische  Seite  der  Aufführung  bleibt  hinter  dem
ambitionierten Rang des Szenischen nicht zurück – vor allem
ein  Verdienst  des  leider  in  Richtung  Staatsoper  Hannover
scheidenden Kapellmeisters Valtteri Rauhalammi. Der Finne hat
sich  in  seinen  Dirigaten  der  letzten  Zeit  als  sensibler
Gestalter  ohne  Allüren  erwiesen  und  findet  zu  Offenbachs
musikalischer Sprache einen sinnigen Zugang. Das ist alles
andere  als  selbstverständlich,  denn  Offenbach  setzt  sein
Ausdrucksrepertoire  beinahe  schon  polystilistisch  ein.  Die
leichten Schraffuren und rhythmischen Petitessen seiner Buffo-
Öperchen  sind  kombiniert  mit  der  klanglich-melodischen
Intensität  Gounod’scher  Lyrik,  dunkel-untergründige
Bläserakkorde korrespondieren mit der banalen Hymnik etwa des
Choraufzugs  des  Olympia-Akts,  melodisches  Schwärmen  und
mechanische Rhythmik kontrastieren miteinander.

Rauhalammi arbeitet diese Gegensätze heraus, ohne sie zu hart
gegeneinander zu setzen, hat Gespür für die weltvergessen sich
fortspinnende  Melodik  des  „Kleinzack“-Einschubs  oder  der
glühenden Antonia-Kantilenen, kann die Puppe Olympia wie eine
Spieluhr tanzen lassen und hält die Barcarole kitschfrei. Die
reaktionsschnelle  Neue  Philharmonie  Westfalen  schaltet  von
einem Moment zum anderen um, strichelt hier leicht dahin und



lässt  dort  ahnungsvolle  Bläserakkorde  weich  und  dunkel
schimmern. Ein idiomatisch selten gut getroffener Offenbach,
gerade weil er sich der Mode des durchgeschlagenen Maschinen-
Rhythmus‘  und  dem  Missverständnis  einer  ausschließlich
„leichten“ Tongebung entzieht.

Tenor-Entdeckung aus Skandinavien

Hoffmann  (Joachim
Bäckström)  in  den
verführerischen
Armen von Giulietta
(Petra  Schmidt).
Foto:  Pedro
Malinkowski

Mit  Joachim  Bäckström  hat  sich  Gelsenkirchen  aus  Schweden
einen wunderbar hellstimmigen, höhensicheren Hoffmann geholt.
Der  Tenor  hat  bisher  vor  allem  im  skandinavischen  Raum
gesungen – Malmö, Göteborg, Kopenhagen. Sein Deutschland-Debüt
macht mit einer solide fundierten, gut fokussierten, manchmal
noch  dynamisch  etwas  unflexiblen,  aber  leuchtkräftigen  und
schlank-beweglichen Stimme bekannt. Bäckström dürfte, so mal
jemand in die „Provinz“ hineinhört, bald von größeren Bühnen
umworben werden.



Dem Gegenspieler Lindorf und seinen Erscheinungsformen haucht
Urban  Malmberg  mit  faszinierender  Präsenz  Bühnenleben  ein.
Malmberg hatte im Vorfeld der Produktion mit Krankheit zu
kämpfen, singt aber fast unbeeinträchtigt sogar seine – nicht
von Offenbach geschriebene, aber Musik von ihm verwendende –
„Diamanten-Arie“.  Dennoch  ist  zu  fragen,  ob  Malmberg  eine
vokal passende Besetzung ist: Statt des dramatisch-italienisch
orientierten  Heldenbaritons  wäre  eine  agile,  leichter
timbrierte  französische  Stimme  adäquater.  Unter  den
zahlreichen  kleineren  Partien  verdienen  die  Mitglieder  des
Jungen Ensembles hervorgehoben zu werden: Marvin Zobel singt
als  Nathanaël  locker,  sicher  und  mit  freiem  Timbre;  auch
Tobias Glagau zeigt in den paar Einwürfen des Wilhelm einen
schön entwickelten Ton.

Faszination  und
Dämonie künstlicher
Welten: Dongmin Lee
als  Automat
Olympia.  Foto:
Pedro  Malinkowski

Unter den Damen hat es Dongmin Lee am leichtesten, als Olympia
mit ihren Acuti und Koloraturen „abzuräumen“ – was ihr mit
Charme  und  darstellerischem  Geschick  auch  gelingt.  Am



schwersten tut sich Giulietta, aber Petra Schmidt schlägt sich
mit der ähnlich wie Mozarts Donna Elvira alles fordernden
Partie, ohne sich eine Blöße zu geben. Solen Mainguené geht
die Antonia eher hart und grell als weich und schmiegsam an:
Das  Timbre  passt  zur  Rollenauffassung  einer  gespenstisch
enthobenen,  in  tödliche  Regionen  der  Existenz  abdriftenden
Frau. Almuth Herbst ist eine wendig singende, verschmitzte
Muse.  Chor  und  Extrachor  des  Musiktheaters  im  Revier  hat
Alexander Eberle – auch im melancholischen a cappella Chor des
fünften Akts – auf Präzision und Klangbalance eingeschworen.

„Les Contes d’Hoffmann“ in Gelsenkirchen ist bildmächtiges,
beziehungsreiches, tiefsinniges Musiktheater, wie man es sich
schlüssiger, schöner kaum wünschen kann. Damit positioniert
sich  das  Musiktheater  im  Revier  erneut  mit  einem  starken
Akzent in der Theaterlandschaft Nordrhein-Westfalens, der über
die Landesgrenzen hinaus Beachtung verdient.

Vorstellungen  am  18.,  22.,  24.,  30.  Juni,  9.  Juli.
Wiederaufnahme am 3. September. Karten: Tel. (0209) 4097 200,
www.musiktheater-im-revier.de

Das Flimmern der Gefühle in
der  Videokunst:  Zehn  Jahre
Düsseldorfer  Stoschek
Collection
geschrieben von Birgit Kölgen | 30. Juni 2017
Wer in der Kunst nach Seelenruhe sucht, der sollte vielleicht
lieber  seinen  Zier-Buddha  im  Garten  betrachten.  In  der
Düsseldorfer  Stoschek  Collection  braucht  der  Mensch  eine
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Bereitschaft,  die  Aufmerksamkeit  strapazieren  zu  lassen.
Videokunst, diese subjektive Verwendung der Filmtechnik ohne
cineastische Absicht, ist nichts für schwache Nerven.

Installationsansicht  –  Vorn
links:  Charles  Atlas  „Hail
the New Puritan“ (1985/86),
16-mm-Film, transferiert auf
Video. Vorn rechts: Wolfgang
Tillmanns  „Heartbeat  /
Armpit“ (2003), Video 2’27.
(Foto: Simon Vogel, Köln – ©
Julia Stoschek Foundation e.
V.)

Besonders herausfordernd wirkt eine Ansammlung von Videokunst
ohne den üblichen Ausgleich durch Bilder oder Skulpturen. Für
Julia Stoschek, die Sammlerin, Sponsorin und Stifterin eines
europaweit  einmaligen  Ausstellungshauses  für  nichts  als
flimmernde, immaterielle Werke, gibt es nichts Spannenderes.

Pressekonferenz  an  der  Düsseldorfer  Schanzenstraße  54,  dem
kühlen Tempel der unfassbaren Kunstform, wo zum zehnjährigen
Bestehen  eine  Schau  unter  dem  „Generation  Loss“
(Generationsverlust) arrangiert wurde. „Wir warten noch auf
Frau Stoschek“, heißt es. Und dann schwebt sie die graue, raue
Treppe herab zu uns – das mondäne Schneewittchen unter den Big
Spendern:  eine  bleiche,  perfekt  geschminkte  Schönheit  mit
pechschwarzem  langem  Haar,  elfenhaft  schlank  auf
atemberaubenden rosa Stöckelstiefeln: „Guten Morgen“, lächelt
sie.
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Die Schöne und ihre Geheimnisse

Dass  man  Julia  Stoscheks  Erscheinung  nicht  beachtet,  ist
unmöglich,  auch  wenn  sie  sich  mit  betont  intellektueller
Attitüde  von  der  Welt  des  Luxus  und  der  Modegeschöpfe
distanziert. Sie spricht viel und unbeirrt über die Relevanz
von „time-based media“, die zeitbezogene Medienkunst. Über ihr
Leben und ihre lang geheime Liebe zu Springer-Chef Mathias
Döpfner äußert sich die Mutter eines 2016 geborenen Sohnes
nicht. Das überlässt sie dem Klatsch der Magazine.

Aber  gerade  das  Geheimnis,  das  sie  umgibt,  macht  die  42-
jährige  Milliardärin  und  Gesellschafterin  der  Brose
Fahrzeugteile GmbH zu einer der viel beachteten Figuren in der
internationalen Kunstszene. Sie ist unsere Peggy Guggenheim
der Gegenwart und bringt Glamour ins bürgerliche Einerlei. Zu
ihren  Vernissagen  treffen  internationale  Künstler  und
Galeristen  auf  geschmeichelte  Vertreter  der  regionalen
Society.

Die  Unterstützung  durch  die  eher  biedere  Düsseldorfer
Kulturpolitik lässt hingegen zu wünschen übrig. Die Sammlung
Stoschek profitiert nicht von vorhandenen musealen Strukturen,
und es dauerte zehn Jahre, bis auch nur ein Wegweiserschild
aufgestellt wurde. Dass Stoschek im letzten Jahr eine Filiale
ihrer  Collection  in  der  offenherzigen  Hauptstadt  Berlin
eröffnete, scheint hier niemanden zu beunruhigen.

Die Ausstellung ist selbst eine Kunst

Immerhin steht fest, dass Julia Stoschek ihre Düsseldorfer
Zentrale, eine von den Berliner Architekten Kuehn Malvezzi
umgebaute Rahmenfabrik am Rand von Oberkassel, mehr schätzt
als die weniger idealen Berliner Räumlichkeiten: „Ich liebe
das Haus!“ Ohne Zögern hat sie für die Jubiläumsausstellung
gläserne  Lärmschutzwände  einbauen  lassen.  Was  die  Zukunft
bringt, weiß niemand, aber in den nächsten zwölf Monaten kann
man  hier  in  Düsseldorf  eine  faszinierende  Ausstellung  zur



Geschichte der Videokunst sehen: 48 Werke, die keineswegs alle
erst gestern, sondern in den letzten 50 Jahren entstanden
sind.

Und  das  Besondere:  Die  Präsentation  ist  eine  Art
übergeordneter Rauminstallation. Denn da war kein Kurator am
Werke, sondern ein junger Videokünstler ohne falsche Scheu. Ed
Atkins, 1982 in Oxford geborener Wahl-Berliner, nutzt digitale
Kopien älterer Schmalfilme und Videos, um sie gleichrangig und
gleichformatig  mit  neueren  Arbeiten  zu  konfrontieren.  Der
„Generation Loss“ aus dem Titel bezieht sich auf den Verlust
des  Originals  ebenso  wie  auf  die  Ablösung  der
Künstlergeneration und überhaupt auf das Entschwinden aller
Dinge und Gewissheiten. Der Gedanke der Vergänglichkeit treibt
die heutigen Technik-Freaks genauso um wie einst die Maler des
Barock.

Was entsteht und verschwindet

Mit einer stummen Live-Projektion der aktuellen Sky-News zeigt
Atkins, was er meint. Kaum gesehen, schon zerronnen sind die
Bilder der Stunde, die Aufregung über Anschläge, Katastrophen,
Wetterberichte. Der Amerikaner Ian Cheng bezieht sich nicht
auf die Realität. Er entwickelt kunstvoll stilisierte Figuren,
die nach Art eines Videospiels in Echtzeit agieren, wobei
immer neue Szenarien entstehen.

Im nächsten Raum, abgetrennt durch eine gläserne Wand, hat
Atkins wild geschnittene Punkclub-Szenen aus den 1980er-Jahren
von Charles Atlas mit einem kurzen Video-Loop von Wolfgang
Tillmanns  kombiniert,  der  2003  nichts  als  die  Achselhöhle
eines jungen Mannes zeigt, in der man den Herzschlag pochen
sieht.



Installationsansicht  –
Links: Bruce Nauman „Walking
in  an  exaggerated  manner
around  the  perimeter  of  a
square“  (1967/68),  16-mm-
Film,  transferiert  auf
Video.  Rechts:  Klara  Lidén
„Paralyzed“ (2003, Video 3′
(Foto: Simon Vogel, Köln / ©
Julia Stoschek Foundation e.
V.)

So  kommt  es  zu  den  seltsamsten  Begegnungen.  Während  Paul
McCarthy 1974 auf die Kameralinse spuckt („Spitting on Camera
Lens“),  lässt  Douglas  Gordon  2003  eine  Männer-  und  eine
Frauenhand miteinander kämpfen. Das berühmte Performance-Paar
Ulay  und  Marina  Abramovic  knallt  1976  im  Laufen  mit  den
nackten Körpern gegeneinander, bis es auch dem Betrachter weh
tut.  Dann  bemerkt  man  auf  der  linken  Seite,  wie  Konzept-
Altmeister Bruce Nauman als junger Mann in einem Schwarzweiß-
Film  der  1960er-Jahre  um  die  auf  den  Boden  gezeichneten
Umrisse eines Quadrats spaziert („Walking in an exaggerated
manner  around  the  perimeter  of  a  square“),  und  rechts
verausgabt sich Patty Chang 2003 beim „Fan Dance“ in einem
Strudel aus Dreck und Farbe.

Das Innere nach außen gekehrt

Immer  wieder  geht  es  in  der  Videokunst  um  die  Enthüllung
neurotischer Strukturen und Zwangshandlungen, das Innere wird
nach außen gekehrt. Ein bisschen Witz kann auch mal dabei
sein, zum Beispiel, wenn die Abramovic sich mit einem Vollbart
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in einen Mann verwandelt. Schwindelerregende Effekte kann es
geben wie in Dara Friedmans „Revolution“, wo ein Mann wie eine
Fliege  an  der  Wand  und  der  Decke  läuft,  weil  sich  die
Perspektive dreht. Und manchmal wird man ganz andächtig wie
vor dem „Sanctus“ von Barbara Hammer, die 1990 zu Bachmusik
eine  Art  Totentanz  aus  experimentellen  Röntgenfilmen  der
1950er-Jahre schuf.

Atkins zeigt diese beeindruckende Arbeit in einem Einzelraum.
Wenn er Filme kombiniert, so achtet er auf die Abstimmung von
Bild und Ton. Um mit Shakespeare zu sprechen: Ist es auch
Wahnsinn, so hat es doch Methode. Und eine strenge Ordnung.
Durch die gläsernen Akustikwände vermeidet Atkins die sinnlose
Kakofonie, die so oft durch die räumliche Nähe verschiedener
Videos entsteht. Die allzeit sich verändernden Bilder aber und
ihre Spiegelungen sind weithin zu sehen – und vom Künstler
bewusst arrangiert.

Der  Besucher  begegnet  sich  selbst  als  Spiegelbild  oder
Schattenriss inmitten der Gesamtkonstellation. Da flimmern die
Gefühle wie die Projektionen. Ja, Videokunst ist nicht nett
wie die Katzenfilmchen auf Facebook. Sie ist manchmal sogar
eine  Qual.  Aber  man  kann  sich  ihr  nicht  entziehen.  Ihre
nervöse Flüchtigkeit ist nur eine treffliche Metapher für die
Vanitas, in der wir alle leben. Daran ändert auch der Buddha
im Garten nichts.

„Generation Loss: 10 Years of the Julia Stoschek Collection“:
Bis 10. Juni 2018 an der Schanzenstraße 54 in Düsseldorf-
Oberkassel. Geöffnet bei freiem Eintritt jeweils Samstag und
Sonntag, 11 bis 18 Uhr. Öffentliche Führungen (Gebühr 10 Euro)
gibt es seit dem 11. Juni alle 14 Tage sonntags, jeweils 12
und 15 Uhr. Anmeldung unter www.julia-stoschek-collection.net



„BoBiennale“  –  ein  neues
Festival der Freien Szene
geschrieben von Gastautorin / Gastautor | 30. Juni 2017
Unser Gastautor, der Bochumer Schriftsteller und Journalist
Werner  Streletz,  über  den  Veranstaltungsreigen  des  neuen
Festivals „BoBiennale“, an dem er selbst teilnimmt:

Das  Logo  des  neuen
Festivals.  (Screenshot  von
der Homepage der BoBiennale)

Zunächst war ich etwas skeptisch, wie dieses Vorhaben gelingen
würde,  hatten  sich  doch  zwei  Treffen  der  Freien  Szene  in
Bochum, bei denen ich dabei gewesen war, mehr um die ewig
leidigen  Finanzfragen  denn  um  konkrete  Planungen  gedreht.
Welch erfreuliche Überraschung nun: Das vielfältige Angebot
der BoBiennale, die, wie der Name vermuten lässt, nun alle
zwei  Jahre  stattfinden  soll,  füllt  nicht  weniger  als  150
Seiten in einem handlichen Programmbuch im Gebetbuchformat.

Die BoBiennale, das erste Festival der Freien Szene, das noch
bis zum 18. Juni dauert, umfasst einen beachtenswerten Reigen
an Veranstaltungen, der alle Sparten von der Bildenden Kunst
bis  zur  Literatur  umfasst.  Als  man  mich  vor  einiger  Zeit
fragte, ob ich mitmachen wolle, habe ich gern zugesagt, da
mich neue (Kultur-)Initiativen zunächst einmal grundsätzlich
interessieren. Und so konnte ich im „Blue Square“ (Stadtmitte)
einige  Passagen  aus  meinem  jüngsten  Roman  „Rückkehr  eines
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Lokalreporters“ vorstellen.

Als  besonderes  Ereignis,  nicht  nur  für  literarisch
Interessierte, erwies sich eine Lesung aus der Romantrilogie
„Der Meteor“ von Karel Čapek. Angekündigt war Martina Eitner-
Acheampong (früher Schauspielhaus Bochum), die Passagen aus
Čapeks Hauptwerk rezitieren würde. Doch kam sie nicht allein
in die Rottstr5-Kunsthallen. Alan Acheampong am Schlagzeug und
die  Puppenspielerin  Sara  Hasenbrink  unterstützten  sie  bei
ihrem furiosen Vortrag, der mal erzählend, mal anteilnehmend,
mal  aufgeregt,  den  Linien  des  Romans  folgte,  der  der
Vieldeutigkeit der Realität und der Wahrheit nachspürt. Nonne,
Hellseher und Dichter spielen darin wichtige Rollen.

Während der Lesung steuerte Alan Acheampong Hintergrundklänge
bei,  unaufdringlich,  genau  gesetzt.  Zunächst  glaubte  der
Zuschauer,  auch  Sara  Hasenbrink  sei  nur  auf  eine  dezente
Nebenrolle  verpflichtet,  bis  die  schwarzgekleidete  Frau
begann, sich in langsamen Bewegungen den Kopf mit einer schier
endlosen Mullbinde zu umwickeln. Die Lesung erhielt dadurch
eine  seltsam  unwirkliche  Anmutung.  Schließlich  verwandelte
sich der aufgewickelte Rest des Mullbinde plötzlich zu einem
sprechenden Kopf, der der Vorleserin akustisch assistierte:
ein  geradezu  beklemmendes  Erlebnis,  das  die  Einsicht  von
Fidena-Chefin  Annette  Dabs  bestätigte,  dass  beim
Figurentheater  aus  allem  alles  werden  kann.

Als  Höhepunkt  der  BoBiennale  gilt  am  Fronleichnamstag
(Donnerstag, 15. Juni) das Open Air-Programm am Springorum-
Radweg.

Infos zur BoBiennale:
http://www.bobiennale.de

Freie Kulturszene Bochum e.V.
c/o Bahnhof Langendreer e.V.
Wallbaumweg 108
44894 Bochum

http://www.bobiennale.de


Tel.: 0177-5403350
kontakt@kultbo.org

Warum nicht gar auf die 2.
Liga  in  Macau  setzen?  Vom
Reiz und Irrsinn der Online-
Fußballwetten
geschrieben von Bernd Berke | 30. Juni 2017
Wie gut, dass jetzt erst einmal Sommerpause ist.

Warum? Neuerdings bin ich zum Zocker geworden – allerdings auf
ganz  kleiner  Sparflamme.  Denkt  euch  nur:  Bei  einem
Wettanbieter habe ich in jüngster Zeit online auf den Ausgang
des einen oder anderen Fußballspiels gesetzt. Ja-haaaa…

„Wir haben eine gute…

Warum soll ich auch nichts Zählbares daraus machen, dass ich
einer  von  Millionen  ungemein  sach-  und  fachkundigen
Fußballtrainern bin, die alles besser wissen – und zwar stets
im Voraus?! Stellt euch hier bitte ein paar schräg grinsende
Smileys vor.

Die Online-Wettbüros werben nach dem Motto, dass es erst dann
richtig „dein“ Spiel ist, wenn du darauf gewettet hast. Und
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tatsächlich: Ein bisschen mehr interessiert man sich für die
Resultate, wenn man ein paar Euro in die Manege geworfen hat.
Hauptsache, man hat ein Eisen im Feuer – und glühe es auch
noch so schwach.

Aus einer einschlägigen Facebook-Gruppe weiß ich, dass sich
dort echte Hasardeure tummeln. Wenn ich nicht irre, dürfte
mancher  ein  Fall  für  die  Suchtberatung  sein.  Unter  einer
riskanten Quote von 50:1 (im Erfolgsfalle Auszahlung von 50
Euro für jeden eingesetzten Euro) fangen einige Typen gar
nicht  erst  an.  Oder  sie  halten  sich  gar  nicht  mehr  mit
einzelnen  Begegnungen  auf,  sondern  bündeln  Vorhersagen  zu
diversen Spielen zu waghalsigen Kombi-Wetten. Notfalls setzen
sie hübsche Sümmchen auf ein x-beliebiges Mittelfeldduell in
der dritten chinesischen Liga. Nur gut, dass die Höhe der
Einsätze ebenso limitiert ist wie die Ausschüttung. Trotzdem
dürfte  das  Engagement  hie  und  da  die  finanziellen
Möglichkeiten  der  Beteiligten  übersteigen.

…und eine weniger gute
Nachricht  für  Sie.“
(Screenshots  von  E-
Mail-
Benachrichtigungen)

Nein, ich verzerre die Sachlage nur unwesentlich. Man konnte
jüngst z. B. wirklich und wahrhaftig auf die 2. Division in
Macau wetten. So gab es dort z. B. am 9. Juni die sicherlich
atemberaubende Begegnung Chuac Lun – CDF Benfica. Nicht minder
exotisch die finnischen Amateure, 3. Division – beispielsweise
mit dem fußballerischen Giga-Hammer Atlantis FC vs. Atletico
Malmi. Aber diese – zugegeben arg spöttische – Einschätzung
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zeugt bestimmt nur von deutscher Überheblichkeit.

Auf Boca Juniors gegen Independiente in Argentinien habe ich
auch schon gewettet, aber das ist recht eigentlich was für
Anfänger, da die Teams namentlich weltweit bekannt sind. Man
schaut sich halt die aktuelle Tabelle und die Ergebnis-Trends
der  letzten  Zeit  an,  lote  aus,  für  wen  es  noch  um  die
sprichwörtliche  „Wurst“  geht,  überprüfe  womöglich  noch  die
Aufstellungen (falls einem die Spielernamen überhaupt etwas
sagen) – und schon glaubt man, rundum im Bilde zu sein. Wer
will und wer’s verstehen kann, kann zusätzlich argentinische
Sportberichte im Netz durchstöbern. Doch das ist beinahe schon
Wissenschaft.

Teams, von denen ich mein Lebtag nie gehört habe, erlangen
durch virtuelle Wettscheine plötzlich eine gewisse Bedeutung;
ganz so, als würde man bei Pferderennen ahnungslos auf das
Tier  mit  dem  schönsten  Namen  oder  der  prächtigsten  Mähne
wetten.  In  diesem  Sinne  habe  mich  aufs  Geratewohl  dazu
hinreißen lassen, auch einen Tipp zur italienischen Begegnung
Benevento gegen Carpi abzugeben. Da ging’s um den Aufstieg in
die Serie A, also die erste Liga Italiens.

Bundesliga ist natürlich absoluter Standard, ebenso gewisse
Begegnungen  der  englischen  Premier  League,  der  spanischen,
italienischen oder französischen Liga. WM und EM auch, falls
sie mal laufen. Doch jenseits dessen beginnt das endlos weite
Gelände  des  Ungefähren  und  Exotischen.  Man  glaubt  ja  gar
nicht, wie viele Spiele in einer einzigen Woche stattfinden.
Und nun mal Hand aufs Herz: Würde man ruhigen Gewissens wetten
wollen, dass bei all dem nie und nimmer Manipulation im Spiel
sein kann?

Die abenteuerlichsten Wetten kann man da verzapfen, auch auf
bereits laufende Spiele. Wer schießt das nächste Tor? Wie
genau  lautet  das  Endergebnis  in  der  regulären  Spielzeit?
Welcher Spieler erzielt einen Treffer? Wem gelingen in der
zweiten Halbzeit mehr Tore? Wer netzt „ab sofort“ öfter ein



(bisherige Tore werden dabei nicht gewertet)? Und noch viele,
viele Spitzfindigkeiten mehr. Es grenzt mitunter an Irrsinn.
Oder an Kinderei.

Man kann auch spaßeshalber Mannschaften gegeneinander antreten
lassen, deren Match gar nicht auf dem Spielplan steht. Mal
dieses Beispiel eines weniger absurden Fernduells angenommen:
Real  Madrid  spielt  gegen  Atletico  und  siegt  mit  2:1.  Zur
gleich Zeit gewinnt Barcelona gegen Sevilla 4:1. Damit hätte
(aber wirklich nur rein theoretisch) Barcelona gegen Real 4:2
gewonnen…  Fußballerisch  ein  Witz,  aber  das  schert  den
Möchtegern-Wettkönig  wenig.

Ihr fragt nach Gewinn und Verlust bei meinen anfängerhaften
Bemühungen?  Welch‘  prosaisches  Ansinnen,  welch‘  schnöder
Materialismus! Na gut, wenn ihr’s unbedingt wissen wollt: Es
hält sich bisher einigermaßen die Waage – mit leichter Tendenz
ins Minus. (*grumpf*) Drum lest in Kürze auch die nächste
Folge: „Mein Offenbarungseid“.

Wie gut, dass jetzt erst einmal Sommerpause ist.

Alle  zehn  Jahre  neue
Ortsbestimmungen  durch  die
Kunst:  Die  immer  wieder
spannenden  „Skulptur
Projekte“ in Münster
geschrieben von Bernd Berke | 30. Juni 2017
Fürwahr, die Skulptur Projekte in Münster machen sich äußerst
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rar. Mit ihrem zehnjährigen Rhythmus (bislang: 1977, 1987,
1997, 2007) kommen sie an diesem Wochenende gerade mal in
fünfter  Auflage  heraus.  Damit  verglichen,  ist  selbst  die
Kasseler documenta (die gleichfalls just jetzt startet) mit
ihren  Fünfjahres-Abständen  eine  nahezu  inflationäre
Veranstaltung.

Skulpturen von grundsätzlich
verschiedener Art: Soll der
von  Cosima  von  Bonin
aufgestellte  Lastwagen  etwa
die Plastik von Henry Moore
(Teilansicht links) abholen?
Die Antwort lautet, entgegen
dem  bedrohlichen  Anschein:
Nein!  (©  Skulptur  Projekte
2017 / Foto: Bernd Berke)

Scherz beiseite und dem Mann der ersten Stunde die Ehre: Seit
Anbeginn ist der große Spritus rector der Skulptur Projekte,
Prof. Kasper König, wegweisend dabei; ursprünglich im Verein
mit dem Miterfinder Klaus Bußmann, diesmal flankiert von den
beiden Kuratorinnen Britta Peters und Marianne Wagner.

Das Prinzip ist gleich geblieben: Künstler(innen) – anfangs
waren  es  ausschließlich  Männer  –  werden  nach  Münster
eingeladen, wo sie sich mit Orten ihrer Wahl auseinandersetzen
und  Projektvorschläge  einreichen.  Damit  beginnt  ein
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langwieriger Prozess bis zur Realisierung. Rund drei Dutzend
neue  künstlerische  Orts-Umschreibungen  sind  diesmal
entstanden. Hinzu kommen etwa ebenso viele Skulpturen, die von
früheren Projekten übrig geblieben sind. Mit anderen Worten:
Es lagern sich von Mal zu Mal gleichsam immer neue Zeit-
Schichten mit anderen ästhetischen Valeurs an. Daraus ergibt
sich eine hochinteressante Historie.

Interventionen im Stadtbild

Auch  2017  stiften  –  unter  gesellschaftlich  veränderten
Vorzeichen – die Künstler an einigen Orten der Stadt wieder
erhellende  Widersprüche,  Einsprüche,  Korrespondenzen,
Assoziationen und was dergleichen Fühl- oder Denkanstöße mehr
sind. Mal sind die Interventionen im Stadtbild erst allmählich
wahrnehmbar, mal kommen sie mit weiter ausholenden Gesten oder
überfallartig daher.

Man  mag  sich  das  alles,  versehen  mit  einem  speziellen
Stadtplan oder per Navigations-App, in aller Ruhe erlaufen
oder münstertypisch erradeln. Da kein Eintritt erhoben wird
(man kann ja den Zugang zur Stadt schwerlich mit einer Gebühr
belegen), sollte man getrost auch mehrmals wiederkommen. Und
mit kundiger Führung hat man eventuell mehr von alledem.

Im Zeichen der digitalen Welt

Was  ist  mit  den  veränderten  Vorzeichen  gemeint?
Selbstverständlich  vor  allem  die  seit  2007  noch  einmal
erheblich vorangeschrittene Digitalisierung und Globalisierung
unseres Lebens. Auf solche umwälzenden Veränderungen, das war
klar,  mussten  auch  die  Skulptur  Projekte  antworten  und
reagieren, wenn auch längst nicht immer explizit oder gar
„eins zu eins“ abbildend. Das wäre denn doch zu simpel.



Im  Münsteraner  Hafen  übers
Wasser  gehen:  Ayse  Erkmen,
„On  Water“.  (©  Skulptur
Projekte  2017  /  Foto:
Henning  Rogge)

In der heißen Arbeitsphase, also seit etwa zweieinhalb Jahren,
kristallisierten sich in zahllosen Diskussionen die Befragung
von Ort, Zeit und Körperlichkeit im digitalen Zeitalter als
Leitthemen  heraus.  So  manches,  was  derzeit  ringsumher
geschieht, könnte ja auf eine Auflösung von Raum, Zeit und
Leiblichkeit hinauslaufen. Und wenn schon der Körper in Spiel
kommt, ist es nicht nur der unbewegte. Der Performance als
Gattung an der Grenze zur darstellenden Kunst kommt diesmal
besondere Bedeutung zu.

Ein von jeher gültiges Thema stellt sich zudem in größerer
Schärfe  als  ehedem:  die  Schaffung  und  Behauptung  von
öffentlichen, also nicht privat vereinnahmten Plätzen. Und zum
Faktor Zeit: Manche Werke sind ganz bewusst darauf angelegt,
nur temporär vorhanden zu sein, also allmählich zu vergehen
oder schließlich abrupt zu verschwinden.

Mächtiger Truck und eine Wasserwaage am Museum

Jetzt aber endlich zu ein paar konkreten Beispielen, wie sie
bei einer zweistündigen Presseführung vor der Eröffnung zu
erleben waren:

Auf dem Vorplatz des LWL-Museums für Kunst und Kultur hat die
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Künstlerin Cosima von Bonin einen wahrhaft monumentalen Truck
geparkt, auf dem sich ein großer schwarzer Container ihres
Kollegen Tom Burr befindet, die ganze Chose heißt denn auch
alliterierend „Benz Bonin Burr“. Es sieht ganz so aus, als
solle  mit  dem  Lastwagen  demnächst  die  schon  „klassische“
Skulptur  von  Henry  Moore  abtransportiert  werden,  die  dort
steht. Tatsächlich war es vor Ort ein Thema, ob Moores Arbeit
während der Skulptur Projekte dort verbleiben dürfe.

Kein  Bestandteil  der
Skulptur  Projekte,  aber
umstrittenes Lokalgeschehen,
auf das Bezug genommen wird:
Der  Landschaftsverband
Westfalen-Lippe  (LWL)  hat
sein Buchstaben-Logo am LWL-
Museum für Kunst und Kultur
direkt  auf  eine
Fassadenarbeit  von  Otto
Piene  aufgesetzt.  (Foto:
Bernd  Berke)

Zugleich verweist die riesige Truck-Installation indirekt auf
ein Problem an der Fassade des Landesmuseums. Dort hat der
Landschaftsverband  LWL  sein  Dreibuchstaben-Logo  direkt  auf
eine Arbeit von Otto Piene aufgesetzt, der dies wohl unter
mehr  oder  weniger  sanftem  Zureden  akzeptiert  hat.  Sein
eigentlich urheberrechtlich geschütztes Werk ist jedenfalls am
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Rande verfälscht worden.

Auf  der  anderen  Seite  des  Museums,  am  Domplatz,  geht  es
unscheinbarer her. Dort hat John Knight eine Wasserwaage an
das Gebäude angesetzt, als wolle er erneut Maß nehmen oder
etwas ins Lot bringen. Ganz buchstäblich könnte man von einer
künstlerischen „Maßnahme“ sprechen, die sich innig auf die
Architektur bezieht.

Die Privatwohnung des Herrn N. Schmidt

Im Innern des öffentlichen Museums hat Gregor Schneider quasi
eine Privatwohnung eingebaut, die man (jeweils höchstens zu
zweit) durch einen Seiteneingang erreicht. In diesem Wohnraum
ist  ein  gewisser  „N.  Schmidt“  daheim.  Eine  Kollegin
versichert, ihr sei – nach eineinhalb Stunden Wartezeit in der
Schlange  –  drinnen  Gregor  Schneider  höchstselbst  begegnet,
aber eher wie ein Geist. Man lasse sich überraschen. Auch
Enttäuschungen sind nicht ausgeschlossen.

Koki Tanaka hat in einem Gebäude der Johannisstraße seine
„Provisional  Studies“  aufgebaut.  In  unwirtlich  gekachelten
Räumen  zeigt  er  Videos  von  einem  Workshop,  an  dem  acht
Bewohner(innen) Münsters von ganz unterschiedlicher Herkunft
teilgenommen  haben.  Ein  „Dschungelcamp“  für  Intellektuelle?
Das nun doch beileibe nicht. Die intensive Begegnung stand
unter der Frage „How to live together?“ Es geht also ums
Zusammenleben an und für sich. Eine raumgreifende, begehbare
„Skulptur“,  die  den  ohenhin  längst  fließend  gewordenen
Gattungsbegriff beherzt erweitert.



Parodistisches Spiel mit der
typischen  Münsteraner
Giebelform: begehbare Arbeit
„Sculpture“  von  Pelese
Empire,  wohinter  sich
Barbara Wolff und Katharina
Stöver  verbergen.  (©
Skulptur  Projekte  2017  /
Foto:  Bernd  Berke)

Anspielung auf die Giebelform

Schon eher der konventionellen Vorstellung von Skulptur bzw.
Architektur enspricht die Arbeit von Pelese Empire (Barbara
Wolff / Katharina Stöver). Sie heißt schlicht und einfach
„Sculpture“ und greift parodierend und anverwandelnd die in
Münster  so  häufige  Giebelform  auf,  außerdem  wurde  das
erschröcklich-bizarre rumänische Karpatenschloss Peles auf die
Außenhaut projiziert. Auch diese Skulptur kann man betreten,
sie  enthält  sogar  eine  Bar  und  kann  zum  Begegnungsort
mutieren. Insgesamt kommt diese bauliche Skulptur auch als
eine  Art  „Fake“  daher  und  greift  somit  ein  politisch
virulentes  Thema  der  Internet-Ära  auf.

Wenn man so will, ist das Projekt von Justin Matherly noch
skulpturenförmiger.  Er  hat  ein  Gebilde  geformt,  das  dem
Nietzsche-Felsen im schweizerischen Sils Maria nachempfunden
ist. Dieser Felsen soll den Philosophen zur Idee einer „ewigen
Wiederkunft des Gleichen“ angeregt haben. Eine Figuration mit
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Hintergedanken, die man kennen muss, um das Ganze zu würdigen.
Der sehr brüchig wirkende „Fels“ ist übrigens innen hohl und
steht auf seltsamen Stützen. Es handelt sich um medizinische
Gehhilfen.

Wird  nach  der
Ausstellung
vernichtet:  Lara
Favarettos  „Momentary
Monument“. (© Skulptur
Projekte 2017 / Foto:
Bernd Berke)

Rein  äußerlich  betrachtet,  hat  auch  Lara  Favaretto  ein
steinernes Monument nach herkömmlichem Verständnis geschaffen.
Doch  weit  gefehlt.  Wir  unterliegen  einer  kunstvollen
Täuschung. Auch dieses scheinbar so massive Werk ist innen
hohl, es hat sogar einen Schlitz zum Geldeinwurf (der Erlös
kommt  Menschen  in  Abschiebhaft  zugute).  Das  „Momentary
Monument“ ist, wie der Titel ahnen lässt, nicht auf Dauer
angelegt,  sondern  soll  mit  Ende  der  Skulptur  Projekte
geschreddert und recycelt werden. Einstweilen aber bezieht es
sich  als  Gegenüber  und  kritischer  Gegenentwurf  auf  ein
kolonialistisches Ehrenmal vis-à-vis.
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Subtile Geste vor dem Erbdrostenhof

Im  berühmten  Erbdrostenhof  (barockes  Palais)  haben  bei
früheren Skultur Projekten Richard Serra und Andreas Siekmann
ihre  unübersehbaren  Zeichen  gesetzt,  Letzterer  mit  einer
Arbeit, die sich über städtische Tier-Maskottchen mokierte und
bei Stadtwerbern nicht allzu gut ankam. Serras Arbeit hätten
die Münsteraner hingegen liebend gern behalten, doch sie wurde
zu ihrem Leidwesen für gutes Geld in die Schweiz verkauft.

Trotz  der  Größe  ungeahnt
feingliedrig:  „Beliebte
Stellen“  von  Nairy
Baghramian  vor  dem
Erbdrostenhof.  (©  Skulptur
Projekte 2017 / Foto: Bernd
Berke)

Ein  Platz  mit  alter  und  neuerer  Vorgeschichte  also,  der
beispielhaft zeigt, wie bestimmte Stätten insgeheim nachhaltig
durch  die  Projekte  geprägt  werden,  selbst  dann,  wenn  die
Einzelwerke nicht mehr am Ort sind. Genau hier findet sich nun
die eher zurückhaltende Arbeit „Beliebte Stellen“ von Nairy
Baghramian,  die  den  Raum  gleichwohl  neu  „besetzt“.  Ihre
Skulptur windet sich als große, doch feine und aparte Geste
über den Platz, sie ist – ganz planvoll – „unfertig“ und
müsste noch verschweißt werden, auch wirkt die stellenweise
tropfenförmige Oberfläche ganz so, als sei sie noch im Werden
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(oder  schon  im  Vergehen).  Ein  Beispiel  dafür,  wie  man
äußerlich „groß“ agieren und dennoch subtil bleiben kann.

Übers Wasser gehen und sich am „Lagerfeuer“ versammeln

Ein paar spektakuläre Ortsbezüge kenne ich (noch) nicht aus
eigener  Anschauung,  man  kann  sich  jedoch  anhand  der
Beschreibungen schon Vorfreude bereiten: Für „On water“ (Auf
dem Wasser) hat Ayse Erkmen am Münsteraner Hafen knapp unter
der  Wasseroberfläche  einen  Steg  gebaut,  auf  dem  Besucher
sozusagen übers Wasser gehen können – jedenfalls beinahe. Wer
jetzt an Christo und den Lago d’Iseo denkt, liegt vielleicht
nicht völlig daneben.

Am  „Lagerfeuer“  des
digitalen Zeitalters:
Aram Bartholl, „5 V“
(©  Skulptur  Projekte
2017 / Foto: Henning
Rogge)

Auf andere Art staunenswert ist der Beitrag von Aram Bartholl,
der geheimnisvolle thermoelektrische Apparaturen ersonnen hat,
so dass man an einer Art Lagerfeuer wirklich und wahrhaftig
den Akku seines Smartphones aufladen kann. Dieser Vorgang soll
zwar  ziemlich  lange  dauern,  erzeugt  aber  sicherlich  ein
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besonderes  Gemeinschaftserlebnis  und  verknüpft  älteste  mit
neuesten Erfahrungen der Menschheit.

Dependance in der Revierstadt Marl

Mit dem Ruhrgebiet hat all das aber nichts zu tun, oder? Wie
man’s nimmt. Die Skulptur Projekte haben diesmal unter dem
Titel „The Hot Wire“ (Der heiße Draht) einen „Ableger“ in
Marl,  wo  rund  ums  Skulpturenmuseum  Glaskasten  schon  seit
langer Zeit Kunst im öffentlichen Raum eine wichtige Rolle
spielt.

Im Austausch von Marl nach
Münster  gelangt:  Ludger
Gerdes‘  vielsagender,
sparsam  „illustrierter“
Schriftzug.  (©  Skulptur
Projekte 2017 / Foto: Bernd
Berke)

Marl ist ein harsches Gegenstück zu Münster, nach dem Krieg
entstand hier ein künstliches Stadtzentrum in teilweise brutal
anmutender Moderne, während man im eher lieblichen Münster
bekanntlich  Teile  der  Altstadt  rund  um  den  Prinzipalmarkt
wieder aufgebaut hat.

Folglich  haben  Skulpturen  in  Marl  auch  eine  ganz  andere
Funktion.  Dort  gilt  es  jedenfalls  nicht  in  erster  Linie,
womöglich  konservative  Strukturen  aufzubrechen.  Aber
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inzwischen sind ja auch viele Leute in Münster mental weiter.

Die Autonomie und der touristische Faktor

Zurück  nach  Münster.  Längst  sind  die  dortigen  Skulptur
Projekte auch zum touristischen Magneten geworden. Bei der
Eröffnungspressekonferenz, zu der mehrere Hundertschaften von
Medienvertretern angerückt waren, schwärmte denn auch Münsters
OB Markus Lewe geradezu euphorisch, man sehe sich nunmehr
wieder  in  einer  Reihe  mit  Kassel  (documenta)  und  Venedig
(Biennale), gern auch in einer Abfolge mit Münster an der
Spitze…

Gegen derlei wohlmeinende, doch auch begehrliche Vereinnahmung
müsste man sich fast schon wieder wehren und auf künstlerische
Autonomie,  wenn  nicht  gar  Sperrigkeit  pochen.  Doch  die
allermeisten Objekte und Installationen der Skulptur Projekte
entziehen sich auch so schon der bloßen „Eventisierung“ und
erst recht der schnöden Indienstnahme.

Gleichwohl sind die Skulptur Projekte nach etlichen Skandalen
und Skandälchen der frühen Jahre (als sich die bürgerlich
geprägte  Stadt  über  vieles  erregte,  was  heute
selbstverständlich anmutet) etabliert und in gewisser Weise
auch  populär  –  freilich  alles  andere  als  „populistisch“.
Inzwischen finden sich, neben den Hauptträgern (Stadt Münster
und Landschaftsverband Westfalen-Lippe / LWL), etliche potente
Sponsoren, die das Budget heuer nahe an die Acht-Millionen-
Grenze hieven.

Skulptur Projekte Münster. Vom 10. Juni bis zum 1. Oktober
2017.

Offizielle  Öffnungszeiten  Mo  bis  So  10-20,  Fr  10-22  Uhr.
Freier Eintritt. Katalogbuch (430 Seiten) 15 Euro.

Allgemeine Infos:
www.skulptur-projekte.de
Tel. 0251 / 5907 500

http://www.skulptur-projekte.de


Infos zu Touren und Workshops (auch Online-Buchung möglich
unter  www.skulptur-projekte.de):  0251  /  2031  8200,  Mail:
service@skulptur-projekte.de

Navigations-App zu den Werken: apps.skulptur-projekte.de

Gesang  macht  glücklich:
Umjubeltes Konzert mit Diana
Damrau  und  Arien  von
Meyerbeer in der Philharmonie
Essen
geschrieben von Werner Häußner | 30. Juni 2017

Diana  Damrau  gab  in
der  Philharmonie
Essen  ein  umjubeltes
Konzert.  Foto:  Simon
Fowler
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Es gab ein bisschen Hin und Her vor dem Konzert mit Diana
Damrau  in  der  Essener  Philharmonie.  Zuerst  verkündete  ein
Einleger im Programm, dass Bassbariton Nicolas Testé krank sei
und listete eine geänderte Folge von Arien, Ouvertüren und
Intermezzi  auf.  Dann  trat  Intendant  Hein  Mulders  vor  die
vollen Reihen des Saals und teilte mit, Testé habe sich trotz
Erkrankung entschlossen, einen Teil der vorgesehenen Opern-
Ausschnitte zu singen. Letztendlich war alles gut: Dem Ehemann
von Diana Damrau war die Indisposition kaum anzumerken; sie
selbst riss mit flammendem Temperament alle Herzen an sich.
Und der Jubel über zwei Stunden vollendete Gesangskunst war
riesengroß.

Schönheit des Klangs als Mittel zum Ausdruck von Gefühlen,
nicht  als  Selbstzweck.  Vollendeter  Gesang  nicht  als
aufpolierte Schau perfekter Technik, sondern im Dienst einer
Aussage. Das ist der Weg, mit dem Diana Damrau überzeugt. Die
Sängerin ist auf dem Höhepunkt ihrer Kunst. Selbst wer mit
kritischen  Ohren  nach  minimalen  Körnchen  im  Bild  des
vollendeten  Singens  sucht,  wird  nur  schwer  fündig.

Wenn  die  Damrau  wie  eine  blonde  Verkörperung  des  puren
Optimismus, der ungetrübten Lebenslust auf die Bühne strebt,
hebt  sich  schon  die  Stimmung.  Dabei  hat  sie  nicht  nur
glitzernde,  mit  Freude  an  der  Ironie  und  der  Koketterie
getränkte Koloraturpiècen zu bieten. In den melancholischen
Szenen  von  Giacomo  Meyerbeer  leuchtet  so  etwas  wie  eine
heitere Weisheit. Sie macht das Traurige nicht leicht, aber
tröstlich.

Damraus  erste  Zugabe  ist  wie  eine  Zusammenfassung  dieser
Gefühlswelten: Ganz alleine schwebt die Stimme im riesigen
Raum. Eine einsame Flöte ist ihr Echo, Abschied und Wehmut ihr
Thema. In der Romanze der Inès „Adieu mon doux rivage“ aus
Giacomo Meyerbeers letzter Oper „Die Afrikanerin“ lässt Diana
Damrau noch einmal spüren, wie ergreifend dieser weltoffene
jüdische Pariser aus Berlin Emotionen in einfache Töne fassen
konnte, schlicht und raffiniert zugleich. Von wegen Wirkung



ohne Ursache, wie der neidische Richard Wagner geätzt hat.

Ganz die Diva – aber
nur  auf  den
Werbefotos  für  das
neue Meyerbeer-Album:
Diana  Damrau.  (Foto:
Jürgen Frank)

Auf Diana Damraus vor gut zwei Wochen erschienenem Album ist
nachhörbar,  was  die  Premiere  von  Giacomo  Meyerbeers  „Le
Prophète“ im April im Aalto-Theater hörbar gemacht hatte und
was  jede  Premiere,  jedes  Konzert  bestätigt.  Von  Wagner
niedergemacht, von den Nazis verfemt, vom Opernbetrieb lange
fast  vergessen,  gehört  Meyerbeer  zu  den  großen
Musikdramatikern  des  19.  Jahrhunderts,  er  ist  eine
entscheidende Figur in der Geschichte der Oper. Giuseppe Verdi
hörte  schon  in  seinem  „Nabucco“  genau  auf  den  Pariser
Opernkönig, folgte nicht nur in der „Sizilianischen Vesper“
seinem Vorbild. Selbst die strahlende Koketterie einer Manon
Lescaut  in  Jules  Massenets  gleichnamiger  Oper  zeugt  eine
Generation  später  noch  vom  prägenden  Einfluss  Meyerbeers.
Damraus Programm ließ sinnlich erfahren, wie er von Paris aus
Geschichte geschrieben hat. Erst in den letzten Jahren ist
diese Geschichte wieder Gegenwart geworden, Meyerbeer wieder



auf wichtige Bühnen der Welt zurückgekehrt.

So erhöht die Sängerin „Nobles Seigneurs“ aus „Les Huguenots“
vom brillanten Schaustück zu einer psychologischen Studie. Der
Page Urbain sieht sich unversehens vor einer aufgekratzten
Gesellschaft  von  –  so  würden  wir  heute  sagen  –
gesellschaftlichen Entscheidungsträgern. Er reagiert rasch und
angemessen und überbringt eine Botschaft seiner Königin im Ton
eines anzüglichen Flirts. Dafür steht Diana Damrau nicht nur
ein nahezu makelloses Französisch, sondern auch eine Palette
von Farben zur Verfügung, die einen Cézanne vor Neid erblassen
ließe.

Auch  die  virtuose  Koloratur  von  „Ombre  légère“  aus  der
vergessenen Oper „Dinorah“ (Maria Callas hat die Arie bekannt
gemacht und John Dew hat das Werk 1999 in Dortmund szenisch
spielen lassen) ist für Damrau ein Anlass, unendliche Farben
und  Nuancierungen  schillern  zu  lassen:  Ein  vor  Liebe
umnachtetes  Mädchen  spricht  mit  ihrem  Schatten  –  und  die
Sängerin  offenbart  den  wunderlichen,  traurigen  Hintersinn
dieser Szene. Auch hier erleben wir keine virtuose Exaltation,
sondern eine psychologisch genau durchdrungene Ausdeutung mit
den Mitteln des Ziergesangs. Dass Diana Damrau dabei in die
Rolle schlüpft, Mimik und Gestik einsetzt und sich tanzend
dreht, ist nicht wie bei manch anderem Sänger anbiedernde
Masche. Sondern da regt sich das Bühnentier: Damrau braucht
eigentlich die Szene, sie kann nicht steif vortragen, das
würde ihrem Temperament die Flügel stutzen. Wir erleben kein
beifallheischendes  Kokettieren,  sondern  ein  Bekenntnis:
Bühnen-Musik braucht die Bühne!

In  einer  Arie  aus  „Emma  di  Resburgo“  wird  erfahrbar,  wie
perfekt  sich  Meyerbeer  die  musikalische  Sprache  der
italienischen Oper seiner Zeit angeeignet hatte. Die dritte
Oper Meyerbeers für Italien, 1819 in Venedig uraufgeführt,
schwimmt auf der Welle der damaligen literarischen Mode und
schildert  ein  Schottland  à  la  Sir  Walter  Scott  mit
Harfenklängen,  schwermütigen  Legati  und  einem  stupenden,



fordernd schnellen Teil. Diana Damrau macht auch aus dieser
eher stereotypen Arie ein innerliches seelisches Drama in wohl
ausgeformten Tönen.

Damraus Partner und Ehemann, der Bassbariton Nicolas Testé,
sang  mit  verständlicher  Vorsicht  Teile  des  angekündigten
Programms: Dalands Arie „Mög‘st du, mein Kind“ aus Wagners
„Fliegendem  Holländer“  und  die  düster-leuchtende  Arie  „Si,
morir ella de‘“aus Amilcare Ponchiellis „La Gioconda“.

Emmanuel Villaume leitete die PKF – Prague Philharmonia mit
bedächtigen Tempi, achtete auf Balance und plastischen Klang.
Die kurzfristig eingeschobenen Ouvertüren von Verdi („La Forza
del Destino“) und Gounod („Roméo et Juliette“) sind ebenso
beliebte  wie  routiniert  gespielte  Füllstücke.  Und  das
abschließende Duett „Bess, you is my woman now“ aus George
Gershwins „Porgy and Bess“ erklärt sich eher als Ergebnis
einer Improvisation als aus einer konsequenten Programm-Idee.
Das Publikum jubelte zu Recht: Gesangskunst, wie sie Diana
Damrau bietet, macht einfach glücklich.

____________________________________________________________

Diana Damrau kommt in der Spielzeit 2017/18 zwei Mal nach
Essen in die Philharmonie zurück:

Am  15.  September  2017  singt  sie,  begleitet  vom  Royal
Conceergebouw  Orchestra  unter  Thomas  Hengelbrock  Arien  von
Wolfgang Amadeus Mozart. Am 18. Februar 2018 ist sie gemeinsam
mit Jonas Kaufmann zu Gast. Mit Helmut Deutsch als Partner am
Flügel widmen sich die beiden Sänger Hugo Wolfs „Italienischem
Liederbuch“.

Auf  Damraus  Webseite  www.diana-damrau.com  sind  bei  den
Münchner  Opernfestspielen  und  im  Herbst  eine  Reihe  von
Vorstellungen  von  Donizettis  „Lucia  di  Lammermoor“
angekündigt.  Weiter  in  Planung  ist  die  Titelpartie  von
Donizettis „Maria Stuarda“ im April/Mai 2018 in Zürich.

http://www.diana-damrau.com


Worin  sich  Frankreich  und
Sachsen ähnlich sind
geschrieben von Hans Hermann Pöpsel | 30. Juni 2017
Nach dem Urnengang ist vor dem Urnengang. Kaum hat England
gewählt, ist Frankreich an der Reihe:

Wenn  am  kommenden  Sonntag  das  französische  Parlament  neu
gewählt wird, dann könnte es nach derzeitigen Umfragen zu
einer satten Mehrheit für die neue Partei „La République En
Marche“ (LREM)  des jungen Staatspräsidenten Emmanuel Macron
kommen. Das scheint für Europa und Deutschland eine positive
Perspektive zu sein, aber die politische und gesellschaftliche
Spaltung unseres Nachbarlandes ist unübersehbar.

Schein-Idylle  an  der  Côte
d’azur. (Foto: HH Pöpsel)

Auf der Landkarte Frankreichs mit den eingefärbten Ergebnissen
der Präsidentschaftswahl in den einzelnen Départements sieht
man deutlich eine Ost-West-Grenze: In den Regionen östlich von
Paris bis hinunter zum Mittelmeer erreichte der rechte Front
National mit Marine Le Pen fast überall die Mehrheit, in den
westlichen Landesteilen bis hin zum Atlantik gelang Macron der
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Sieg.

Besonders hoch fiel der Erfolg des neuen Präsidenten in Paris
aus  –  ausgerechnet  dort,  wo  die  meisten  Migranten  leben.
Ebenfalls besonders deutlich siegte seine Kontrahentin Le Pen
an der Côte d’azur, in Nizza, Cannes und St. Tropez – dort, wo
außer  algerischen  Arbeitern  eher  wenige  Migranten  zuhause
sind, wenn man mal von den Popstars wie Bono oder Johnny Depp
auf ihren Landgütern oder den zahlreichen britischen Rentnern
absieht.

Diese Tendenz sieht man so ähnlich auch in den Neuen Ländern
in  Deutschlands  Osten,  in  Sachsen,  Thüringen,  Mecklenburg-
Vorpommern  und  Brandenburg:  Wo  die  wenigsten  Flüchtlinge
leben, ist der Widerstand der Bevölkerung am größten und der
Einfluss  rechter  Parteien  und  Bewegungen  am  stärksten.
Vielleicht bringt ja die neue Pro-Europa-Bewegung mit ihren
sonntäglichen Kundgebungen etwas Schwung in die Demokratie-
Debatte.  Aber  wie  in  privaten  Beziehungen  weiß  man,  dass
Gefühle sehr schwer zu beeinflussen sind.

Übrigens heißt dieser Blog ja Revierpassagen, deshalb noch ein
Hinweis  auf  eine  Querverbindung  ins  Ruhrgebiet:  Der  neue
französische Präsident Macron wurde im kommenden Dezember vor
vier  Jahrzehnten  im  schönen  Amiens  geboren.  Das  ist  seit
langer Zeit eine Partnerstadt Dortmunds.

Fluchtpunkt  Kantpark:  Kunst
aus Brot und alten Bäumen in
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Duisburg
geschrieben von Eva Schmidt | 30. Juni 2017

Kleiderskulptur
von  Jana
Sterbak  im
Lehmbruck-
Museum.  (Foto:
es)

Die besten Ideen sind oft geklaut: Zum Beispiel Lady Gagas
legendäres  Kleid  aus  Fleisch.  Die  tschechisch-kanadische
Künstlerin Jana Sterbak hatte diesen Einfall schon 1987 mit
ihrer  Arbeit  „Vanitas.Fleischkleid  für  ein  magersüchtiges
Albino“.

Inzwischen ist die Robe etwas eingeschrumpelt, aber sie steht
im  Zentrum  der  Ausstellung  Life-Size  mit  Werken  von  Jana
Sterbak, die noch bis zum nächsten Wochenende (11. Juni) im
Lehmbruck Museum Duisburg zu sehen ist.

Auch die anderen Objekte haben alle etwas mit dem Kult um den
Körper zu tun: Stählerne Reifröcke symbolisieren das strikte
Reglement, in das Frauen in früheren Zeiten eingezwängt waren

https://www.revierpassagen.de/43902/fluchtpunkt-kantpark-kunst-aus-brot-und-alten-baeumen-in-duisburg/20170608_0940
https://www.revierpassagen.de/43902/fluchtpunkt-kantpark-kunst-aus-brot-und-alten-baeumen-in-duisburg/20170608_0940/fleischkleid


–  außer  man  nutzt  sie  für  eine  Tanz-Performance,  wie  das
begleitende  Video  es  vormacht.  Letzte  Dinge  spricht  das
auseinandergezogene Skelett in einer Vitrine an, zum Trost ist
es aus Schokolade. Überhaupt verwendet Sterbak am liebsten
ganz  existenzielle  Materialien,  sprich  Lebensmittel  im
Wortsinn: Das große Bettgestell hat eine Matratze aus Brot.

Bett mit Matratze aus Brot
von Jana Sterbak. (Foto: es)

Freiluftwerkstatt

Ich widerstehe der Versuchung, mich gleich hineinzulegen und
wandere bei dem schönen Wetter lieber durch den Kantpark zur
cubus  Kunsthalle,  denn  hier  wird  sogar  im  Garten  Kunst
gemacht: Der syrische Bildhauer Mohamad Al Natour hat zurzeit
eine  Art  Freiluftwerkstatt  bezogen  und  schnitzt  seine
Skulpturen aus Baumresten, die einst der Sturm im Park gefällt
hat.

https://www.revierpassagen.de/43902/fluchtpunkt-kantpark-kunst-aus-brot-und-alten-baeumen-in-duisburg/20170608_0940/brotbett


Der  Künstler  Mohamad  Al
Natour  mit  seiner  Skulptur
im Kantpark. (Foto: es)

Vor anderthalb Jahren kam Al Natour nach Deutschland, lebte in
verschiedenen  Unterkünften  und  hat  nun  eine  Wohnung  in
Duisburg-Ruhrort  gefunden.  Seine  Skulpturen  haben  oft  zwei
Gesichter: Die eine Seite zeigt eine ganz verzerrte Visage und
stehe  für  den  Hass,  erklärt  er.  Die  andere  Seite  trägt
weibliche  Züge,  eine  Frau,  die  ihr  Kind  beschützt.  Am
Baumstamm entlang schlängelt sich eine orientalische Altstadt,
von  vielen  Treppen  durchzogen.  „Das  steht  für  die
Lebensreise“, so der junge Künstler, der selbst schon eine
lange Reise hinter sich hat und nun ganz neu anfängt: im
Kantpark in Duisburg.

Weitere Infos:
www.lehmbruckmuseum.de
www.cubus-kunsthalle.de

Moers  ist  ganz  woanders  –
eine Nachlese zum Festival
geschrieben von Wolfgang Cziesla | 30. Juni 2017
Mit  Sorge  sahen  langjährige  Besucher  der  Zukunft  ihres
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Festivals entgegen. Im vorigen Jahr waren der Künstlerische
Leiter  und  der  Geschäftsführer  des  Moers  Festivals  nach
Querelen mit den Stadtobersten vorzeitig aus ihren Verträgen
ausgestiegen. Es ging um Geld, um einen Anteil der Stadt an
dem von vielen Seiten geförderten Festival, aber auch, wie
schon öfter in der wechselvollen 45-jährigen Geschichte, um
die Vermittlung zwischen den hohen künstlerischen Ansprüchen
der Festivalmacher und den Interessen der Stadtbewohner.

Festival-Plakat  (©
Moers Festival)

Diese begegneten mitunter nie gesehenen Gestalten, von denen
manche den Namen ihrer Stadt „Mars“ aussprachen und ihrerseits
von  einem  fremden  Planeten,  auf  dem  man  ein  seltsames
Verständnis von Musik hatte, zu stammen schienen. Während der
Parkplatz vor der Haustür, eine der verständlichen Hauptsorgen
der Anwohner, eher von Fahrzeugen aus Münster, Bonn oder den
benachbarten Niederlanden zugestellt war.

From Mars to Moers

„Jemand, der sich schon lange aus dem Jazz verabschiedet hat
(…) und der ganz woanders ist“, diese Worte wählte Tim Isfort,
der neue Künstlerische Leiter, als er am Samstagabend den
Ausnahmekomponisten Anthony Braxton ankündigte. Ganz woanders
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sein, zumindest für die Dauer von vier Tagen, das möchten auch
viele der Moers-Pilger – nicht in einer mittelgroßen Stadt am
Niederrhein,  sondern  auf  einem  den  Kosmos  musikalischer
Möglichkeiten erkundenden Raumschiff. So treffen seit Anbeginn
diejenigen,  die  Moers  als  Metapher  der  Grenzenlosigkeit
verstehen, auf Menschen, die ganz konkret hier leben.

Vom neuen Festivalleiter erwarten die Stadtväter nicht mehr
und  nicht  weniger,  als  die  verschiedenen  Welten  einander
näherzubringen. Seinem ersten Programmheft stellt Tim Isfort
ein  1978  entstandenes  Foto  voran,  das  ihn,  auf  seinem
Bonanzarad  stehend,  mit  seiner  Familie  am  Bretterzaun  des
Festivals zeigt: Er ist ein Kind der Stadt; hier, ganz nah am
jährlichen Festival, ist er aufgewachsen.

Auch Anthony Braxton ist in Moers ein alter Bekannter – in den
Jahren von 1974 bis 1978 trat er hier regelmäßig auf – und
zugleich ein noch zu entdeckender großer Unbekannter. Braxton
schreibt  täglich  Musik,  hat  mehr  als  zweihundert  Alben
aufgenommen,  ist  mit  Jazz  und  Neuer  Musik  gleichermaßen
vertraut, kombiniert Notation und Improvisation und ist vor
allem ein Freigeist.

Braxton-Projekt so komplex wie Stockhausens „Licht“-Zyklus

Braxtons Opernprojekt mit 36 Teilstücken ließe sich in Dauer
und Komplexität mit Stockhausens Zyklus „Licht“ vergleichen.
Seine Kompositionen Nr. 169 aus dem Jahr 1992 und Nr. 199 von
1997 aus dem Konvolut „Ghost Trance Music“ wurden am 20. Mai
dieses  Jahres  im  Großen  Sendesaal  des  WDR  vom  Ensemble
Musikfabrik  in  Braxtons  Abwesenheit,  aber  mit  seinem
langjährigen Mitarbeiter, dem Trompeter Taylor Ho Bynum, als
Gastmusiker,  der  die  schwierigen  Passagen  auch  dirigierte,
aufgeführt.



Anthony  Braxton  begeisterte
am  Samstagabend.  (©  Moers
Festival)

Eingerahmt  waren  seine  Stücke  von  Werken  ähnlich
anspruchsvoller Komponisten, Harrison Birtwistle und Richard
Barrett.  Keine  leicht  zugängliche  Musik,  aber  wohl  wenige
Erdenbewohner fassen die Welt so durch und durch musikalisch
auf wie der Verfasser des 1.700-seitigen Manifests mit dem
Titel  Tri-Axium  Writings.  Entsprechend  groß  waren  die
Erwartungen an sein einziges Konzert in Europa in diesem Jahr,
und sie wurden nicht enttäuscht.

Anthony Braxton reiste mit dem ZIM Sextet aus den USA an; ein
Gastauftritt der Saxophonistin Ingrid Laubrock erweiterte die
Formation an diesem Abend zum Septett. Zur Aufführung kam ein
hochkomplexes Werk für zwei Harfen, Cello, Tuba, verschiedene
Saxophonformen einschließlich des riesigen Kontrabasssaxophons
und Klarinetten sowie mehrere Blechblasinstrumente (Trompeten,
Posaune, Flügelhorn, Kornett), die Taylor Ho Bynum spielte.
Eine Komposition mit Noten und Freiräumen zur Improvisation,
zusammengehalten  durch  ein  gestisches  System  der
Verständigung.  Ein  Konzert  der  Meisterklasse.

Empfehlung: Swans leise hören

Als Anthony Braxton nach einer kurzen Zugabe seinen Auftritt
beendete,  bereit,  mit  einigen  Freunden  in  seinen
zweiundsiebzigsten Geburtstag hineinzufeiern, waren die Swans
auf  ihrer  Abschiedstour  soeben  aus  Barcelona  eingetroffen.
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Trotz längerer Umbaupause und Soundcheck konnte der Auftritt
zur  angekündigten  Uhrzeit  23:11  beginnen  (fast  alle
Anfangszeiten  im  Programmheft  wirkten  wie  gewürfelt).

Zuvor hatten die Zuhörer ausreichend Gelegenheit, sich mit
Ohrstöpseln zu versorgen. Der Schaumstoff in den Ohren ließ
das  Gewitter  aus  drei  Gitarren,  zwei  Keyboards  und  einem
unentwegt wirbelnden Schlagzeuger zwar dumpfer, jedoch nicht
spürbar leiser klingen. Im Publikum vor der Bühne sah ich eine
einzelne  Frau  ausgelassen  tanzen.  Vielleicht  reagierte  sie
angemessener auf die in der Lautstärke angelegte physische
Destruktion als wir Vorsichtigen in den hinteren Stuhlreihen,
die wir uns von den vibrierenden Lehnen den Rücken massieren
ließen. Auch der Sänger der Swans arbeitete wie Braxton mit
Gesten, aber die seinen dienten weniger der Kommunikation mit
den Mitmusikern; er schien vielmehr seine Fans beschwören oder
verhexen zu wollen.

Ich verließ die Festivalhölle nach etwa einer halben Stunde
und schaffte es, zu Hause im Livestream nicht nur das Ende des
Auftritts, sondern auch die während der Autofahrt verpassten
Teile  nachzuhören  –  und  stellte  bei  selbstbestimmter
Lautstärke  fest,  es  steckten  sehr  wohl  Feinheiten  in  dem
massiv wirkenden Sound, die mir zuvor mit Ohrstöpseln und
zusätzlich  zugehaltenen  Ohren  entgangen  waren.  Swans-Fans
werden  mich  für  den  wohlmeinenden  Rat,  ihre  Musik  in
Zimmerlautstärke zu hören, steinigen wollen, denn, wie der
Frontman der Gruppe, Michael Gira, im Programmheft zitiert
wird, wirke die Musik durch ihre Energie, „seelisch beflügelnd
und körperlich zerstörend“.

Kommerzielles Kalkül und künstlerisches Konzept

Diese beiden gegensätzliche Auftritte am Samstagabend – die
schnell gespielten kleinen, feinen Töne Anthony Braxtons und
die betäubende Lautstärke der Swans – mögen stellvertretend
stehen für eine nur allzu auffällige Eigenart des diesjährigen
Festivals,  die  mindestens  ebenso  sehr  kommerzielles  Kalkül



sein dürfte wie künstlerisches Konzept. Um es in der Sprache
von Online-Shops zu sagen: Wer Anthony Braxton mag, dem wird
vermutlich  auch  Miller’s  Tale  gefallen,  das  Trio  mit  der
großartigen Pianistin Sylvie Courvoisier aus der Schweiz, dem
britischen Saxophonisten Evan Parker, der zuletzt 2012 mit
Rocket Science in Moers auftrat, und der Japanerin Ikue Mori
an der Elektronik (sie war hier 2013 mit John Zorns „Electric
Masada“ zu erleben).

Und wer sich Karten für diese beiden Auftritte kaufen würde,
ließe  sich  sicherlich  auch  für  die  beiden  Kompositionen
„Vogelfrei“  und  „Contemporary  Chaos  Practices“  von  Ingrid
Laubrock  begeistern,  die  am  Pfingstmontag  mit  dem  EOS
Kammerorchester  Köln  aufgeführt  wurden,  das  erste  Stück
zusätzlich mit zwei Chören, das zweite als Kompositionsauftrag
der Kunststiftung NRW eine Welturaufführung.

Verschiedene Schnittmengen im Publikum

Das gleiche Zielpublikum wird auch bereits am Freitagabend dem
Auftritt  des  Streichquartetts  um  Carolin  Pook  mit  Genuss
gelauscht haben, das mit seinem Programm „cosmic string time
travel“ auf das New Yorker Powertrio Spacepilot traf. Vier
großartige Konzerte für einen bestimmten Teil des Publikums,
eventuell auch fünf, wenn man das medidativ-minimalistische
Saxophonquartett  Battle  Trance  aus  New  York  hinzunimmt.
Bezeichnenderweise fanden diese Konzerte an vier verschiedenen
Tagen  statt,  sodass  das  Festivalticket  die  preisgünstigste
Option war.

Unmittelbar vor oder nach solchen Höhepunkten standen Musiker
auf  der  Bühne,  die  eine  andere  Schnittmenge  im  Publikum
ansprachen. Ich kann mir vorstellen, dass Verehrer der Swans
dem Auftritt der belgischen Crust Punks von Cocaine Piss mehr
Lustvolles abgewannen als manche Hörer neuer Kammermusik, für
die Aurélie Poppins‘ Kreischen geklungen haben könnte, als
habe  sich  die  Sängerin  einen  Finger  in  der  Autotür
eingeklemmt, vierzig Minuten lang. Doch freilich schickt der



Künstlerische Leiter nicht einfach irgendeine Punkband auf die
Bühne.  Er  brachte  die  vier  Crusties  aus  Liège  mit  der
dänischen  Saxophonistin  Mette  Rasmussen  zusammen,  die  ihr
Instrument  so  punkgemäß  malträtierte,  dass  beides  gut
zueinander  passte.

Jedem sein eigenes Moers

„Ich bin sicher, dass nach den vier Festivaltagen jeder ‚sein
eigenes Moers‘ erlebt haben wird“, schreibt Tim Isfort in der
Einleitung des Programmhefts. Die Vielfalt an musikalischen
Stilen  war  auf  dem  Festival  selbstverständlich  sehr  viel
reicher, als die bisher genannten Beispiele vermuten lassen.
Da war das Dub Trio aus den USA, das genau die Musik spielte,
die der Name der Band versprach. Es waren neue Kostproben aus
der  Singer-Songwriter-Szene  zu  hören,  von  der  21-jährigen
Julien Baker in der Kirche St. Josef, oder von Brian Blade,
der eigentlich Schlagzeuger ist, aber für sein Projekt Mama
Rosa als Sänger mit Gitarre auf die Bühne der Festivalhalle
kam, begleitet von fünf Musikern.

Stimmgewaltig und theatralisch präsentierte sich Dorian Wood
am Piano, der seine ersten Auftritte in der Gay-Bar-Szene von
Los Angeles hatte. Er sang, vielmehr: er performte seine Songs
auf Spanisch, Englisch und Bulgarisch, unterstützt von dem
sechsköpfigen  Ensemble  CRUSH,  bestehend  aus  vier
Streichinstrumenten, Akkordeon und E-Gitarre. Einen bewegenden
Song widmete er den 43 in Mexiko verschwundenen Studenten.



Dorian Wood widmete
einen  Song  den  43
in  Mexiko
verschwundenen
Studenten.
(© Moers Festival)

Und es war auch weiterhin gediegener Altherren-Jazz auf dem
Festival vertreten, etwa von der isländischen Formation ADHD
oder von The Bad Plus aus den USA.

Dagegen  hoben  sich  erfrischend  einige  jüngere  deutsche,
österreichische oder belgische Jazzer ab, das Quartett Philm
des Berliner Saxophonisten Philipp Gropper etwa, das Trio De
Beren  Gieren  und  nicht  zu  vergessen:  der  diesjährige
„Improviser in residence“ in Moers, John-Dennis Renken. Mit
seiner Gruppe „Tribe“ spielte er unter anderem drei Stücke,
die  er  für  seine  kleine  Tochter  geschrieben  hat,  die  am
Samstag ihr erstes Konzert besuchte. Eines der Stücke heißt
„Quatschkopp“  und  klingt  ziemlich  chaotisch,  ein  anderes,
„Charlie‘s Lullaby“, langsamer und sehr emotional. Dennoch:
Charlotte muss ein ganz besonderes Kind sein, wenn es ihr
gelingt, zu der Musik ihres Papas einzuschlafen. Moers war,
für  diejenigen,  die  lange  genug  im  Saal  blieben,  ein
Wechselbad  der  Gefühle.

Likembe ekuba und die Bohrmaschine
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Zu  den  temperamentvollsten  Auftritten  gehörte  am  späten
Sonntagabend die kongolesische Gruppe Radio Kinshasa mit der
kraftvollen Sängerin und Trommlerin Huguette Huguembo und dem
ausdrucksstarken  Sänger  und  Performer  Strombo,  der  seine
Instrumente selbst baut. Sie tragen Namen wie likembe ekuba,
clavier mesa oder guitard miliki.

Die  beiden  und  drei  weitere  afrikanische
Perkussionisten/Drummer  spielten  zusammen  mit  FM  Einheit,
alias  Frank-Martin  Strauß,  langjähriges  Mitglied  der
Einstürzenden  Neubauten,  der  seine  Instrumente  ebenfalls
selbst herstellt, meterlange Metallspiralen, die er auf der
Bühne mit dem Elektrobohrer bearbeitet, oder ein Blech mit
Steinen. Dazu spielte der Tenorsaxophonist und Pianist Pavel
Arakelian, der an seinem Wohnort Minsk nicht allein von der
Musik leben kann und sich ein Zubrot als Bodybuilder verdient.
Der  Trompeter  Markus  Türk  vervollständigte  den
energiegeladenen Auftritt von Radio Kinshasa, der im Programm
an der Stelle stand, an der früher die African Dance Nights
stattfanden. Die Musik lädt nicht nur ein, sie treibt das
Publikum geradezu zum Tanzen.

Ausblick

Viele gute Ideen sind in der kurzen Vorbereitungszeit von nur
fünf  Monaten  realisiert  worden,  und  das  bei  spürbaren
finanziellen  Einschnitten,  die  Tim  Isfort  auf  der  Bühne
ansprach. Aber auch die eingangs erwähnten Sorgen sind nicht
unberechtigt. Freunde des Festivals hoffen, dass Moers keine
ähnliche  Entwicklung  wie  das  benachbarte  Traumzeit-Festival
nehmen wird, dessen künstlerische Leitung nach der Trennung
von  Tim  Isfort  2012  vom  Festivalbüroleiter  der  Duisburger
Marketing Gesellschaft zusätzlich zur kaufmännischen Leitung
übernommen wurde und seitdem mit erheblichen Zugeständnissen
an den Mainstream fortgeführt wird. Für dieses Jahr jedenfalls
erwies sich die Befürchtung, das Moers Festival könnte zu
viele Kompromisse eingehen, als unbegründet. Doch andererseits
sollte  der  Wunsch  nach  Besonderheit  nicht  in  einem



Kuriositätenkabinett  sämtlicher  Musikstile  münden.

Deutlicher noch als Vorgänger Reiner Michalke hat die neue
Programmleitung  das  Festival  an  verschiedene  Spielorte
verlagert,  in  die  Innenstadt,  in  den  Park,  wo
Kunstinstallationen zu sehen waren, ins Festivaldorf; moersify
nennt sich eine der Reihen. Auch innerhalb der Festivalhalle
sucht Isfort neue Formen, wie die discussions, Sessions, die
in einer Art Boxring im unteren Teil der Tribüne stattfanden.

Auf der Startseite des Moers Festivals ist im Newsletter zu
lesen, das gesamte Team freue sich sehr darauf, „nächstes Jahr
mehr Zeit zu haben für – – – Alles!“ Das lässt hoffen.

Das  vollständige  Programm  kann  auf  der  folgenden  Website
nachgelesen  werden:
www.moers-festival.de/programm/programmuebersicht/

Ob  Kultur  oder  Sport:  Ohne
Holländer  geht  es  nicht!
Jetzt  wird  Peter  Bosz  aus
Amsterdam  Trainer  in
Dortmund…
geschrieben von Bernd Berke | 30. Juni 2017
Soso,  nach  all  den  unwürdigen  Machenschaften  um  den
achtkantigen  und  nach  meiner  Meinung  vereinsschädigenden
Rauswurf Thomas Tuchels (lest die 5000 möglichen Links bitte
bei  Gelegenheit  nach)  bekommt  der  BVB  also  einen  neuen
Trainer. Und nach dem Vorbild gewichtiger Kultureinrichtungen
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im Revier ist es abermals ein Holländer.

Zur  Feier  des  Tages
schwenken  wir  schon  mal
niederländische  Mini-
Flaggen. (Foto: Bernd Berke)

Wie jetzt?

Nun, das Kulturzentrum „Dortmunder U“ hat bekanntlich seit
Januar einen Chef aus den Niederlanden. Edwin Jacobs kam aus
Utrecht. Und wer leitet seit 2015 die RuhrTriennale? Richtig,
es ist der Holländer Johan Simons, der ab 2018 Intendant des
Bochumer  Schauspielhauses  wird.  Bei  vakanten  Posten  dieser
erstrangigen  Güte  schweift  der  suchende  Blick  also  nicht
selten aus dem Westen noch weiter westwärts. Nach englischem
Vorbild, wo sie auf alles setzen, könnte man nun Wetten auf
die künftige Leitung des Dortmunder Konzerthauses abschließen.
Kommt er/sie aus den Niederlanden? Ja: Quote 1,5. Nein: Quote
3,5.

Ja, geht es denn überhaupt nicht mehr ohne die Leute aus dem
flachen, topfebenen Nachbarland? Ist das jetzt unsere neue
Leitkultur? Jedenfalls klingt der Akzent immer recht charmant
und aufmunternd. Man weiß es spätestens seit Rudi Carrell.

Seine Oma  hielt zu Schalke

Zurück zum oft so bitteren Ernst des Fußballs. Der neue Mann
beim BVB wird nicht nur Boss am Spielfeldrand, er heißt auch
ungefähr so: Peter Bosz. Achtet mal drauf, wie oft wir ab
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sofort mit entsprechenden Wortspielen behelligt werden. Man
soll  ja  auch  keine  sprachliche  Steilvorlage  verschenken,
sondern beherzt einnetzen. Übrigens: Peter Bosz (Aussprache
„Bosch“) spricht sehr gut Deutsch. Wohlfeile Scherze werden
sich  im  Ruhrgebiet  darum  ranken,  dass  seine  Großmutter
angeblich Schalke-Fan gewesen ist.

Mijnheer Bosz (53) kommt von Ajax Amsterdam, wo es zuletzt
Konflikte mit dem vielköpfigen Trainerstab gegeben haben soll.
Mit dem jungen Team, das er nur für eine einzige Spielzeit
betreut hat, ist er immerhin gleich ins Finale der Europa
League vorgedrungen, das allerdings deutlich gegen Manchester
United verloren wurde. Außerdem hat Bosz mit Ajax den zweiten
Rang  der  höchsten  niederländischen  Liga  („Eredivisie“)
erreicht.  Wobei  zu  sagen  wäre,  dass  der  dortige  Fußball
einiges von seinem früheren Glanz eingebüßt hat. An manchen
großen Turnieren nimmt Oranje mangels Qualifikationserfolg gar
nicht mehr teil, was stets hämische Gesänge deutscher Fans
nach sich zieht.

Ein ordentlicher Karriereschritt

Mit dem BVB darf Peter Bosz gleich in der Champions League
antreten,  der  Wechsel  bedeutet  also  einen  ordentlichen
Karriereschritt  für  ihn.  Er  wird  als  Draufgängertyp
beschrieben, als einer, der einen angriffslustigen Hurrastil
spielen lasse. Gerühmt wird besonders sein Umgang mit jungen
Talenten. Da hat er in Dortmund ein reiches Betätigungsfeld.
Eine Aufzählung der Namen erspare ich uns.

Beim BVB erhält er jedenfalls einen Vertrag bis 2019. So war
auch sein Vertrag in Amsterdam datiert – ebenso wie Tuchels
Vertrag in Dortmund. Aber was sind heutzutage schon Verträge?
Man kann die Leute ja notfalls kostspielig herauskaufen oder
dito abfinden.

Sollte Bosz eines Tages beim BVB seine Mission (nicht) erfüllt
haben,  so  kann  ich  euch  schon  jetzt  eine  bevorzugte



Überschrift  auf  den  Sportseiten  nennen:  „Der  fliegende
Holländer“.  Jede  Wette!  So  sind  sie  drauf,  die  für
Leibesübungen  zuständigen  Redakteure.

Watzke wirkte seltsam verhalten

Auf die offizielle Deutung der Ereignisse haben wir natürlich
demütig bis zur Pressekonferenz gewartet, die ab 15:15 Uhr per
Livestream bei BVB total übertragen wurde. Ich mag hier keine
ferndiagnostische  Küchenpsychologie  betreiben  –  und  doch:
Geschäftsführer Hans-Joachim Watzke wirkte bei seinem ersten
Statement vor den Kameras äußerst verhalten, er rang nach
Worten und wirkte nicht gerade froh. Anscheinend haben ihn die
letzten Tage mitgenommen. Daraus leiten wir jetzt mal gar
nichts ab.

Und Peter Bosz? Versicherte selbstverständlich, dass er den
BVB  für  einen  Superverein  halte  und  in  einem  fast
dreistündigen Gespräch mit Watzke und Sportdirektor Michael
Zorc überzeugt worden sei, nach Dortmund zu kommen. Und ja:
Dem  Kartenspiel  frönt  der  offenbar  umgängliche  Mann
gelegentlich  auch…

____________________________________________________________

P.S.: Alle, die seit Tagen vor lauter trunkener Vereinstreue
nur noch nach vorn blicken und keinerlei Hergangs- oder gar
Gewissenserforschung  zulassen  mochten,  werden  jetzt  hörbar
aufatmen. Nun spricht ja erst einmal keiner mehr über Tuchel.

P.P.S.:  Voreiliges  Unken  ist  ebenso  unangebracht  wie
voreiliger Jubel über den neuen Trainer. Peter Bosz soll halt
mal schauen und machen. Viel Glück und Erfolg dabei!



Sprühende  Laune,  fülliger
Klang:  Das  Toronto  Symphony
Orchestra und Jan Lisiecki in
der Philharmonie Essen
geschrieben von Werner Häußner | 30. Juni 2017

Der  Pianist  Jan
Lisiecki.  Foto:
Mathias  Bothor  DG

In Europa hätte Oskar Morawetz im Jahr 1945 wohl kaum sein
Debüt  als  Orchesterkomponist  mit  einer  Karnevals-Ouvertüre
geben können. Da feierten nicht die fröhlichen Narren ihre
fünfte  Jahreszeit,  sondern  die  grausamen  Schlächter  ihre
Götterdämmerung.  Aber  der  vor  100  Jahren  im  heutigen
Tschechien geborene Morawetz, einer der vielen von den Nazis
vertriebenen Künstlern, wirkte zu dieser Zeit in Kanada.

Eigentlich Pianist und Dirigent, landete er mit der „Carnival-
Ouvertüre“, seinem ersten Orchesterwerk, einen großen Erfolg
als Komponist. Das Toronto Symphony Orchestra eröffnete sein
Gastspiel in der Philharmonie Essen in der Reihe der Pro-Arte-
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Konzerte  mit  diesem  prunkvoll  instrumentierten,  rhythmisch-
feurigen Werk und schlug damit die Brücke zwischen Europa und
der Neuen Welt.

Auch Pianist Jan Lisiecki verbindet beide Welten: Der junge
Kanadier stammt aus einer Familie mit polnischem Ursprung und
hat mit dem polnischen Europäer Frédéric Chopin im Alter von
14 Jahren seine Karriere begonnen. Inzwischen ist er 22 und
spielt in allen großen Konzertsälen. Im a-Moll-Konzert Robert
Schumanns  offenbart  Lisiecki  seine  Stärke:  Die  sanften
Lyrismen, die weich geformten Harfenklänge scheinen aus einer
Traumsphäre  herüberzuwehen.  Sein  zweites  Solo  lässt  er  so
versunken perlen, dass es um ein Haar in Einzelmomente à la
Pogorelich zerfällt. Im Mittelsatz setzt er auf die melodische
Grazie, die Schumann wohl beabsichtigt hat. Das alles ist sehr
empfindsam, sehr fein modelliert, sehr leuchtend poliert. In
Schönheit verströmt sich Schumanns Poesie.

Das klingt wundervoll, aber es bleibt kraftlos gefangen im
milden Glanz der Schönheit. Wir sprechen nicht von ein paar
mulmigen Läufen, nicht von der Verzärtelung der feinsinnig-
leisen Töne. Aber ihnen fehlt die andere Seite, das dunkle
Gewölk über Schumanns Seele, der ferne Klang der drohenden
Zerrüttung. Sicher, das a-Moll-Konzert ist nicht „Manfred“,
aber die bewegte Kadenz des ersten Satzes hat bei Lisiecki
nicht den Hauch der romantischen Entäußerung, den Steigerungen
zur Reprise und Kadenz geht der entschiedene Zugriff ab, die
Bassläufe des dritten Satzes haben kein Gewicht. So bleibt von
der inneren Zerrissenheit Schumanns eher anmutige Wehmut als
tiefer, bohrender Schmerz. Und auch das Orchester unter seinem
Chefdirigenten Peter Oundjian bleibt in süßer Piano-Seligkeit
weit weg von Abgründen, Schmerz und Bitternis.

Die Musiker kommen genau auf den Punkt

Reduziert auf die technisch-ästhetische Seite haben wir es mit
einer hochklassigen Wiedergabe zu tun: Die Holzbläser stellen
sich sensibel auf den Pianisten ein; die Celli erinnern im



zweiten Satz daran, dass die Musik nicht nur im Weltvergessen
schwelgt. Die sinfonisch verwobene Einheit des Solisten mit
dem  Orchester,  das  „schöne  zusammenhängende  Ganze“  war
tadellos realisiert.

Schon  in  der  vor  Energie  sprühenden  Ouvertüre  von  Oskar
Morawetz zeigt das Orchester, wie genau die Musiker auf den
Punkt  kommen.  In  Nikolai  Rimski-Korsakows  „Scheherazade“
brillieren die Solisten, allen voran Fagott und Oboe. Die
Violinen meiden den stromlinienförmig amerikanischen Ton und
geben sich mit individuell herben Zügen. Oundjian wählt weiche
Konturen, einen fülligen Klang, der allerdings zu schnell zum
Höhepunkt kommt, und gemessene Tempi. Ein Genuss: Jonathan
Crowes leuchtender Ton in den Violinsoli. Erst verhaltener,
dann herzlich langer Beifall, der zu zwei Zugaben führt, dem
Walzer aus Aram Khachaturians „Masquerade“ und „Nimrod“ aus
Edward Elgars „Enigma“-Variationen.

_________________________________________________________

Jan Lisiecki spielt in der Region wieder am 26. Juni, 20 Uhr,
beim Klavier-Festival Ruhr im Anneliese Brost Musikforum Ruhr
Bochum Werke von Bach, Schumann, Chopin und Beethoven. Am 13.
Januar 2018 bringt er in der Tonhalle Düsseldorf Werke von
Chopin, Schumann, Ravel und Rachmaninow. Mit diesem Programm
gastiert er am 31. Januar 2018 auch im Konzerthaus Dortmund.
Am 23. Mai 2018 spielt Lisiecki in der Philharmonie Köln mit
dem  London  Symphony  Orchestra  Beethovens  Drittes
Klavierkonzert.

Die  Reihe  der  Pro-Arte-Konzerte  in  Essen  startet  für  die
Saison 2017/18 am 2. November 2017 mit einem Konzert des BBC
Scottish Symphony Orchestra unter Thomas Dausgaard. Nikolaj
Znajder spielt dabei das Violinkonzert von Johannes Brahms. Am
5. Dezember kommt mit Nemanja Radulovic ein junger Geiger mit
Tschaikowskys  Violinkonzert  nach  Essen,  dem  eine  große
Karriere  vorausgesagt  wird.  Info  und  Abo-Bestellungen:
www.pro-arte-konzerte.de
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Fidget  Spinner  –  über  den
neuesten Hype für Kinder
geschrieben von Bernd Berke | 30. Juni 2017
Manche nennen sie Fidget Spinner, andere sagen Finger-Spinner
dazu. Jedenfalls scheinen die handlichen Plastikrädchen bei
Kindern und Teenagern zur Zeit das „ganz große Ding“ zu sein,
sprich: ein Hype mit der Halbwertzeit von ca. 4 bis 12 Wochen.
Drum muss ich mich mit dem Schreiben verdammt beeilen. Sonst
ist die Chose schon wieder gelaufen.

Zwei  Finger-Spinner  mit
kunterbunter  LED-
Illumination.  (Foto:  Bernd
Berke)

Vor allem in den letzten beiden Tagen überschlugen sich die
trendhörigen Medien und der Boulevard. Angeblich schieben die
(überwiegend  chinesischen)  Fabriken,  in  denen  die  nette
Nichtigkeit entsteht, Sonderschichten bis zum Gehtnichtmehr.
Die Konjunktur muss genutzt werden, solange sie noch halbwegs
heiß  läuft.  In  etlichen  Läden  sind  diese  „Gadgets“  (so
plappern die, die sich als Kenner gerieren) schon ausverkauft,
händeringend ersehnt man Nachschub.
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Andererseits habe ich gestern schon Finger-Spinner auf einem
Flohmarkt gesehen, als einstweilen noch teure Ramschware auf
dem  Tapeziertisch.  Aufstieg  und  Niedergang  finden  hier
sozusagen gleichzeitig statt. Es ist Schrott-Kapitalismus in
Reinkultur. Das Kaufen und das Wegwerfen rücken immer enger
zusammen.

Den Zappel-Kreisel auf der Nase balancieren

Fidget Spinner bedeutet – frei übersetzt – ungefähr „Zappel-
Kreisel“. In der Mitte sitzt ein kleines Kugellager, außen
herum zwei bis drei Flügel, zuweilen auch in Batman-Form und
mit ähnlichem Schnickschnack ausgestattet. Angeblich kann die
Beschäftigung damit stresslösend wirken und die Konzentration
fördern, was keineswegs ausgemacht ist. Vielleicht ist sogar
das  Gegenteil  richtig.  Allerdings  sollen  die  Dinger  schon
autistischen  Kindern  und  solchen  mit  Aufmerksamkeitsdefizit
(ADHS)  geholfen  haben.  Als  Hersteller  würde  ich  dieser
Behauptung bestimmt nicht widersprechen.

Und was kann man mit den bereits bei Grundschüler(inne)n so
begehrten  Schwirrzeugs  anfangen?  Eigentlich  herzlich  wenig!
Gewiss,  man  kann  die  Flügelrädchen  langsam  oder  schnell
drehen,  man  kann  zwei  bis  fünfzehn  Kunststückchen  damit
vollführen, sie beispielsweise auf Fingern, Knien, Stirn oder
Nase balancieren, während sie sich rasend schnell drehen.

Vorführ-Videos mit den besten Tricks

Inzwischen finden sich zahllose Vorführ-Videos bei YouTube und
auf anderen Kanälen, mit denen geschickte Spinner-Meister mit
ihren Tricks Millionen Klicks erzeugen. Sie werfen die Rädchen
hinterm Rücken hoch und fangen sie mit einem geübten Dreh
vorne wieder auf, ohne dass die Rotation des Spinners aufhört.
Zieht man die Mittelkappe ab und schiebt einen Stift ins Loch,
lässt der Spinner auch das Schreibgerät kreiseln. Man kann
sich vorstellen, dass Lehrer davon nicht begeistert sind – von
wegen Konzentrationssteigerung!



Falls die Spinner (in einer besonders gefragten Variante) mit
kleinen,  knatschbunt  flackernden  LED-Leuchten  ausgestattet
sind, stellen sich dabei auch noch Regenbogen-Effekte ein, die
sich freilich furchtbar schnell verbrauchen. Es ist die pure
Oberfläche,  fast  ohne  sonderlichen  Gebrauchswert.  Die
Materialkosten  bei  der  Herstellung  sind  wohl  gering,  die
Kaufpreise  hingegen  (noch)  nicht.  Doch  wartet  nur  ein
Weilchen… Aber erzähl‘ das mal den Sechs- bis Neunjährigen!
Die „müssen“ das haben. Sofort.

Derweil sieht man Kinder darum streiten, wer zuerst damit
spielen darf, wer die „coolere“ Ausführung sein Eigen nennt
und welcher Spinner sich am längsten dreht. Es fehlt nicht
viel,  dass  Freundschaften  daran  zerbrechen,  zumindest  für
einen Nachmittag. Läppischer geht’s nimmer. Oder sehen wir
einen an sich harmlosen Spaß mal wieder zu kulturkritisch?

Zwei US-Schüler dürften ausgesorgt haben

„Fidget“ heißt – wie bereits angedeutet – zappeln oder hampeln
und lässt ahnen, wie flüchtig und unkonzentriert das Ganze vor
sich gehen kann. Obwohl: Man könnte sich auch vorstellen, dass
die Dreherei etwas Meditatives annimmt. „To spin“ bedeutet ja
auch nicht spinnen, sondern halt drehen und trudeln. Bis zur
Trance.

Wie bitte? Ja, natürlich kommt der Hype aus den USA, woher
denn sonst? Seit etwa einem Monat sind die Spinner auch bei
uns zu kaufen – zu Preisen von etwa zwei bis 30 Euro pro
Stück. Zu bedauern ist in diesem Zusammenhang Catherine D.
Hettinger. Die US-Amerikanerin hat 1997 ein ganz ähnliches
Spielzeug erfunden, konnte sich aber 2005 die kostenpflichtige
Patent-Verlängerung nicht leisten. Und also profitieren jetzt
zwei US-Schüler davon. Wahrscheinlich haben sie auf Jahrzehnte
hinaus, wenn nicht fürs ganze Leben ausgesorgt…

Fragt sich jetzt nur noch, wie es die Kids hinkriegen, Spinner
und Smartphone gleichzeitig zu bedienen. Aber das schaffen die



schon!

 

Erschütternde  Anthologie:
„Zuflucht  in  Deutschland“
versammelt  Texte  verfolgter
Autoren aus aller Welt
geschrieben von Gastautorin / Gastautor | 30. Juni 2017
Unser  Gastautor,  der  Schriftsteller  Heinrich  Peuckmann
(Dortmund/Kamen),  über  ein  Buch  mit  Texten  verfolgter
Autorinnen  und  Autoren  aus  vielen  Ländern:

Das PEN-Zentrum Deutschland ist das einzige von etwa 140 PEN-
Zentren  weltweit,  das  ein  „Writers-in-Exile“-Programm  hat.
Acht  verfolgte,  mit  dem  Tode  bedrohte  Schriftsteller,  die
nicht  selten  Gefängnisstrafen  mit  Einzeln-  oder  Dunkelhaft
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hinter  sich  haben,  bekommen  für  ein  oder  zwei  Jahre  ein
Stipendium, das heißt eine Wohnung und Geld zum Leben. Das
sind die Fakten. Doch Anschaulichkeit stellt sich erst ein,
wenn man Texte dieser Autoren liest.

Der ehemalige PEN-Präsident Josef Haslinger und die „Writers-
in-Exile“-Beauftragte  Franziska  Sperr  haben  nun  das
verdienstvolle Unternehmen gestartet und eine Anthologie mit
Texten von zwanzig dieser verfolgten Autoren herausgegeben.
Autoren  aus  vielen  Ländern  vereinigt  dieser  Band,  aus
Tschetschenien, Kuba, Kolumbien, Kamerun, Syrien, der Türkei,
Tunesien, Vietnam usw.

So  vielfältig  die  Länder,  so  vielfältig  auch  die  Texte.
Berichtende Beiträge stehen neben Gedichten, Erzählungen und
Romanauszügen.  Der  Aufbau  ist  immer  gleich.  Zuerst  werden
Autorin  oder  Autor  vorgestellt,  werden  Ausbildung,
literarische  Schwerpunkte,  Erfolge  genannt  und  dann,
unausweichlich, ihre Konflikte mit den Autokraten in ihren
jeweiligen Ländern, die sie letztlich zur Flucht veranlassten.

Bei jedem neuen Autor ertappt sich der Leser, obwohl er es
längst besser weiß, beim Gedanken, dass solche literarische
Leistung nun wirklich kein Grund für Verfolgung, sondern für
Anerkennung, ja Stolz sein müsste. Aber nach Veröffentlichung
irgendeines  kritischen  Textes  folgen  stets  die  gleichen
Reaktionen:  Beschimpfungen,  Verfolgung,  Gefängnis,
Morddrohungen.

Dass  die  Tschetschenin  Maynat  Kurbanova  nach  kritischer
Berichterstattung über den Krieg in ihrem Land 2003 geflohen
ist, war eine richtige Entscheidung. Kurz nach ihrer Flucht
wurde  nämlich  ihre  Kollegin  Anna  Politkowskaja  brutal
ermordet.  Beide  hatten  sich  in  ihren  Texten  nicht  an  die
gewünschte russische Lesart über den Krieg gehalten.

Maynat kam mit ihrer kleinen Tochter nach München und es macht
betroffen, ihren Bericht über die Ankunft und das schrittweise



Einleben in einer völlig fremden Welt nachzulesen. „Hier in
meiner  kleinen  Geborgenheit“  heißt  der  Erzählbericht,  den
Maynat  auf  Deutsch  geschrieben  hat,  so  weit  hat  sie  sich
inzwischen  eingelebt.  Aber  der  Bericht  selbst  zeigt,  wie
mühevoll dieser Prozess abgelaufen ist. Darf sie das, was sie
da unternommen hat, ihrem Kind zumuten, fragt sie sich. Wie
soll das Kind verstehen, dass es über Nacht getrennt ist von
den Großeltern, von allen Freunden und Verwandten? Gerade das
Kind hilft ihr aber beim Einleben, wobei die kleine Tochter
schnellere Fortschritte macht als ihre Mutter. Ein Bericht,
der ebenso bedrückend wie beglückend ist.

Najet  Adouani  kommt  aus  Tunesien,  nach  neuer  Lesart  ein
sicheres  Herkunftsland,  weshalb  es  schwierig  geworden  ist,
ihre  Aufenthaltsgenehmigung  zu  verlängern.  Aber  Najet  kann
nicht zurück in ihre Heimat, in der sie die jetzige Regierung
wohl nicht verfolgen würde, doch sie steht wegen des modernen
Frauenbildes, das sie in ihren Gedichten und anderen Texten
vertritt, auf den Todeslisten der Salafisten. Ihr Leben wäre
in  höchstem  Maße  bedroht,  müsste  sie  zurückkehren.  Najet
berichtet von einem ihrer Erlebnisse im Süden Tunesiens. Da
hat sie in einem Dorf von ihrem modernen Frauenbild geredet
und viel Zustimmung vor allem von den Frauen erfahren, bis
plötzlich  ein  Mann  rief:  „Dreckige  Kommunistin,  gottlose.“
Sofort  wendeten  sich  die  Frauen,  die  sie  gerade  noch
beklatscht  hatten,  von  ihr  ab  und  bespuckten  sie.

Es sind wunderbar anschauliche, intime Gedichte, die Najet
Adouani zu diesem Buch beisteuert, Gedichte der Erinnerung an
ihre  Großmutter,  über  die  Heuchelei  derer,  die  sich
Revolutionäre nennen, die alles besser machen wollen und doch
nur an ihren kleinen, mickrigen Vorteil denken, Gedichte über
den Verlust der Heimat.

Ein erschütterndes Gedicht hat auch Enoh Meyomesse aus Kamerun
beigetragen. Es handelt von seiner Haft, die nicht einfach nur
eine Gefängniszeit war. Enoh wurde monatelang in Einzel- und
Dunkelhaft gehalten, er hatte Angst, zu erblinden. Wie man mit



ihm  umging,  schildert  sein  Gedicht  „Ich  komme  zu  dir
Deutschland“. Was ihm diese Behandlung einbrachte, war seine
Kandidatur zur Präsidentschaftswahl 2011: Enoh ist ein sehr
bekannter Autor in Kamerun, er trat an gegen den Diktator Paul
Biya, der seit 1982 ununterbrochen das Land unterdrückt. Die
Rache  Biyas  war  brutal,  aber  wer  Enoh  begegnet,  kann  nur
staunen über seine Freundlichkeit und sein fröhliches Wesen
trotz  all  der  Leiden.  Ein  Romanauszug  behandelt  die
Kolonialzeit Kameruns, das mal deutsches Protektorat war.

Bui  Thanh  Hieu  aus  Vietnam  schildert  in  seinem  Text  die
Verhöre,  denen  er  als  regierungsunabhängiger  Blogger
ausgesetzt war. Überhaupt gehören Blogger inzwischen zu den
meist gefährdeten Autoren in der Welt. Vietnam, denkt der
ältere Leser, haben wir nicht für ein Ende des Vietnamkriegs
demonstriert,  haben  wir  dafür  nicht  Wasserwerfer  und
Gummiknüppel in Kauf genommen? Das Ende des Krieges wurde auch
durch die Demonstrationen im Westen vorbereitet. Mit welchem
Recht verfolgen Regierungsstellen in Vietnam nun Kritiker und
werfen alles über Bord, was ihnen an westlichen Werten mal
zugutegekommen ist?

Es ist fesselndes Buch. Es zeigt, welche Schicksale hinter all
diesen Namen verfolgter Autoren stehen. Und es beantwortet
ganz  nebenbei  die  oft  bei  uns  so  oft  gestellte
(geschmäcklerische) Frage, ob man mit Literatur etwas bewirken
kann. Man muss sich das Handeln der Autokraten und Diktatoren
dieser Welt ansehen, dann kennt man die Antwort.

„Zuflucht  in  Deutschland.  Texte  verfolgter  Autoren“.
Herausgegeben  von  Josef  Haslinger  und  Franziska  Sperr.
Taschenbuch im S. Fischer Verlag, Frankfurt. 288 Seiten. 9,99
Euro.

 

 

 


