
Ganz  kultiviert:  Auf  ein
gutes neues Jahr!
geschrieben von Bernd Berke | 31. Dezember 2018

Gediegenes  Handwerk  gehört  zur  gediegenen  Kultur:
Schaufensterblick  in  eine  Dortmunder  Geigenbauer-
Werkstatt. (Foto: Bernd Berke)

Möge  im  neuen  Jahr  der  Himmel  voller
Geigen hängen,

möge  das  Leben  erfüllt  sein  von
harmonischen Klängen!
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Jedenfalls hin und wieder.

(Und  mögen  auch  kleinere  Wünsche
Wirklichkeit werden).

Denn  alle  Lust  will
Heiterkeit:  In  Bochum
inszeniert Herbert Fritsch de
Sades  wilde  Fantasien  nicht
ohne Ironie
geschrieben von Martin Schrahn | 31. Dezember 2018

Blicke aus dem Abgrund – Ensembleszene. Foto: Birgit
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Hupfeld

Nun hat das Schauspiel Bochum also sein erstes Skandälchen.
Nach kraftvollem Aufbruch unter dem neuen Intendanten Johan
Simons,  in  Form  einer  hochintellektuellen,  bildmächtigen,
exzellent gespielten „Jüdin von Toledo“ (Feuchtwanger) oder
der auf ein Zweipersonenscharmützel zentrierten „Penthesilea“
(Kleist), schleicht plötzlich ein Stück herbei, das von Lust
und Laster und Gottlosigkeit redet. Dabei klingt der Titel
recht harmlos: „Die Philosophie im Boudoir“.

Doch hier geht’s um einen Stoff des Marquis de Sade, des
selbsternannten  Propheten  sexueller  Ausschweifungen,  eines
Libertin  im  Gefolge  der  französischen  Revolution,  dessen
Fantasie manche Grenze überschritten hat. Und dann wird das
Ganze, in Bochums großem Haus, auch noch von Herbert Fritsch
inszeniert, dem Propagandisten des choreographischen Rausches,
des Hyperventilierens, des kindlich-kindischen Umhertollens,
des  ungehinderten  Tobens.  Also  verließen  zur  Premiere  die
Gäste scharenweise den Saal, knallten Türen und echauffierten
sich – so zumindest ist es Teilen der Presse zu entnehmen.

Penetrant unkeusches Sinnieren über Körperöffnungen

Solcherart lautstarkes Aufbegehren hat indes schon oft genug
zu  einem  „succès  de  scandale“  geführt,  zum  aus  dem  Eklat
gewachsenen Erfolg. Hinzu kommt, dass Fritsch mit seiner in
Berlin längst Kult gewordenen Produktion „Murmel, Murmel“ auch
in Bochum punktete; viele Vorstellungen sind ausverkauft.
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Svetlana Belesova,
Jele Brü�ckner und
Anna Drexler (v.l.)
im  Rausch.  Foto:
Birgit  Hupfeld

Doch  bei  de  Sade  liegen  die  Dinge  offenbar  anders.  Die
inflationäre  Nutzung  des  F-Wortes,  das  penetrant  unkeusche
Sinnieren  über  Körperöffnungen,  das  Beschreiben  von
Stellungsanordnungen und zügellosen Handlungen haben manchen
Theaterbesucher  hinausgetrieben.  Da  nutzte  auch  die  beste
philosophische  Herleitung  nichts  –  so  verstandene
allumfassende Aufklärung überschritt wohl jede Vernunftgrenze.
Die Folge: Karten fürs „Boudoir“ gibt es noch reichlich.

Diesmal knallen keine Türen

Nun also hinein in die dritte Vorstellung, ins immerhin noch
ganz anständig gefüllte Parkett. Viel Jugend sitzt da, nicht
wenige haben sich ihr Ticket erst an der Abendkasse besorgt.
Und  nur  zwei  ältere  Paare,  zumindest  in  unserem  Umfeld,
verlassen das Haus vorzeitig. Türen knallen keine. Oft ist es
sehr still, mitunter wird gelacht im Publikum und am Ende
gibt’s beherzten Applaus. Das Skandälchen ist noch weiter in
sich zusammengeschrumpft.

Was  haben  wir  auch  erwartet?  Orgien  auf  offener  Szene,
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abstoßendes  Blut-und-Hoden-Theater?  Wildes  Geschrei  und
pikant-detaillierte  Einblicke,  möglichst  noch  per  Video
vergrößert?  Nichts  von  alledem,  kein  Plaisir  dem  Voyeur.
Stattdessen  eine  Mischung  aus  Varieté,  Grusel,  Trash,
Kasperlbude, Slapstick und Karikatur. Die Regie nimmt de Sade
ernst und bricht ihm doch manchen Zacken aus der libertären
Krone.  Mit  den  Mitteln  der  Pose,  der  Überzeichnung,  der
Repetition oder mimischen Entäußerung.

Philosophische  Ergüsse,  hehre  Religion  –  und  ein  bisschen
Kitsch

Die  philosophischen  Ergüsse  setzen  den  Denkapparat  in
Bewegung, die ausgeklügelte szenische Aktion, verbunden mit
den  wilden  Kostümen  Victoria  Behrs  und  dem  farbsatten
Lichtdesign  Bernd  Felders,  bleiben  wohl  noch  lang  im
Gedächtnis  haften.  Dazu  die  musikalische  Untermalung  des
Pianisten  Otto  Beatus  mit  dem  zweiten  Choral  aus  Bachs
Johannes-Passion  und  Claydermans  „Ballade  pour  Adeline“  –
Kitsch und hehre Religion dem Atheisten und Ästheten de Sade
zu Leid.

Karge,  aber  farbsatte
Ausstattung.  Nur  ein
wuchtiger  Kubus  dient  als
Requisite.  Foto:  Birgit
Hupfeld

Die Handlung dieses Thesen- und Beischlaf-Stückes ist denkbar
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simpel.  Im  Lustschloss  der  Madame  de  Saint-Ange  wird  die
Klosterschülerin  Eugénie  in  die  scheinbar  endlosen  Weiten
sexueller Praktiken eingeführt. Sie erweist sich schnell als
äußerst gelehrig. So entwickelt sich ein lustvoller Reigen,
der erst durch das Erscheinen von Eugénies Mutter jäh gestört
wird.

Unterfüttert hat der Marquis de Sade dies mit flammenden Reden
auf  die  Herrschaft  der  grenzenlosen  Fantasie  sowie
spitzzüngigen Debatten über Tugend, Verbrechen und Religion.
Zwischendurch wird die eine oder andere besonders perverse
Geschichte  eingestreut  –  sei  es  die  von  der  Unzucht  im
Irrenhaus  oder  die  von  abstrusen  Gelüsten  eines  finsteren
Fürsten. Starker Tobak allenthalben, gewiss auch ein wenig
länglich. Doch die Regie setzt überwiegend  auf Tempo, vor
allem auf die kraftvolle Aktion des sechsköpfigen Ensembles.

Lüsterne  Griffe  in  dichtem
Gedränge.  Foto:  Birgit
Hupfeld

Aufmarsch einer Zombiehorde

Das gruppiert sich in Form kleiner Tableaus, lässt die Glieder
zucken und die Gesichter grimassieren. Sie wirken, zusammen
mit  ihren  Stecknadelkopfpupillen,  wie  der  Aufmarsch  einer
Zombiehorde.  Oder  wie  Ausgeburten  der  Hölle,  die  sich
bühnenmittig und feuerrot vor uns auftut. Bisweilen erwächst
aus  diesem  Inferno  ein  massiger  Kubus  –  mal  als  Podest
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dienend, mal als Klotz, hinter dem sich Unheil verbirgt, oder
als Fläche für allerlei Schweinigeleien.

So jongliert Herbert Fritsch mit de Sades Groteske und setzt
sie zugleich, untermalt von elektronisch verzerrten Klängen,
unter  Spannung.  Das  Ensemble  spielt  sich  entsprechend  die
Seele aus dem Leib. Wir sehen ein äußerst homogenes Kollektiv
statt  solistischer  Virtuosität,  eine  Gruppe,  die  einzelne
Rollen im Rotationsverfahren besetzt. Alle seien sie genannt:
Svetlana  Belesova,  Jele  Brückner,  Anna  Drexler,  Anne
Rietmeijer, Ulvi Teke, Jing Xian sowie Julia Myllykangas als
Artistin mit einem stummen, verrätselten Prolog und Epilog.

Trotz kleiner kritischer Einwände: Herbert Fritschs Bild- und
Bewegungsvokabular gleicht einer faszinierenden Komposition,
so  skurril  wie  durchdacht,  wiedererkennbar,  doch  nie
vorhersehbar. Er reiht sich ein in die Gruppe von Regisseuren,
deren Handschrift unnachahmlich ist: Fritsch, der Schöpfer des
ausgeklügelten Hyperventilierens; Robert Wilson, der Prophet
des akribisch ausgeformten, gezirkelt kühlen Gesamtkunstwerks;
Christoph Marthaler, Anwalt traumverlorener Seelen, die durch
trostlose Räume wie in Trance dahingleiten. Keine schlechte
Gesellschaft.

Weitere Termine: 31. Dezember 2018 (16 Uhr und 20 Uhr – mit
anschließender  Silvesterparty);  4.,  5.,  12.,  25.  und  26.
Januar 2019, 2., 9. und 16. Februar 2019.

Infos:
https://www.schauspielhausbochum.de/de/stuecke/189/die-philoso
phie-im-boudoir
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In den Teich gesetzt…
geschrieben von Bernd Berke | 31. Dezember 2018

Einst war’s ein Teich, heute ist es eine Art Steppe. Im
Hintergrund die imposanten Bauten im Eingangsbereich des
Dortmunder Hauptfriedhofs. (Foto, Dezember 2018: Bernd
Berke)

Zu berichten ist von einer schier endlosen Geschichte des
Missvergnügens.  Nein,  bewahre,  wir  meinen  nicht  etwa  den
„Fortgang“ der Arbeiten am Berliner Flughafen BER. Aber auch
etwas, das nicht und nicht fertig werden will.

Es geht um den einst recht schmucken Teich im Eingangsbereich
des Dortmunder Hauptfriedhofs, welcher übrigens nach Hamburg-
Ohlsdorf der zweitgrößte der Republik * sein soll. Aber das
nur lokalpatriotisch nebenbei.

Schon gegen Ende 2016 wurde der bei Friedhofsbesuchern (nicht

https://www.revierpassagen.de/82583/in-den-teich-gesetzt/20181227_1328
https://www.revierpassagen.de/82583/in-den-teich-gesetzt/20181227_1328/img_1559


zuletzt  wegen  der  schwarzen  Trauerschwäne)  beliebte  Teich
trockengelegt, weil er zusehends Wasser verloren hatte. Nanu?

Als  der  schwarze
Trauerschwan  noch  übers
Wasser  glitt.  (Foto,  Dez.
2015: Bernd Berke)

Langwierig gestaltete sich die Suche nach den Ursachen, einige
Zeit  kostete  auch  die  vermeintliche  Abhilfe,  nämlich  die
Abdichtung von Rissen.

Und tatsächlich. Eines Tages schien es vollbracht zu sein.
Ende 2017 ließ man frohen Mutes neues Wasser einlaufen. Doch
wieder versickerte es. Wie lautet doch die alte Weisheit: Ein
bisschen  Schwund  ist  immer.  Jedenfalls  war  abermals
Ursachenforschung  angesagt.

Wie die Ruhrnachrichten zwischendurch aufgeregt vermeldeten,
rann das Wasser doch nicht – wie bis dato gedacht – durch die
Seitenwände, sondern durch Risse im Boden. Aber wo waren die
genau?

Und  wieder  durften  Experten  ‚ran…  Mehr  noch:  Die
Friedhofsverwaltung ließ sogar einen Wünschelrutengänger tätig
werden, der prompt eine Wasserader entdeckte, mit deren Hilfe
man den Teich irgendwann neu zu befüllen gedenkt. Irgendwann.

Jetzt haben wir Ende 2018. Und noch immer sieht das, was
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früher ein Teich gewesen ist, erbärmlich aus. Es hat sich im
Becken  eine  ziemlich  unansehnliche  Vegetation  ausgebreitet.
Nun verstehen wir auch recht konkret, was die Redewendung
bedeutet, man habe etwas „in den Teich gesetzt“.

Dass dort eines Tages wieder Schwäne über einen Wasserspiegel
gleiten, vermag man sich kaum noch vorzustellen. Aber wer
weiß:  Vielleicht  schaffen  sie  es  ja  sogar  noch  vor
Fertigstellung  des  Berliner  Airports.

______________________________________

*  andere  Quellen  nennen  als  zweitgrößte  deutsche
Grabesstätte Stahnsdorf bei Berlin.

Ein Bild aus besseren Tagen. (Foto, Dezember 2015: Bernd
Berke)

_______________________________________
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The times, they are a-changin‘: Im Juli 2019 ist wieder
Wasser drin… (Foto: Bernd Berke)

Fern  gerücktes  Märchen  mit
Brisanz  für  die  Gegenwart:
Bizets  „Perlenfischer“
gelingen  am  Musiktheater  im
Revier
geschrieben von Werner Häußner | 31. Dezember 2018
Sie könnte so romantisch sein, die melodramatische Geschichte
der  Priesterin  Leila  zwischen  dem  schwärmerischen  Jüngling
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Nadir  und  dem  düsteren  Zurga.  Die  Liebe  könnte  siegen  am
weißen Strand von Maratonga, wo die schlanken braunen Leiber
der Perlenfischer in die Fluten tauchen, um die schimmernden
Kostbarkeiten aus der Tiefe des Meeres zu bergen.

Brennende Gegenwart: Bizets „Perlenfischer“ befragen in
Gelsenkirchen die tödlichen Folgen der neuen Sklaverei
in globalisierten Wirtschaftsstrukturen. Foto: Karl und
Monika Forster

Aber  auf  der  Gelsenkirchener  Bühne  treibt  Bernhard  Siegl
exotische Pseudo-Romantik von Anfang an gründlich aus: Eine
bleigraue Folie verhängt das gesamte Portal. Dahinter sinkt,
nur in Umrissen wahrnehmbar, ein Mensch von oben in die Tiefe:
ein Taucher (Michael Bittinger). Und wenn das Vorspiel zu
Georges Bizets „Die Perlenfischer“ verklungen ist, fällt der
Blick  auf  schmutzige  Menschen,  die  in  einer  primitiven
Konstruktion aus Metallstangen, Holz und Wellblech schuften.

Es könnte eine Fischfabrik sein in einem Schwellenland. Frauen
formieren sich zu einer Demonstration („I don’t die for your
pearls“ heißt es auf einem Transparent) und werden von schwer



gerüsteten Sicherheitskräften brutal auseinandergetrieben. Das
Tränengas wabert, die Menschen werden bekämpft wie lästiges
Ungeziefer. Das sind starke, erschütternde Bilder, wie sie
selten gelingen.

Der  Regisseur  Manuel
Schmitt. Foto: Werner
Häußner

Der 30jährige Regisseur Manuel Schmitt, geboren in Oberhausen,
aufgewachsen in Mülheim an der Ruhr, studiert in München,
lässt  in  seiner  ersten  Regiearbeit  in  seiner  Heimatregion
keinen  märchenhaften  Anflug  zu.  Er  stellt  in  Kontrast  zu
Bizets Musik ein unverblümt hartes Drama auf die Bühne.

Gefährdet wie einst die Kumpel im Schacht

Die Perlenfischer sind zu einem gefährlichen Job gezwungen, in
dem sie zusammenstehen müssen wie einst die Kumpel im Schacht,
und  der  immer  wieder  Taucher  das  Leben  kostet.  Die  Toten
werden beim Initiationsritual Leilas hereingetragen, in jene
Meeres-Plastik-Folie gewickelt, die sich als eine dominierende
Metapher der Inszenierung herausstellt.

Schmitt schärft das Thema noch, indem er es durch zwei in
Pausen projizierte Interviews dokumentarisch zuspitzt: Saeeda



Khatoon, eine Mutter aus Pakistan, erzählt, wie sie – wie
viele andere Frauen – ihren 18jährigen Sohn 2012 beim Brand
einer  Textilfabrik  nach  einem  Terroranschlag  der
Schutzgeldmafia in Karatschi verloren hat. Der Prozess gegen
den Textilhersteller Kik auf Schadenersatz vor dem Landgericht
Dortmund  hatte  im  November  überregionales  Presseecho
ausgelöst; das Gericht wird im Januar 2019 seine Entscheidung
bekanntgeben. Khatoon gehört zu den vier Klägerinnen.

Lyrische Melodien – aggressive Chöre

Als  verlogen  entlarvt  wird  die  Kolonialromantik,  die  das
Libretto  von  Michel  Carré  und  Eugène  Cormon  unter
Kitschverdacht gestellt hat und damit der Rezeption des Werks
bis heute im Wege steht. Bizet ist nicht das Hula Hawaiian
Quartett und Nadirs berühmte Arie „Je crois entendre encore“
kein  Tenorvehikel,  sondern  eine  berührende  Insel
sehnsuchtsvoller  Innerlichkeit  in  einer  gänzlich
desillusionierenden  Wirklichkeit.  Der  Kontrast  der
weitgespannten Lyrismen Bizets zum Geschehen auf der Bühne
erweist sich so als scheinbar: Bizet kennt in aggressiven
Chören oder im gleichnishaften Sturm des zweiten Akts durchaus
zupackende Dramatik. Wenn sich seine Figuren in ihren Arien
nach  innen  wenden,  thematisieren  sie  den  Bruch  mit  ihrer
Realität, die es ihnen unmöglich macht, ein persönliches Glück
zu verfolgen.



Momente des Traums
und der Sehnsucht:
Stefan  Cifolelli
als  Nadir.  Foto:
Karl  und  Monika
Forster

Schmitt hat jedoch auch einen Blick für die Ambivalenz in
Bizets Drama. Denn die drei Protagonisten verfehlen je auf
ihre Weise ihre Verantwortung für die Perlenfischer: Bizet
hebt sie schon im Titel seiner Oper hervor, die eben nicht den
Namen  einer  individuellen  Hauptfigur  trägt.  Leila  ist  als
Priesterin  eine  metaphysisch  verankerte  Garantin  für  den
Schutz und das Überleben der Fischer – und daher ist der Bruch
ihres  Keuschheitsschwurs  für  die  Gemeinschaft  existenziell
bedeutsam.

Nadir als „sanfter“ Rucksack-Tourist

Zurga  als  gewählter  Anführer  ist  die  eigentlich  tragische
Figur  des  Dramas;  er  wird  zwischen  seinen  persönlichen
Gefühlen  und  seiner  politischen  Pflicht  zerrieben.  Die
Inszenierung  arbeitet  den  brennenden  Schmerz  der  inneren
Konflikte sensibel heraus, und Piotr Prochera verkörpert als
Darsteller packend unmittelbar den Zwiespalt zwischen Liebe
und Freundschaft, Eifersucht und Rachedurst, Willen zur Gewalt



und Streben nach dem hohen Ethos des Verzeihens. Schade, dass
seine Stimme am Premierenabend in der Folge einer schweren
Erkrankung nicht so recht mitspielen wollte – eine Ansage wäre
sinnvoll gewesen.

Nadir ist ein Außenseiter, der von den Gefahren des Meeres
wenig weiß. In Gelsenkirchen stößt er als Backpacker auf die
Gemeinschaft, zückt sogleich sein Handy und macht seine Kamera
bereit, als es mit der Einführung Leilas ein „exotisches“
Ritual zu fotografieren gibt. Er folgt ohne Rücksicht seinem
Begehren, bricht das Tabu, verbringt eine ekstatische Nacht
mit Leila, wird entdeckt – und versucht sich zu entziehen: Er
zeigt seinen Pass und man darf vermuten, dass er versucht, mit
seinem Handy die Botschaft seines Landes zu erreichen. Ein
Reflex auf den alternativen Tourismus, der sich „sanft“ gibt,
aber  gerade  durch  seine  Nähe  und  sein  vermeintliches
Verständnis  tief  in  die  andere  Kultur  eingreift.

Persönliche Tragödien werden nicht marginalisiert

So gelingt es der Regie, Bizets vermeintlich so fernen Tribut
an den Exotismus seiner Zeit ganz nahe an die Gegenwart zu
rücken,  bei  aller  Relevanz  des  Politischen  aber  die
persönlichen Tragödien nicht zu marginalisieren: Wenn Zurga am
Ende der Oper vor dem graublauen Wogen zusammensinkt, nehmen
wir  Anteil  am  Schicksal  eines  Menschen,  der  nur  in  einem
Moment  der  klassische  Eifersüchtige  in  einer  Dreiecks-
Konstellation der Liebe ist – ansonsten aber unter der Last
seiner Verantwortung zusammenbricht und dennoch noch zu einer
selbstlosen Tat fähig ist. Wie Schmitt das Finale inszeniert,
gewinnt  Bizets  Oper  eine  humane  Tiefendimension,  die  ihr
gemeinhin nicht zugetraut wird.



Dongmin Lee (Leila) und Piotr Prochera (Zurga). Foto:
Karl und Monika Forster

Bei Giuliano Betta ist die (original nicht erhaltene und daher
nachinstrumentierte) Musik Bizets unter den meisten Aspekten
in guten Händen: Mit dramatischem Instinkt erfasst sind die
Kontraste  zwischen  den  lyrisch-duftigen,  vielfältig
schattierten Piani und den scharf auffahrenden, aggressiven
Tuttischlägen  und  Chornummern,  die  der  Gelsenkirchener
Opernchor mit allem Glanz, aber manchmal auch überanstrengt
aussingt.

Die entrückten Arien Leilas und Nadirs, in denen südliche
Nächte und Natur mitklingen, sind melodieaffin ausgesungen und
atmen  leicht  und  weit.  Aber  das  Vorspiel  lässt  Betta  zu
zögerlich phrasieren und vergisst über den sinnlichen Melodien
die untergründige, drohende Bassfigur; auch im Lauf des Abends
fällt auf, dass er Details unter Bizets hinreißender Melodik
schwach belichtet. Und bei aller berechtigten Liebe zum Piano:
Manch ein Tremolo könnte fiebriger flirren, manche Hymne des
Blechs mit mehr Hingabe klingen.



Mehrere Gründe für den Erfolg

Als Nadir hat das Musiktheater im Revier Stefan Cifolelli
verpflichtet, der sonst viel an der Komischen Oper Berlin
singt. Sein Tenor zeigt sich, als er sich frei gesungen hat,
eher italienisch als französisch, überzeugend in dramatischen
Momenten, in der berüchtigten Arie in der Höhe vorsichtig
angesetzt  und  –  aus  dem  ehrbaren  Streben,  jeden  Druck  zu
vermeiden  –  nicht  ganz  lupenrein  in  der  Tongebung.  Kein
prinzipielles Problem offenbar – das Decrescendo in der Höhe
zeigt, dass Cifolelli seine Technik im Griff hat.

Symbolisch  geladene  Kostüme
verraten  viel  über  die
Figuren: Leila (Dongmin Lee)
wird von den Perlenfischern
zur Ikone stilisiert. Foto:
Karl und Monika Forster

Die Leila von Dongmin Lee ist nicht nur das ätherisch-passive
Wesen,  sondern  eine  junge  Frau,  die  sich  auch  gegen  die
versuchten  Übergriffe  des  Dorfältesten  Nourabad  (bass-
balsamisch: Michael Heine) wehrt und am Ende zu ihren Gefühlen
für  Nadir  steht.  Die  symbolisch  geladenen  Kostüme  Sophie
Rebles machen gerade ihre Entwicklung äußerlich deutlich: Sie
wird förmlich zur Ikone aufgeladen und flieht zuletzt im mit



(giftigem)  Blau  beschmierten  einfachen  Kleid  der
Perlenfischer.

Erneut hat Gelsenkirchen also mit einem Werk, das am Rand des
gängigen Repertoires steht, einen großen Erfolg eingefahren:
Der Beifall war stark, ein einsamer Buh-Rufer für die Regie
ändert daran nichts. Erfolgreich auch, weil mit Manuel Schmitt
eine Regietalent-Entdeckung gelungen ist; er wird auch 2019/20
wieder am Musiktheater im Revier inszenieren. Und erfolgreich,
weil es gelungen ist, Bizets so fern gerücktes exotisches
Märchen in ein brisantes Stück der Gegenwart zu verwandeln.

Weitere Vorstellungen: 27., 30. Dezember; 4., 19., 27. Januar;
17. Februar; 10., 24. März; 27. April 2019.
Info:
https://musiktheater-im-revier.de/#!/de/performance/2018-19/di
e-perlenfischer/

Operetten-Passagen  (11):
Jacques  Offenbachs  „Pariser
Leben“ – goldener Flitter in
der grauen Nässe von Hagen
geschrieben von Werner Häußner | 31. Dezember 2018
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„Pariser  Leben“  von  heute:  Richard  van  Gemert
(Gardefeu), Veronika Haller (Christine von Gindremarck),
Boris Leisenheimer (Clochard). (Foto: Klaus Lefebvre)

Zu ihrer Zeit waren Jacques Offenbachs Operetten topaktuell –
und deswegen klappt es mit der Modernisierung meistens nicht.
Zwischen laschem Historismus und bemühter Zeitgenossenschaft
führt  eine  tückische  Straße  geradewegs  in  Belanglosigkeit,
glitschig glatt gepflastert mit schalen Humor-Versuchen.

Offenbach zu inszenieren gehört in die Königsklasse, und an
Figuren  wie  die  Großherzogin  von  Gerolstein  mit  ihrer
Entourage oder König Bobèche in den Gedärmen seiner Macht
scheitern  Regisseure  unter  Umständen  erbärmlicher  als  an
Parsifal oder Elektra. In Hagen ist nun unter der Hand von
Holger  Potocki  einer  der  geglückteren  Offenbach-Abende  zu
erleben.

Das  Glück  mag  darin  liegen,  dass  Potocki  jede  Form  von
Historismus meidet und das damals aktuelle, heute historisch-
nostalgisch verklärte Paris nur als sanft ironisches Zitat
zulässt.  Sein  Zugriff  auf  „Pariser  Leben“  meint  die
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französische  Metropole  heute,  mit  ihren  Banlieus,  ihren
betongesättigten Schnellstraßengürteln, ihren Elendsquartieren
und  dem  Innenarchitekten-Chic  ihrer  Luxusappartements,  mit
ihren  Menschen  aus  aller  Herren  Länder,  ihrem  Mix  von
Religionen  und  dem  Kampf  ums  tägliche  Bestehen  in  der
„bevölkerten Wüste“, wie Verdis Violetta die Stadt beschreibt.
Und mit ihren Touristen, 34 Millionen pro Jahr sollen es sein,
die  ihre  Erwartungen  auf  die  „Stadt  der  Liebe“  oder  die
Kulturschätze zwischen Louvre und Quartier Latin projizieren.

Entlassen ins Leben von heute

Die Gondremarcks sind zwei davon – und sie werden im flotten
Tempo der Eröffnungsszene gleich ins volle Pariser Leben von
heute entlassen: Aus einem Taxi, das schnell das Weite sucht,
retten  sie  nur  sich  selbst.  Das  Handy  wird  von  einem
Straßenjungen geklaut, die Handtasche mit Geld und Papieren
verschwindet  schon  im  Wagen.  Da  wird  erst  einmal  auf
Schwedisch gestritten, aber die Gäste aus dem Norden haben
kaum eine andere Chance, als das Angebot eines vom fast food
übergewichtig  gewordenen  Jungen  anzunehmen:  eine  Nacht  im
„zufällig“ noch freien Airbnb-Zimmer. Und es zeigt sich: Vom
Taxi bis zum Handyklau war alles von diesem Raoul de Gardefeu
geplant …

Nur  noch  ein  nostalgischer
Traum:  Das  schwedische
Touristenpaar  am  Bahnhof.
(Foto: Klaus Lefebvre)



Potocki aktualisiert, ohne die Rollen schrill zu überzeichnen
oder  ihnen  Gewalt  anzutun.  Er  schärft  nur  die  Züge,  die
Offenbach und seine Librettisten Henry Meilhac und Ludovic
Halévy vorgezeichnet haben und übersetzt sie – wie viele Teile
des Dialogs – ins Heute. Dazu lässt er ein Panoptikum von
Frankreich-Klischeefiguren  kreisen,  von  Rokokokokotten  über
Karl Lagerfeld bis hin zu Obelix mit Hinkelstein, ausgestattet
mit  überbordender,  manchmal  grotesker  Kostümpracht.  Das
mondäne 19. Jahrhundert, präsent in der vor dem vierten Akt
eingeschobenen  Bahnhofs-Szene  des  Beginns,  ist  im
stimmungsvollen Bühnen-Setting von Lena Brexendorff nur noch
ein Paris-Traum der schlafenden Baronin.

Auch ein Clochard hat sein Auftritts-Couplet unter einem Van-
Gogh-Sternenhimmel  –  und  er  wird  am  Ende  eine  rührend-
belehrende Rede halten, während sich zu „Oui, voilá, das ist
das Pariser Leben“ noch einmal alles in den Dreh des Cancans
stürzt – der Jude, der Muslim und der Christ inklusive. Jetzt
erlebt das schwedische Paar im Tanz auf der Straße das „echte“
Paris mit den „echten“ Menschen. Es bräuchte diese Botschaft
nicht, aber Potocki integriert sie so unaufdringlich in seine
unterhaltsam  und  humorvoll  erzählende  Regie,  dass  sie  die
Illusion der Operette nicht im Lehrstückhaften verfestigt.

Kein „lustiges“ Aufdrehen

Offenbach ist also in diesem verheißungsvollen Präludium zu
seinem  Jubiläums-Jahr  2019  glücklich  im  Paris  von  heute
angekommen – und das Hagener Publikum hätte allen Grund, die
leeren  Plätze  im  Zuschauerraum  zu  besetzen  und  sich  zu
unterhalten. Das gewandt spielende Ensemble trägt seinen Teil
zum  Amüsement  bei,  weil  Potocki  vermeidet,  die  Figuren
„lustig“ aufdrehen zu lassen. Das Lachen will nicht mit Gags
erzeugt werden, sondern ergibt sich aus dem wissenden Erleben
alltäglicher  Absurdität.  Und  wo  der  Unsinn  seinen  Triumph
auskostet,  auf  der  inszenierten  „Pariser“  Party  im
Etablissement der Madame Quimper-Karadec, lässt Potocki seine
Darsteller auch richtig aufdrehen.



Veronika Haller glänzt vor allem in den ariosen musikalischen
Momenten; der Konversationston á la Hortense Schneider – der
Star  der  Uraufführung  –  ist  ihre  Sache  weniger.  Aber  die
innere  Entwicklung  der  Baronin  Gondremarck  von  der
kulturbeflissenen Touristin hinein in die frivolen Untiefen
der  „vie  parisienne“  zeichnet  Haller  charmant  nach.  Ihren
Gatten, den Baron, verkörpert Kenneth Mattice sehr glaubwürdig
– ob er als lüsterner Nordmann arglos auf die raffinierten
Fallen  des  amourösen  Geschäfts  hereinfällt  oder  als
schwerblütiger Schwede mit dem Tempo des Pariser Liebeslebens
nicht  mithalten  kann.  Dafür  sorgen  mit  viel  Sex-Appeal
Elizabeth Pilon – dünn an Figur wie an Stimme – als anziehende
Pauline und Kristine Larissa Funkhauser als selbstbewusste,
saftig  auftretende  Metella,  die  ihrem  Ruf  als  „leichtes
Mädchen“ eine ganz andere Realität entgegensetzt.

Korsage aus gelbem Absperrband

Marilyn Bennett als Madame Quimper-Karadec glänzt nicht nur
mit dem eingeschobenen „Midnight in Paris“ – dafür muss man
auf das irre komische Offenbach-Ensemble von der aufgeplatzten
Naht verzichten –, sondern spielt als schriller Vamp aus der
Szene in einer Korsage aus gelbem Absperrband Dominanz und
Körperreiz aus, begleitet von „Gonzo“ (Thorsten Pröhln), einem
devoten  Leder-Subjekt  an  der  Kette.  Richard  van  Gemert
adaptiert die jugendliche Rolle des Gardefeu mit Bravour: ein
kleiner  Gauner  mit  menschlichen  Zügen,  Humor  und  erst
finanziellem,  dann  schwärmerisch-unbeholfen  amourösem
Interesse an der blonden Frau aus Schweden.

Stephan Boving ist sein ungeschickter Partner Bobinet, der bei
der Organisation der Party auf die Idee kommt, den Event auf
Facebook zu posten. Boris Leisenheimer hat als Clochard die
Rolle  des  millionenschweren  Brasilianers  in  einen  weise-
abgeklärten Clochard zu verwandeln, was ihm mit leicht komisch
schillernder Würde auch gelingt. Das Orchester unter Andreas
Vogelsberger  erinnert  zunächst  daran,  dass  wir  uns  in
Westfalen, nicht an der Place Pigalle befinden: die Töne sind



nicht  spitz  artikuliert,  der  Rhythmus  federt  schwerfällig.
Aber die Balance stimmt, und im Lauf des Abends gewinnen die
Tanzformate und die kurznotigen melodischen Burlesken Elan und
Energie. Da überzieht der Schimmer goldenen Flitters selbst
die graue Nässe von Hagen.

Weitere  Aufführungen:  27.,  31.  Dezember  2018  –  19.,  26.
Januar; 24. Februar, 23. März, 26. April, 5. und 12. Mai 2019.

Info:
http://www.theaterhagen.de/veranstaltung/pariser-leben-1122/59
44/show/Play/

„Sinnverlust ist Lustgewinn“:
Zum  Tod  des  Dichters  und
Cartoonisten F. W. Bernstein
geschrieben von Bernd Berke | 31. Dezember 2018
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F.  W.  Bernstein  2005  auf  der  Frankfurter  Buchmesse.
(Foto:  Wikimedia  Commons  /  self-made  by  User:Fb78  –
Link:  https://commons.wikimedia.org/wiki/User:Fb78  –
Link  zur  Lizenz:
https://creativecommons.org/licenses/by-sa/3.0/)

Abermals eine betrübliche Nachricht aus den höheren Gefilden
der Kultur und der Komik: Der Dichter und Cartoonist F. W.
Bernstein (bürgerlich: Fritz Weigle) ist gestern mit 80 Jahren
nach  langer  Krankheit  gestorben.  Ihm  höchstpersönlich
verdanken  wir  auch  den  unverwüstlichen  Zweizeiler,  der  in
keiner  Sprichwortsammlung  fehlen  darf:  „Die  schärfsten
Kritiker der Elche / waren früher selber welche“.

Legendär ist Bernsteins enge, zeitweise geradezu symbiotische
Zusammenarbeit mit Robert Gernhardt und F. K. Waechter. Diese
drei vielfach begabten Künstler bildeten den Kern der nachmals
berühmten  „Neuen  Frankfurter  Schule“  des  parodistischen
Humors. Das grandiose Trio steigerte sich insbesondere mit
„WimS“  („Welt  im  Spiegel“,  von  1964  bis  1976  Beilage  der
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Satire-Zeitschrift  „Pardon“)  in  wunderbaren  Nonsens  hinein,
wie man ihn in Nachkriegs-Deutschland bis dahin nicht gekannt
hatte. Bernstein war zuweilen der Schrägste, Sperrigste und
Verschrobenste von ihnen. Und das will nichts Geringes heißen.

„Verse von schnatternder Wucht“

Wenn man sich davon überzeugen will, sollte man beispielsweise
zu diesem Buch greifen, das wir vor Jahresfrist schon einmal
vorgestellt haben: 2017 ist im Kunstmann-Verlag von F. W.
Bernstein  der  Band  mit  dem  bezeichnenden  Titel  „Frische
Gedichte“ erschienen. Als „Mein Programm“ stellte Bernstein
dieser  Gedichtsammlung  solche  erhabenen  Zeilen  voran:  „Ihr
sucht / Verse von schnatternder Wucht? / Ihr findet sie hier:
/ Alle von mir“.

Bei  F.  W.  Bernstein  kam  unter  Garantie
niemals auch nur die Spur von Pathos oder
Weihe  auf.  Ein  hoher  Ton  wurde  nicht
geduldet.  Kein  Thema  war  ihm  zu  gering.
Vieles hat er auf die elementaren Dinge des
Alltags zurückgestutzt, gepflegter Nonsens
lag dabei stets auf der Lauer. Markantes
Zitat: „Sinnverlust ist Lustgewinn“.

Bloß nicht auf dem Bedeutungshocker sitzen

Unter dem demütigen Titel „So möcht ich dichten können“ heißt
es über ein in diesem Sinne offenbar vorbildliches Oktett von
Mendelssohn: „Das geht so froh über alle Zäune und umhuscht
all  /  die  üblen  Möbel,  die  in  der  Lyrik  herumstehen:  /
Tiefentisch,  Bedeutungshocker,  Sesselernst,  /  das
Symbolbüffet,  das  Vertiko  für  Relevanzen“.

Kein Wunder, dass sich Bernstein gerade an Rilke rieb, der ja
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nicht  einmal  über  Wurzelbürsten  gedichtet  habe.  Auch
Büstenhalter,  Hosenträger  und  Wasserhähne  habe  kein
Dichterfürst gebührend besungen. Bernstein hat Rilke derweil
so ernüchtert parodiert: „Wer jetzt kein Geld hat, der kriegt
keines mehr.“ Rilke also ganz und gar nicht. Hingegen könnte
man meinen, bei Bernstein zuweilen einen leisen Nachklang von
Heinrich Heine oder auch Ringelnatz zu vernehmen. Nein? Na,
dann eben nicht.

„Die Zeit ist um. Es ist so weit…“

Der Mann gab sich jedenfalls so nonchalant, dass manche es
stellenweise  für  Larifari  halten  mochten.  Doch  dahinter
verbarg sich bei näherem Hinsehen und Hinhören ungleich mehr,
melancholisches  Leiden  am  Zustand  der  Welt  inbegriffen.
Apropos:  „Weltende“  klingt  bei  Bernstein  so  gar  nicht
gravitätisch.  Hört  nur  her:

„Die Zeit ist um. Es ist so weit. / Wir sind schon in der
Nachspielzeit.  /  Schlusspfiff!  Jetzt  wird  auferstanden!  /
Skelette raus, soweit vorhanden; / auf die Bühne zum Finale! /
Weltgericht!“

Doch er konnte es auch zum Heulen schön und anrührend. Man
lese sein bewusst schmuckloses „Nachruf“-Gedicht zum Tod von
Robert Gernhardt – und schweige auch dabei andächtig still.

_________________________

F.W. Bernstein: „Frische Gedichte“. Verlag Antje Kunstmann,
München. 208 Seiten, 18 Euro.

Als grundlegende Ergänzung empfiehlt sich der ebenfalls bei
Kunstmann (bereits anno 2003) erschienene Band „Die Gedichte“.

_________________________

P. S.: Im Himmel wird wohl große Freude herrschen und des
herzlichen  Gelächters  wird  kein  Ende  sein,  wenn  sich
Bernstein,  Gernhardt  und  Waechter  jetzt  dort  treffen.



Das  große  Vorbild  Afrika  –
Bundeskunsthalle  präsentiert
Ernst  Ludwig  Kirchner  in
einer opulenten Werkschau
geschrieben von Rolf Pfeiffer | 31. Dezember 2018

Ernst Ludwig Kirchner:
Akt  vor  dem  Spiegel
1915/1920  Öl  auf
Leinwand  (Bild:
Bundeskunsthalle/Courte
sy  Galerie  Henze  &
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Ketterer,
Wichtrach/Bern)

Sie waren, scheint es, unersättlich. Wieder und wieder warfen
sie nackte Frauen auf ihre Malgründe, zeigten sie entspannt in
der  Natur,  im  Atelier  in  manchmal  unschicklichen  Posen.
Offenbar  hatten  sie  nichts  anderes  im  Kopf  (oder  vor  der
Staffelei).

Der Körper als Spiegel der Seele

Junge  Maler  wie  Ernst  Ludwig  Kirchner,  dem  die  Bonner
Bundeskunsthalle bis März eine große Retrospektive ausrichtet,
hätten natürlich vehement bestritten, hier in wenig sublimer
Form ihre erotischen Präferenzen abzuarbeiten. Nein, Vorbild
war ihnen die Kunst Afrikas, die Männer und Frauen gerne nackt
präsentiert, nicht jedoch naturalistisch. Afrikanische Kunst
macht  Skulpturen  oft  gleichsam  zum  körperlichen  Ausdruck
intensiver Seinserfahrung, spiritueller Weitung oder manchmal
auch,  vergleichsweise  banal,  typisch  menschlicher
Verhaltensweisen.  Das  war  alles  neu  für  die  europäisch-
akademisch gebildeten Maler und Bildhauer zu Beginn des 20.
Jahrhunderts, und begeistert sogen sie die Impulse auf, die
ihrer Kunst bald schon den Titel „Expressionismus“ einbringen
sollte.

Kolonialismus

Es gehört zu den dunkel-ironischen Fußnoten der Geschichte,
daß in der Zeit des brachialsten Kolonialismus, als Europa und
die USA die restliche Welt unter sich aufteilten, auch die
modernen Künstler nicht abseits standen – mit dem Unterschied,
daß  das  Afrikanische  in  der  Kunst  nicht  ausgesogen  und
weggeworfen  wurde,  sondern  in  der  Auseinandersetzung  mit
europäischen  Traditionen  eine  bahnbrechende  neue  Qualität
entstehen ließ. „Fusion“ wäre ein Begriff, der heutzutage für
diesen Prozeß vielleicht in Anwendung kommen könnte, und ob
das  alles  gerecht  zuging  (natürlich  nicht)  und  heutzutage



richtig erzählt wird (vermutlich auch nicht), soll an dieser
Stelle jetzt nicht diskutiert werden. Auch die Arbeitsteilung
in  malende  (schöpferische,  bestimmende)  Männer  und  nackte
(sonst  nicht  viel)  junge  Frauen  entspricht  eher  nicht
afrikanischen  Vorbildern;  wir  registrieren  es  mit  einem
gewissen Unverständnis als zeittypisch und kehren zu Kirchner
zurück.

Ernst  Ludwig  Kirchner:
„Mandolinistin“, 1921. Öl auf
Leinwand  (Bild:
Bundeskunsthalle / © Kirchner
Museum Davos, Foto: Kirchner
Museum Davos, Jakob Jägli)

Kirchner blieb lieber zu Hause

Im Gegensatz zu vielen Malerkollegen drängte es ihn offenbar
nicht  zu  großen  Reisen.  Er  blieb  daheim,  in  Dresden,  auf
Fehmarn oder in der Schweiz, und träumte sich die exotische
Welt im trauten Heim zusammen, das er allerdings, viele Fotos
in der Ausstellung zeigen es, hingebungsvoll zu afrikanisch
inspirierten Wohnlandschaften umdekorierte. Da sieht man sie
nackt herumhüpfen, vor allem natürlich die Damen, aber doch
nicht nur; manchmal lud sich der Maler auch Afrikaner ins
Haus, wenn sie – als Artisten eines Varietés möglicherweise –
in der Stadt waren.
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Drogensucht und Freitod

Hoch  ging’s  her.  Kirchner  war  kaum  30  Jahre  alt,  als  er
Gesundheit  und  Verstand  für  zeitgenössische
Bewußtseinserweiterungen  fast  unheilbar  hingeopfert  hatte.
Alkohol,  Morphium  und  Veronal,  dazu  für  den  Kick
selbstverordneter Schlafentzug führten zwischen 1915 und 1918
zu mehreren Sanatoriumsaufenthalten. Ihnen verdankt er wohl
auch, daß der Erste Weltkrieg fast spurlos an ihm vorüberging.
Kirchner ist keiner von den vielen begabten jungen Männern,
die, wie etwa August Macke, nicht einmal dreißigjährig ihr
Leben im Schützengraben verloren.

Ernst  Ludwig  Kirchner:  „Junkerboden  bei
Frauenkirch/Davos, mit Blick auf Rhätische
Bahn“,  1919.  Öl  auf  Leinwand  (Bild:  ©
Bundeskunsthalle/Privatsammlung)

Und  so  könnte  man  weitererzählen  von  den  verschiedenen
Schaffens-perioden des Malers, denn er wurde ja relativ alt;
Kirchner war 57, als er sich – aus Angst vor einem Einmarsch
der  deutschen  National-sozialisten  in  die  Schweiz,  wie  es
heißt – in Davos erschoß.

Gepriesenes Frühwerk

Hoch gepriesen in der Kunstgeschichte ist der junge Kirchner,

https://www.revierpassagen.de/82395/das-grosse-vorbild-afrika-bundeskunsthalle-praesentiert-ernst-ludwig-kirchner-in-einer-opulenten-werkschau/20181221_0948/kirchner_0215_low


der unter anderem die Schaufensterbilder schuf, von denen das
Dortmunder Ostwall-Museum eins besitzt und von denen keine in
der Ausstellung gezeigt werden. Das war, da soll man sich
nichts  vormachen,  der  Berserker,  der  Drogensüchtige,  der
Sanatoriumspatient.  Seine  rastlose  Suche  nach  Exzeß  hat
offenbar die besten Werke hervorgebracht, und wie oft in der
Kunst  profitiert  das  entspannte  Publikum  nun  vom
selbstzerstörerischen  Drang  des  Künstlers.

Ernst  Ludwig  Kirchner  –
Selbstportrait  im  Atelier
1913–1915.  Kontaktabzug  ab
Glasnegativ auf Baryt Papier
(Bild:  Bundeskunsthalle/©
Kirchner Museum Davos)

Ruhiger, ordentlicher

Der  Kirchner  aus  den  20er  Jahren,  der  Stabilisierte  nach
Sanatoriumsaufenthalten, malte dann schon entschieden ruhiger,
ordentlicher. Viel Landschaft, Berge Bäume, Bauern. Manches
könnte als Neue Sachlichkeit durchgehen.

In den 30er Jahren wird das Vorbild des verehrten Meisters
Pablo Picasso unübersehbar. Konturen werden zu übergangslos in
den  Raum  gestellten  Farbflächen,  Kirchner  wagt  zögernde
Schritte  in  die  Abstraktion.  Doch  den  Kubismus  des
katalanischen Meisters scheut er; seine „Tanzenden Mädchen“
von 1937 beispielsweise sind genau noch eben diese, keine
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Montagen anatomischer Elemente, wie Picasso es 1925 in „Les
trois  danseuses“  gemacht  hat.  Der  Katalog  vergleicht  die
Bilder sehr schön und sinnfällig.

Ernst  Ludwig  Kirchner:  „Badende
an der Steilküste von Fehmarn“,
um  1912.  Stift  und  Wasserfarbe
auf  Papier  (Bild:
Bundeskunsthalle/©  Kirchner
Museum  Davos)

Vorbild Picasso

Der späte Kirchner fand in der Kunstwelt nie die Anerkennung
wie der frühe, die späten Bilder werden bei weitem nicht so
hoch gehandelt. Zu Recht? Zu den zahlreichen Verdiensten der
großen  Bonner  Kirchner-Schau  gehört  es,  dieser  Frage
angemessen  Raum  zu  geben.

Am  Ende  des  Rundgangs  durch  die  erste  Etage  der
Bundeskunsthalle  –  Hängung,  wie  bei  fast  jeder
Kunstausstellung hier, chronologisch – ermöglichen die letzten
Räume eine Auseinandersetzung mit dem Spätwerk. Und wie so oft
ertappt sich der Besucher bei dem Gedanken, was wohl gewesen
wäre, hätte der Künstler länger gelebt. Epigonales Scheitern
des früheren Malerfürsten oder souveränes Spätwerk nach Art
Emil Schumachers? Nicht zu beantworten.
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Hervorragender Zeichner

Ein  kurzer  Hinweis  noch  auf  die  in  allen  Schaffensphasen
exzellenten Zeichnungen des Künstlers, und damit soll es sein
Bewenden  haben.  Wem  das  Bonner  Angebot  tatsächlich  nicht
reichen sollte, der kann nach Berlin fahren. Dort widmet sich
das  „Brücke“-Museum  in  einer  Sonderschau  dem  Zerfall  der
gleichnamigen  Künstlergruppe  im  Jahr  1913,  zu  deren
Mitgliedern bekanntlich auch Ernst Ludwig Kirchner zählte.

„Ernst Ludwig Kirchner – Erträumte Reisen“
Bundeskunsthalle, Bonn, Friedrich-Ebert-Allee 4
Bis 3. März 2019
Geöffnet  Di  u.  Mi  10-21  Uhr,  Do  bis  So  10-19  Uhr,
feiertags 10-19 Uhr
Eintritt: 19 EUR, Familienkarte 16 EUR, Eintritt frei
bis 18 Jahre
Katalog 35 EUR
Weitere Infos:
https://www.bundeskunsthalle.de/ausstellungen/ernst-ludw
ig-kirchner.html

Vom  „Peinlich-Auftritt“  bis
zum „erklärten“ Tattoo – ein
paar Maschen und Macken von
„Bild online“
geschrieben von Bernd Berke | 31. Dezember 2018
Den Teufel werde ich tun und die „Bild“-Zeitung lesen, nicht
einmal im Netz. Um zu sehen, was da läuft, reichen in aller
Regel die Online-Überschriften. Darin zeigen sich schon einige
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Grundlinien. Details sind unnötig, Feinheiten gibt es nicht.
Es folgt keine Analyse, es folgen nur ein paar Anmerkungen.

Bei  manchen  „Bild“-
Schlagzeilen  kriegt  sogar
das  Pizzabrötchen  schlechte
Laune. (Foto: BB)

Das Blatt und sein virtuelles Gefolge ist, wie man nicht erst
seit  heute  wissen  kann,  wieder  deutlich  perfider  und
populistischer geworden, man schlagzeilt sich mitunter bis an
die Grenze zur Hetze.

Herrschaft der Clans

Mit besonderer Vorliebe/Hassliebe hat man sich in letzter Zeit
dem arabischen Clan-Unwesen gewidmet, zumal in Berlin. Fast
könnte  man  meinen,  die  Clans  hätten  schon  längst  die
Herrschaft übernommen und die Politik sei völlig machtlos.

Bei  politischen  Ereignissen,  beispielsweise  beim  Merkel-
Rückzug und der Wahl der neuen CDU-Parteichefin (die natürlich
auf Teufel komm ‚raus personalisiert werden konnten), sind sie
nicht ganz so einfallsreich. Doch es ist wohl hauptsächlich
die „Bild“, die sich an die Fahnen heften kann, das Kürzel AKK
für Annegret Kramp-Karrenbauer medial durchgesetzt zu haben.
Viele andere Presseorgane sind – anfangs mit distanzierter
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Ironie – bereitwillig gefolgt, weil’s ja auch typographisch
deutlich bequemer ist.

Wenn es ans Sterben geht

Wenn es ans Sterben geht, sind seit jeher „Bild“ und nun auch
„Bild online“ gerne dabei, etwa gleichsam Händchen haltend am
Bett eines unheilbar Todkranken, der dafür allerdings ein paar
Zitate hergeben muss. Ob’s vertraglich geregelt ist? Keine
Ahnung.

Hierbei befleißigen sich die „Bild“-Reporter eines feierlichen
Tremolo-Tonfalls, der sich schnell ins Heuchlerische steigern
kann. Wird ein „Star“ (hier gibt es fast so viele „Stars“ wie
Sterne am Himmel) ernstlich krank oder erleidet einen Unfall,
so  lautet  die  Standard-Formulierung:  „Sorge  um  (XYZ)“,
zuweilen auch „Große Sorge um…“ Ja nachdem, wie weit oben der
Betreffende mutmaßlich auf der Leserskala steht.

Gar kein Halten gibt es mehr bei mörderischer Kriminalität,
aber das kennt man ja seit Jahrzehnten zur Genüge. Haben wir
nicht  schon  als  Kinder  makaber  zu  scherzen  beliebt  „Mann
geriet in Fleischwolf – Bild sprach zuerst mit den Klopsen“?

Ein Furz als Aufmacher

Um  Harmloseres  aufzugreifen:  Einzelnen  Fußballspielern,  am
allerliebsten  von  Bayern  München,  werden  mitunter  tagelang
Spalten und Datenvolumen freigeräumt, damit sie sich unter
Anleitung der Redaktion äußern können. Die Herren Lahm und
Kimmich,  ja  selbst  der  Zweitligist  Lasogga  vom  HSV  haben
jüngst  dieses  zwiespältige  Privileg  genossen  und  dabei
womöglich vorübergehend ihren Marktwert steigern können. Im
Falle von Lasogga wurde zudem die Mutter des Spielers grotesk
in den Vordergrund gerückt. Gut vorstellbar, dass derlei kurze
Serien mit den jeweiligen Spielerberatern eingestielt werden.

Leute aus dem Fußball-Business, und seien es solche aus der
dritten  Reihe,  können  überhaupt  buchstäblich  jeden  Furz



absondern, über den dann breit berichtet wird. In mehreren
Folgen wurde jüngst ein reichlich unbekannter Kicker bekakelt,
über den es hieß „…furzt im TV“. Dazu sah man schemenhafte
Fernsehbilder  von  jemandem,  der  sich  vor  Lachen  schier
wegwirft. Das ist schätzungsweise der Humor von Vierjährigen.

Übrigens: Gelegentlich und gar nicht mal selten bestreitet
„Bild“ die Aufmacher-Geschichten gerade nicht mit wahnwitzigen
Sensationen,  sondern  strickt  sie  aus  Banalitäten  wie
Gehaltslisten  oder  Alltags-Tipps  („Lebenshilfe“).  Das  sind
eigentlich  noch  die  angenehmsten  Stories.  Oder  die  am
wenigsten  unangenehmen.

Wo die Katzenberger eine Größe ist

Immerzu wird in und von „Bild“ etwas erklärt, aber natürlich
nicht im Sinne wirklicher Aufklärung, sondern nach folgendem
Muster: Irgend eine D-Promi-Frau „erklärt ihr Horror-Tattoo“,
eine andere „erklärt ihren Bühnen-Ausraster“. Oder man kommt
uns  gleich  so  kryptisch:  „Menowin  Fröhlich  erklärt  den
ungewöhnlichen Namen seines 5. Kindes“. Hä? Wer? Wie? Was?

Über Tage und Wochen werden „Schicksale“ mit großer Penetranz
verfolgt  und  ausgeschlachtet,  wie  etwa  das  des  früh
verstorbenen,  so  genannten  „Kult-Auswanderers“  mit  dem
Spitznamen „Malle-Jens“ oder das eines gewissen Willi Herren.
Ich weiß nicht, wer das ist und will es auch nicht wissen.
Eigentlich  dürfte  man  alles  nur  in  Anführungsstrichen
schreiben, denn nichts ist echt und wahr in dieser prolligen
Boulevard-Welt.

Nur in diesem niederklassigen Sternchen-Kosmos schwillt selbst
eine Gestalt wie Daniela Katzenberger („die Katze“) zur Mega-
Größe an, nur hier ist Bohlen ein „Titan“. Hier gilt ja auch
der „Ballermann“ als Instanz oder wenigstens als Fixpunkt. Und
das ganze Leben ist ein Dschungelcamp. Oder so ähnlich.

…und immer wieder genüssliche Berichte vom „Liebes-Aus“



Eine weitere Marotte bei „Bild“ geht so: Statt „peinlicher
Auftritt“  heißt  es  hier  immer  unweigerlich  „Peinlich-
Auftritt“, statt nutzlose oder unnütze Bauten schreibt man
„Unnütz-Bauten“.  Und  so  weiter.  Es  ist  geradezu  ein
Überschriften-Prinzip.

Schon  etwas  älter  ist  die  Masche,  das  Ende  von  Promi-
Beziehungen mit dem Wort „Liebes-Aus“ (seit gestern im Fokus:
Helene Fischer & Florian Silbereisen) zu markieren, was stets
genüsslich vollzogen wird; besonders, wenn es um Leute wie
Boris Becker geht. Perfide Fortführung solcher Geschichten:
Dem oder der Verlassenen wird (möglichst mit neckischen Fotos
garniert) vorgeführt, was der oder die Ex nun so treibt – und
mit wem. Strickmuster: „Guck mal, Boris, mit wem Deine…“ 
Ansonsten  wird  jedes  noch  so  banale  Knipsbildchen  auf
vermeintliche  erotische  Geheimbotschaften  abgesucht.

Apropos Anzüglichkeiten. Für „Bild“-gerechte Aufgeilung sind
sodann – neben tätowierten Tussis und dito Mucki-Mackern aus
den  abgründigen  Nacktshows  des  Privatfernsehens  –  die
markenhaft so bezeichneten „Bild-Girls“ zuständig. Wie hieß
noch  der  bewährte  Dreiklang,  ganz  aus  der  Ferne  auf  eine
alliterierende  Kultursendung  anspielend:  „Titten,  Tresen,
Temperamente“…

Operetten-Passagen (10): Paul
Abrahams  „Märchen  im  Grand-
Hotel“  in  Mainz  als
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überdrehtes  Spiel  zwischen
Sein und Schein
geschrieben von Werner Häußner | 31. Dezember 2018

Hohe und höchste Herrschaften, doch auf der Stiege wird
„Pam-pam-pam“ gesungen. In Paul Abrahams „Märchen im
Grand-Hotel“ ist auch höherer Blödsinn angesagt. (Foto:
Andreas Etter)

Mainz war schnell: Kaum hatte Paul Abrahams 1934 entstandene
Operette „Märchen im Grand-Hotel“ an der Komischen Oper Berlin
ihre semi-konzertante deutsche Erstaufführung erlebt, war das
Staatstheater am Start: Kein Jahr später rauscht jetzt der
einstige Erfolg, der wegen brauner Verunklarung in Deutschland
und ab 1938 auch in Österreich und der Tschechoslowakei nicht
mehr  gezeigt  werden  durfte,  erstmals  in  Deutschland  voll
szenisch ausgearbeitet über die Mainzer Bühne.

Es  bestätigt  sich,  was  sich  in  Berlin  schon  abgezeichnet
hatte:  Operette  braucht  die  Illusionsmaschine  prallen
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Theaters,  um  ihre  volle  Wirkung  zu  entfalten.

Damit Satirisches wie Sentimentales auch sitzt, hat Mainz das
Team Peter Jordan und Leonhard Koppelmann verpflichtet, zwei
Routiniers  des  Komödienfachs,  die  bereits  Ralph  Benatzkys
„Weißes Rössl“ präsentiert hatten. Sie füttern die Dialoge der
Operettenspezialisten  Alfred  Grünwald  und  Fritz  Löhner-Beda
mit  aktuellen  Bonmots  auf,  ohne  dem  Text  zu  viel  Gewalt
anzutun, blasen das Stück aber auf über drei Stunden Dauer auf
– zu viele Spielflussbremser für die Story der Romanzen, die
eine  hochadlige  spanische  Infantin  und  einen  tolpatschigen
Kellner,  einen  Wiener  Prinzen  und  eine  amerikanische
Filmmogultochter  zusammenbringen.

Eine Überdosis an Gags und Grimassen

Zumal  sich  Jordan/Koppelmann  nicht  auf  die  Kardinaltugend
aller Regisseure im komischen Fach besinnen wollen: Weniger
ist  mehr,  und  wenn  die  Slapstick-Effekte,  die  gedrechselt
überdrehten Bewegungen, Gesten und Grimassen, die running gags
und Kalauer, die affektiert ausgestellten Emotionen und die
völlig ausgerasteten Dialoge überhand nehmen, stumpfen sie das
Interesse ab, werden langatmig und lassen die Charaktere statt
witzig oder grotesk nur unglaubwürdig und nervig werden. Die
Menge macht das Gift, und das Regieteam füttert das Publikum
mit  einer  so  gut  gemeinten  Überdosierung,  dass  die
genussreiche  Digestion  durch  erhebliches  Grimmen  des
Lachzentrums  ersetzt  wird.

„Pam-pam-pam“ singt das Männerquartett



Alles  Projektion,  alles
Staffage? „Märchen im Grand-
Hotel“  am  Staatstheater
Mainz. (Foto: Andreas Etter)

Dabei  ist  die  Grundidee  durchaus  gelungen:  Die  Bühne  von
Christoph Schubiger zeigt zunächst einen gesichtslosen Aufbau,
der erst durch Projektionen (Stefan Bischoff) zum Schauplatz
wird: ein luxuriöses Büro, nostalgische Reiseplakate, durch
naive Tricks filmisch belebt, oder eine mondäne Hotelhalle.

Doch die virtuellen Realitäten setzen sich in den Raum der
Bühne fort: Das elegante Treppenhaus materialisiert sich als
bespielbare Stiege, auf dem ein Vokalquartett á la Comedian
Harmonists als running gag immer wieder Melodien mit „Pam-pam-
pam“ wie Loriots Männerchor-Männchen vorträgt. Und auf dem
Plüsch der Möblierung lässt sich Platz nehmen, wenn sie wie
die  Ausstattung  im  Fernsehstudio  mitsamt  den  Darstellern
hereingerollt wird.

Das Leben – ein Traum, die Geschichte – eine Illusion, die
Gefühle  –  bloße  Projektion.  Die  Ebene  der  vermittelten
Realität,  eine  romantische  und  eine  moderne  Metapher,
funktioniert bestens. Der Film, damals die neueste mediale
Illusionsfabrik, und das Hotel, der magische Brennpunkt eines
von den einen erträumten, von den anderen in weltfernem Luxus
verbrachten Daseins, gehen eine komplexe Symbiose ein. Von
Anfang an wird klargemacht, was Paul Abrahams Operette erst am
Ende enthüllt: Es geht um einen Film, dessen Vorspann schon
die erste Szene auf der Bühne begleitet.



Zwischen realer Fiktion und gemachter Realität

Was geschickt in der Schwebe bleibt, ist die Frage, wie weit
uns „Universal Star Pictures“ in allem, was wir sehen, nur
eine  synthetische  Realität  vorspielt.  Und  inwieweit  die
Menschen auf der Bühne sich selber verkörpern oder nur sich
selber  spielen.  Die  Ambivalenz  einer  als  real  empfundenen
Fiktion  und  einer  ins  „Gemachte“  abgleitenden  Realität
funktioniert und lässt Abrahams Operette in einer Zeit, in der
eine  hochtechnisierte  Brille  reicht,  um  in  eine  nahezu
perfekte  künstliche  Welt  abzudriften,  erstaunlich  aktuell
werden.

Barbara Aigners Kostüme spiegeln die luxuriöse Vergnügungswelt
der dreißiger Jahre, aber auch den leicht angestaubten Glanz
vergangener Monarchien. Sie setzt die Übertreibung so dezent
ein, dass sie witzig, aber nicht aufdringlich wirkt, etwa,
wenn die Gefolgsleute des gnadenlos brüllenden und greinenden
Filmproduzenten Sam Makintosh (Murat Yeginer) von John-Lennon-
Pilzkopf  und  Brille  bis  zum  übergewichtigen,  rothaarigen
irischen Einwanderer oder den Spießer im Karo-Pullover auf
anglo-amerikanische Typen anspielen. Die adligen Herrschaften
sind so glanzvoll gekleidet, die Pracht wird so hemmungslos
ausgestellt,  dass  die  Eleganz  zur  Staffage  abgleitet  und
amüsanten Effekt bereitet.

Die Regie unterstützt diesen Zug ins Groteske und veralbert
die Operetten-Sentimentalitäten ums blaue Blut gründlich als
Teil einer umfassenden Illusions-Fabrik. Jennifer Panara hat
bei ihrem Auftritt als Infantin den besten Moment, wenn sie
gesteht, sie wäre so gerne Königin auf einem gold’nen Thron,
lässt  aber  hinter  der  Fassade  der  distinguierten  Dame
durchscheinen,  dass  sie  auch  gerne  einmal  so  richtig
ausgelassen sein möchte. Michael Dahmen kann – im Gegensatz zu
Max Hopp an der Komischen Oper – tenoral schmachten, leiden
und locken. Sein Tangolied „Die schönste Rose und ein Herz
voller Liebe“ balanciert genau auf der Trennlinie triefenden
Sentiments und ironischer Süffisanz. Stimmlich präsent und als



Darsteller  ein  herrlicher  Filou:  Johannes  Mayer  als  Prinz
Andreas Stephan mit weichem österreichischem Akzent.

Ein Film – vom richtigen Leben gekurbelt

Die Marylou Nini Stadlmanns, die sich selbstbewusst „ihren
Film vom richtigen Leben kurbeln lassen“ will, setzt flinke
Stepschritte,  lange  Beine,  goldene  Locken  und  einen  roten
Kussmund  ein,  um  Männer  mit  solchen  primären  Locksignalen
genau dahin zu manövrieren, wo sie sie haben will. Während sie
–  ohne  Opernstimme  –  besser  verstärkt  wird,  sind  die
Mikroports bei anderen Darstellern lästige Stimmvergrößerer –
eine  Mode,  die  sich  in  der  Operette  leider  immer  mehr
durchsetzt.  Dass  Artikulation,  Verständlichkeit  und
stimmlicher Schliff damit nicht gehobener werden, zeigt Anika
Baumann  als  grotesk  überdrehte  Gräfin  Ramirez:  eine
potenzierte „komische Alte“. Auch von ihrem pseudospanischen
Geschnatter gilt: Maßvoll wäre es genussreicher goutierbar.
Lorenz  Klee,  der  voluminöse,  goldbetresste  Großfürst,  und
Henner Momann, mal tattriger Haudegen, mal Zofe en travestie,
wirken vor allem durch ihre Erscheinung.

Samuel  Hogarth  garantiert  am  Pult  des  Philharmonischen
Staatsorchesters Mainz und als Barpianist auf der Bühne für
einen  stilistisch  sorgfältig  erarbeiteten  Zugriff  auf  Paul
Abrahams mitreißende Musik.  Zwar zündet keiner der Schlager
beim ersten Hören, aber beim zweiten Mal gehen die Melodien
ins Ohr und zu Herzen. Der rhythmische Reiz der Modetänze
lässt nicht kalt – ob mit Bravour quick gestept wird oder beim
Tango die falsche Träne glitzert. Wie Hogarth die Farben der
Instrumente  ausbalanciert,  wie  er  Details  –  wie  die  nach
Original-Vorbild  mit  selbstgebauten  Megaphonen  verstärkten
Klarinetten – hervorhebt, wie er die Melodien phrasiert und
das Metrum pointiert gestaltet, zeigt treffsicheren Geschmack.

Ähnlich  wie  mit  Abrahams  anderer  Hotel-Operette  „Ball  im
Savoy“ könnte auch mit dieser Entdeckung ein Märchen wahr
werden – das einer Renaissance eines köstlich-frechen Stücks



Musiktheater aus einer bis heute aufwühlenden Zeit des 20.
Jahrhunderts.

Nächste Aufführungen: 31. Dezember 2018 – 4. und 26. Januar
2019  –  14.  und  16.  Februar  2019.  Weitere  Infos:
http://www.staatstheater-mainz.com/web/veranstaltungen/oper18-
19/grand-hotel

Finstere Festung Europa: Jan
Zweyers Krimi „Starkstrom“
geschrieben von Theo Körner | 31. Dezember 2018
Die  Zukunftsvision,  die  Jan  Zweyer  in  seinem  Krimi
„Starkstrom“ zeichnet, mutet gespenstisch an. In einem großen
Teil europäischer Staaten sind Rechtspopulisten an der Macht.
Der Kontinent hat sich regelrecht abgeschottet und gleicht
einer Festung. Die Grenzanlagen lassen Erinnerungen an die
Zeiten des Eisernen Vorhangs aufkommen.

Gleichwohl gelten die zweifachen, meterhohen Elektrozäune als
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human. Wenn Menschen sie überwinden wollen, müssen sie nicht
gleich den Tod fürchten, sondern mit Strom geladene Drähte
machen die „Durchbrecher“, wie man Flüchtlinge jetzt nennt,
bewusstlos. Anschließend bringt man sie in als Transitzentren
bezeichnete Auffanglager, die Abschiebung ist dann nur noch
Formsache.

Der erste Tote im Buch kein Migrant, der jenseits der Grenze
auf ein besseres Leben hofft, sondern der Mitarbeiter einer
Sicherheitsfirma.  Er  kommt  unter  mysteriösen  Umständen  bei
Wartungsarbeiten ums Leben, zudem findet man bei ihm noch
einen verkohlten Schweinekadaver. Der Tod des Mannes lässt
sich nicht verheimlichen, auch wenn Behörden das vielleicht
gerne  möchten.  Sie  müssen  stattdessen  miterleben,  wie  das
ganze  Geschehen  hohe  Wellen  schlägt,  denn  trotz  der
rechtsgerichteten  Systeme  haben  die  Medien  ihre  kritische
Rolle  noch  nicht  ganz  verloren.  Zudem  beginnen  Ermittler
damit,  die  Hintergründe  des  grausamen  Vorfalls  genauer  zu
untersuchen.

Die Machenschaften der Schlepperbanden

Der  aus  Frankfurt  stammende  Schriftsteller  Jan  Zweyer
entwickelt einen temporeichen Plot, der seine Dynamik gleich
in  mehreren  Handlungssträngen  entfalten  kann.  Die
Sicherheitsfirma, wie könnte es anders sein, steht in enger
Verbindung mit der Politik und staatlichen Instanzen. Eine
Polizistin und ihr Kollege stoßen bei ihren Recherchen auf
allerlei Ungereimtheiten. Und schließlich gibt es da noch eine
Journalistin,  die  den  Auftrag  für  eine  große  Reportage
bekommen hat. Sie soll nicht nur in Westafrika auf Spurensuche
nach den Ursachen der Flucht von Abertausenden Menschen gehen,
sondern auch den Blick auf die Fluchtwege richten.

Wenn Zweyer den Leser teilhaben lässt an den Nachforschungen
der Reporterin, die für ein angesehenes Magazin in Deutschland
tätig ist, beschreibt er die wirtschaftliche und soziale Not,
mit der der überwiegende Teil der afrikanischen Bevölkerung zu



kämpfen hat. Das Buch erscheint aber nicht nur an solchen
Stellen  aktueller  denn  je.  Der  Autor  rückt  auch  die
kriminellen  Machenschaften  von  Schlepperbanden  in  den
Blickpunkt, die mit ihren Verlockungen Menschen überhaupt erst
dazu bringen, ihre Heimat zu verlassen. Welche Todesgefahren
ihnen drohen, merken sie meistens erst, wenn sie schon auf dem
Flüchtlingsboot im Mittelmeer befinden.

Indem Zweyer das Schicksal einzelner Menschen herausgreift,
die  alles  aufs  Spiel  setzen,  um  nach  Europa  zu  gelangen,
gewinnt seinn Krimi eine spezielle Dramaturgie. Wie es sich
für  einen  spannenden  Krimi  gehört,  läuft  alles  auf  ein
ungeahntes Finale hinaus.

Jan Zweyer: „Starkstrom“. Krimi. Grafit-Verlag, 282 Seiten, 12
Euro

Jürgen  Manthey,  ein  wahrer
homme  de  lettres  –  Nachruf
auf  den  einflussreichen
Essener Hochschullehrer
geschrieben von Gastautorin / Gastautor | 31. Dezember 2018
Jürgen Manthey ist mit 86 Jahren in Lübeck gestorben. Unser
Gastautor Frank Hirsch, heute als freiberuflicher Dozent für
Integrationskurse  (BAMF)  tätig,  erinnert  sich  an  seine
literaturwissenschaftliche  Essener  Studienzeit  bei  dem
einflussreichen Hochschullehrer:
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Jürgen  Mantheys
wegweisende
Studie  über  das
Sehen  in
Literatur  und
Philosophie, 1991
im Hanser Verlag
erschienen.  (©
Hanser  Verlag)

Wer  Ende  der  siebziger,  dann  in  den  achtziger  Jahren  des
vergangenen  Jahrhunderts  an  der  Essener  Gesamthochschule
Literaturwissenschaften resp. Germanistik studierte, traf dort
im  „Fachbereich  3“  (die  Bezeichnung  Fakultät  gab’s  damals
nicht mehr oder noch nicht wieder) auf eine überaus kompetente
und  in  wissenschaftlichen  Kreisen  angesehene  Schar  von
Dozenten.

Unter  diesen  prägenden  akademischen  Lehrern  wie  vor  allen
anderen Erhard Schütz, Jochen Vogt, Horst Wenzel oder auch
Horst Albert Glaser beeindruckte den jungen Studenten gleich
in  den  ersten  Semesterwochen  besonders  ein  stets  elegant
gewandeter  (Markenzeichen  Schal)  –  durchaus  gegen  den
habituellen  Mainstream  des  geisteswissenschaftlichen  juste
milieus gekleidet – Dozent: Jürgen Manthey!
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Mit  weit  geöffneten  Augen  und  großen  Ohren  lauschte  der
Jungakademiker dem warm-sonoren Klang einer Stimme, die erst
einmal  mehr  Freundlichkeit  verströmte,  als  eine  immense
Ansammlung von Wissen, die sie späterhin verkünden sollte.
Schnell merkte, wer es nur wollte, mit welch einer gebildeten
Persönlichkeit man hier in einem Raum saß. Selten nur wurde
Manthey  ungeduldig  ob  der  gelegentlichen  Ignoranz  oder
vorsätzlichen  Unbedarftheit  der  Studierenden,  gleichwohl
konnte  sein  feiner  Sarkasmus  ein  untrügliches  Urteil  über
bewiesene fachliche Inkompetenz abgeben.

Als Lektor Peter Rühmkorf und Elfriede Jelinek betreut

Jürgen Manthey war ein wundervoller Hochschullehrer, genauso
wunderbar und mindestens ebenso einflussreich war er für den
Literaturbetrieb der späten westlichen Bundesrepublik in den
siebziger  und  achtziger  Jahren.  Beim  Rowohlt  Verlag  war
Manthey viele Jahre als Lektor tätig, dort betreute er die
Werke  zum  Beispiel  von  Peter  Rühmkorf,  Peter  Hauf  oder
Elfriede Jelinek.

Wer von uns Studenten auf sich hielt, las gierig jedes neu
erschienene Buch aus der für die damalige Zeit wegweisenden
Edition  „das  neue  buch“  bei  Rowohlt;  eine  Reihe,  die  im
Gegensatz zu der damals schon ein wenig angestaubten „edition
suhrkamp“  pfiffiger,  avancierter  und  irgendwie  auch  links
abgebogener daherkam; erinnert sei hier nur an die Bücher Rolf
Dieter Brinkmanns oder an die voluminöse Flaubert-Biografie
von Sartre. Manthey war zudem ein Kenner der zeitgenössischen
amerikanischen  Literatur,  er  machte  unter  anderen  James
Baldwin in Deutschland bekannt (heute wird dieser Autor zum X-
ten Mal wiederentdeckt), wie auch den überaus komplexen Thomas
Pynchon.

Beispielhafter Enzyklopädist und Kulturhistoriker

Was von Jürgen Manthey bleiben wird, neben den Erinnerungen
seiner  Studierenden,  seiner  Kollegen  und  der  literarischen



Welt,  sind  selbstverständlich  seine  Bücher!  Natürlich
beschaffte  sich  der  Student  via  Bibliothek  zunächst  seine
Fallada-Monografie  bei  Rowohlt.  Manthey  war  freilich  als
Literaturwissenschaftler  vor  allem  Enzyklopädist  und
Kulturhistoriker. Seine Hauptwerke über die Kulturgeschichte
des Sehens („Wenn Blicke zeugen könnten“), vor allem aber
zuletzt „Königsberg. Geschichte einer Weltbürgerrepublik“ sind
von einem unfassbaren Impetus des Erklärens, des Verstehen-
Wollens  und  des  Aufweisens  von  kulturwissenschaftlichen
Querschnitten bewegt, wie es das heute nur noch selten gibt.
Und  sie  sind  –  bei  aller  wissenschaftlichen  Stringenz  –
lesbar, bar jeden akademischen Jargons.

Literaturbetriebler, Literaturvermittler, Literaturliebhaber –
Jürgen Manthey war ein wahrer homme de lettres!

Die  Liebens-Würdigkeit  –
Wilhelm Genazino nachgerufen
geschrieben von Gerd Herholz | 31. Dezember 2018
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2015:  Wilhelm  Genazino  als  Gast  des  Gladbecker
Literaturbüros in der Stadtbibliothek Duisburg. (Foto:
Jörg Briese)

Wilhelm Genazino war einer der Lieblingsgäste des Gladbecker
Literaturbüros Ruhr. Mal las und diskutierte er im Jüdischen
Gemeindezentrum am Duisburger Innenhafen, mal im Theater an
der Ruhr, mal im Foyer des Museums Bochum. Bei Tisch- und
Bühnengesprächen  für  und  mit  uns  blieb  er  immer  jener
freundlich-zugewandte  Gast,  den  sich  jeder  Gesprächspartner
oder Veranstalter wünscht.

Während einer Fahrt zum Hotel „Duisburger Hof“ unterhielten
wir uns einst über den ihm so verhassten Lärm (aus Nichts),
der alles überwuchert: öffentliche Easy-Listening-Musik, die
stampfenden  Beats  aus  spätpubertierenden  Jünglingskarossen,
Self-Marketing-Gedröhne  oder  Eventwahn.  Ein  anderes  Mal
wunderten wir uns über den Zwang zu Selbstoptimierung und die
Pflicht zum Auslandsaufenthalt, ohne den kein Leben (vor allem
keine Karriere) mehr möglich zu sein scheint. Genazino selbst
– durchaus auch ein Reisender – blieb seiner Heimat zwischen
Mannheim, Frankfurt und Heidelberg immer verhaftet und machte
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aus dem Historiker-Motto „Grabe, wo du stehst“ seine eigene
Poetik  des  beharrlich  „gedehnten  Blicks“,  ein
detailversessenes Sehen, das nicht nur genau hinschaut und
durch schaut, sondern Bewusstsein, Ort und Gegenwart so tief
auslotet, dass Wilhelm Genazino zu Recht als leiser, aber
wortgewaltiger Wahrnehmungsvirtuose gilt.

Im besten Falle: gescheit, gescheitert, gescheiter

Für  diese  Meisterschaft  erhielt  er  viele  Preise.  Und  war
einer, der sich über Preise (und Preisgelder) auch freuen
konnte.  Allerdings  monierte  er  in  seinem  Essay  „Funkelnde
Scherben.  Der  Künstler  und  sein  Preis“,  dass  mit  dem
Lobpreisen des Autors oft die vielfachen Möglichkeiten des
Scheiterns beim Schreiben ausgeblendet werden. Im Vordergrund
stehe nur noch das gelungene Werk. Als ich ihn einmal fragte,
wie er die ‚Helden‘ seiner Romane beschreiben würde, antwortet
er:  „Wie  uns  alle.  Jeder,  der  den  Alltag  überlebt,  ist
eigentlich ein Held.“

Den wohl wichtigsten Literaturpreis, den Georg-Büchner-Preis,
erhielt Wilhelm Genazino 2004, auch mit der Begründung, dass
er sich „wie Georg Büchner stets um die Randexistenzen der
Gesellschaft gekümmert“ habe. Man hätte präziser sagen können:
vor allem um das Innenleben von vermeintlichen Außenseitern – 
denn  selbstverständlich  wusste  Genazino,  dass  die
Einzelgänger, Verlierer und Sonderlinge so selten nicht sind,
dass die „Randexistenzen“ heute eher die heimliche Mitte, das
unheimliche Massezentrum der Gesellschaft bilden.

Den Eigenbrötlern Genazinos geschieht viel, vieles stößt ihnen
zu, doch nur selten passiert etwas. Jedenfalls war das lange
so in seinen Texten und in Genazino wuchs der Wunsch, dies zu
ändern.  In  einem  TagesAnzeiger-Interview  mit  Hajo  Steinert
kommentierte er die Jahre zwischen 1984 und 1989 so:
„Da hatte ich meine bisher größte Krise. Mit Romanen aus der
Angestelltenwelt ging es nicht weiter. Fünf Bücher dieser Art
waren genug. Mein Programm des psychologischen Realismus war
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erschöpft. (…) Mit meinem neuen Roman ‚Die Liebesblödigkeit’
betrete ich ein neues Kapitel meines Schriftstellerdaseins.
Ich  konnte  doch  mein  Programm  einer  Ästhetisierung  der
Wahrnehmung nicht ewig fortführen. So wenig wie damals meine
Angestelltenromane.  Ich  will  hin  zu  einem  handlungsstarken
Romantyp. Mich aus einer Einbahnstraße befreien.“

Vieles  blieb  dennoch  erhalten.  Die  Ratlosigkeit  und  der
Schwindel,  der  viele  Figuren  Genazinos  erfasst,  ihre
Verstörungen, ihre Innen- wie Außenweltallergien. Trotz aller
Selbstauskünfte  Genazinos,  trotz  aller  Essays  und
Poetikvorlesungen verweigerte der Autor vorschnelle Lösungen
in  den  Geschichten,  und  eindimensionalen  Schreib-Programmen
oder  schlüssigen,  also  erstarrten  Poetiken  misstraute  er
weiter zutiefst.

Die schwierige Kunst, innere Welten sichtbar zu machen

Über Virginia Woolf schrieb Wilhelm Genazino: „Es wird von
inneren wie von äußeren Befindlichkeiten erzählt, und zwar so,
als wären auch die inneren anschaulich. Sie erzählt von der
inneren Welt, als könnte man von dieser erzählen.“ Und in der
Tat – vielleicht kann man das trotz aller Zweifel, jedenfalls
ein Autor von Genazinos Größe. Als Leser sind wir fasziniert
davon,  wie  der  Erzähler  hörbar  macht,  Dechiffrierer  und
Übersetzer  dessen  ist,  was  man  mit  der  Sprachwissenschaft
Wygotskis  oder  Piagets  das  „innere  Sprechen“  der  Menschen
nennt. Wir alle praktizieren und hören dieses unaufhörliche,
oft  zwanghafte  innere  Sprechen,  aber  kaum  einer  erfasste
dieses  amorph-wilde  Durcheinander  zwischen  Halbgedachtem,
Gefühl, Bild und Wort so als lesbar verstörenden Text wie
Genazino. Er brachte es in Form, in eine ästhetische Gestalt,
die auch die ganze Tragik und Komik dieses Sprechens und der
damit  verbundenen  Biografien,  Hoffnungen,  Verletzungen,
Sehnsüchte,  Absurditäten  enthüllt.  Dieser  „Selbstkommentar
unseres unentwegt erlebenden Ichs“ ( so Genazino in seinem
Essay „Belebung der toten Winkel“) ist so intensiv gestaltet,
dass der Leser nicht umhin kann, auch seinem eigenen inneren
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Sprechen, das sich nun nicht mehr länger überhören lässt,
endlich Gehör zu schenken. Genazino bringt zur Sprache, was
andere nur diffus erleben, denn deren inneres Sprechen bleibt
–  ästhetisch  unbearbeitet  –  bloß  fragmentarisch,  flüchtig,
abgründig,  asynchron,  amoralisch,  voller  Tempo-  und
Bildwechsel.

Wilhelm Genazino genügte dagegen oft nur ein einzelnes Wort
(wie  „Liebesblödigkeit“  oder  „Problembetreiber“)  oder  ein
einziger Satz, um eine Shortest-Story oder doch gleich von der
ganzen  Welt  zu  erzählen.  So  leuchtet  er  uns  mit  seinen
Romanen, Erzählungen und Essays weiter heim und aus: unsere
Innenausstattung,  jene  Inneneinrichtung  des  sog.  modernen
Massenmenschen,  der  so  gerne  Individuum,  also  unteilbares
Ganzes und nicht nur zersplittertes Ich wäre.

Der laute und der leise Witz
(zum Tod von Wilhelm Genazino
–  Erinnerung  an  ein  kurzes
Interview)
geschrieben von Bernd Berke | 31. Dezember 2018
Als  gestern  die  betrübliche  Nachricht  vom  Tod  des
Büchnerpreisträgers  Wilhelm  Genazino  (75)  sich  verbreitete,
ist  mir  auch  eine  Begegnung  aus  dem  Jahr  2004  wieder
eingefallen. Es war eine sehr angenehme Begegnung mit einem
hellsichtigen,  empfindsamen  und  bemerkenswert  bescheidenen
Menschen. Er war ein Autor, auf dessen Bücher man immer und
immer wieder zurückkommen konnte, ja: musste.

Das folgende kurze Interview, geführt am Stand des Carl Hanser
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Verlages auf der Frankfurter Buchmesse, ist damals in der
Westfälischen Rundschau (WR) erschienen. Hier der Archivtext:

Wilhelm  Genazino  2016  auf
der  Frankfurter  Buchmesse
(Foto: Heike Huslage-Koch /
Wikimedia Commons). Link zur
Lizenz:
https://creativecommons.org/
licenses/by-sa/4.0/

Sie  erhalten  in  Kürze  den  wichtigsten  deutschen
Literaturpreis, den Büchnerpreis. Wie haben Sie die Nachricht
aufgenommen?

Wilhelm Genazino: Ungläubig. Aber ich freue mich natürlich,
klar. Bis vor wenigen Jahren stand ich eher am Rande. Ich hab’
mich da gar nicht unwohl gefühlt.

Geduldige Beobachtungen von Randfiguren ziehen sich auch durch
Ihr Werk.

Stimmt. Ich passe zu meinen Figuren. Deswegen mag ich auch die
Vorstädte. Da geht es weniger künstlich zu, glaubwürdiger,
nicht so aufgedonnert wie in der Fassadenwelt der Innenstädte.

In Ihrem Essay-Band entwickeln Sie auch eine Humor-Theorie.
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Sie unterscheiden zwischen innen- und außengeleitetem Humor.
Was verstehen Sie darunter?

Es  gibt  sehr  verschiedene  Arten  des  Vergnügens.  Diese
furchtbare Fernsehreihe „Pleiten, Pech und Pannen“, das ist
sozusagen der Massenhumor. Da passiert immer wieder dasselbe:
Ein Mann fliegt vom Fahrrad, eine Torte fällt einer Frau auf
die Bluse, ein Kind rutscht im Gummiboot aus… Es ist dieser
öffentliche Schadenfreude-Humor mit ganz groben Effekten. Die
komische  Empfindung  hingegen  braucht  gar  keine  Witze  als
Anlass. Hier geht es um stille Wahrnehmungen, darum, dass man
etwas für sich als komisch entdeckt. Eben war ich in einem
Messe-Bistro,  da  stehen  drei  Tische  –  und  auf  jedem  ein
handgeschriebenes Schildchen: „Die Tische gehen nur über die
Bedienung!“  Man  weiß  ja,  was  gemeint  ist.  Aber  das  so
auszudrücken, das ist einfach großartig. Damit könnte man im
Fernsehen nicht landen. Der Witz ist viel zu leise, so etwas
kommt  eher  in  der  Literatur  zum  Vorschein  –  bei  Lawrence
Sterne, bei Italo Svevo oder bei Jean Paul.

Ihr  Buch  enthält  auch  eine  Betrachtung  über  gescheiterte
Autoren.

Es gibt viele großartige gescheiterte Bücher. Es ist oft ein
Kennzeichen großer Romane, dass die Autoren zwischendurch ihr
Thema verlieren. Auf einmal weiß man nicht mehr: Wovon ist
hier eigentlich die Rede, was ist hier los? Das gibt es selbst
bei Thomas Mann. Häufig sind es die besten Stellen, an denen
ein Autor deliriert; diese Latenz-Phasen, bevor er wieder in
seinen Roman zurückfindet.

Was hat es mit dem „gedehnten Blick“ auf sich, den Sie auf ein
altes Kinderfoto anwenden, in dem sie nach und nach immer
wieder andere Dinge entdecken?

Wenn man etwas sehr lange anschaut, dann merkt man, dass das
Auge das verwandelt, was es sieht. Es bleibt nicht bei dem,
was  es  einmal  erkannt  hat.  Solches  Hinschauen  haben  wir



verlernt.  Das  Fernsehen  ist  ja  sozusagen  eine  Sehens-
Abgewöhnungs-Maschine,  allein  durch  die  Häufigkeit  der
schnellen  Schnitte.  Man  wird  gezwungen,  ein  Geschehen  zu
verfolgen. Aber das hat mit Sehen nichts mehr zu tun. Eine
fatale Entwicklung.

Ihr neuer Roman „Eine Frau, eine Wohnung, ein Roman“ spielt zu
Beginn der 60er Jahre. Was war das für eine Zeit?

Die Zeit, in der ich jung war. Eine bescheidene Zeit, eine
armselige  und  verschämte  Zeit.  Das  Entsetzen  der
Nachkriegsjahre  stand  noch  den  Menschen  ins  Gesicht
geschrieben.  Damals  gab’s  noch  nicht  diese  künstliche
Entsetzens-Kultur.  Allerdings  ist  damals  in  Deutschland
gnadenloser Kitsch produziert worden, der im Grunde dem NS-
Kitsch geähnelt hat. Und das hört bis heute nicht auf: Auch
diese unselige Volksmusik ist ein Spätling der NS-Zeit…

__________________________________________

Ausgewählte  Besprechungen  von  Genazino-Werken  bei  den
Revierpassagen:

„Außer uns spricht niemand über uns“ (Besprechung erschienen
am 3.9.2016)

„Bei Regen im Saal“ (Besprechung vom 23.10.2014)

„Leise singende Frauen“ (Besprechung vom 30.7.2014)

„Courasche oder Gott lass nach“ (Theaterstück) (Besprechung
vom 3.10.2007)

https://www.revierpassagen.de/37677/wo-alles-unentschieden-bleibt-genazinos-roman-ausser-uns-spricht-niemand-ueber-uns/20160903_1102
https://www.revierpassagen.de/27622/durch-einen-peinlichen-alltag-stolpern-wilhelm-genazinos-roman-bei-regen-im-saal/20141023_2143
https://www.revierpassagen.de/26045/flaneur-im-stress-der-roman-leise-singende-frauen-von-wilhelm-genazino/20140730_1509
https://www.revierpassagen.de/1855/genazinos-courasche-stuck-sex-zwischen-odnis-und-angst/20071003_1120


Im Wortlaut: „Eine beharrlich
widerständige  Autorin“  –
Laudatio auf Elke Heinemann,
Trägerin des Literaturpreises
Ruhr
geschrieben von Gastautorin / Gastautor | 31. Dezember 2018

Trägerin des Literaturpreises Ruhr 2018: Elke Heinemann.
(Foto: © Narciss Fekete)

Vor  Wochenfrist  wurde  im  Dampfgebläsehaus  der  Bochumer
Jahrhunderthalle zum 33. Male der mit 10.000 Euro dotierte
Hauptpreis des Literaturpreises Ruhr vergeben. Diesmal erhielt
ihn die in Essen geborene, heute in Berlin und auf Naxos
lebende Schriftstellerin Elke Heinemann. Mehr über sie auf
Ihrer Autorinnenhomepage: www.elke-heinemann.de.
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Die  Laudatio  auf  Elke  Heinemann  hielt  Jurymitglied  Ulli
Langenbrinck. Sie ist Autorin und Lektorin, war zuletzt u.a.
Programmleiterin des Asso-Verlags in Oberhausen und lebt in
Mülheim an der Ruhr. Die Revierpassagen veröffentlichen ihren
Text mit freundlicher Genehmigung der Verfasserin. Hier nun
ihre Laudatio im schriftlichen Wortlaut:

Elke Heinemann ist eine sehr vielseitige Autorin, die in den
verschiedensten  Genres  zuhause  ist.  In  ihren  bisher  vier
veröffentlichten  Romanen  sowie  in  zahlreichen  Kolumnen,
Essays, Hörspielen und Radio-Features erweist sie sich als
hochkarätige literarische Stimme abseits des Mainstreams. Aber
auch Künstler-Portraits in Form von Monografien oder als Hör-
Stücke spielen in Elke Heinemanns Werk eine wichtige Rolle, so
etwa von Meret Oppenheim, William Beckford, Ezra Pound, Helmut
Heißenbüttel, Ernst Ludwig Kirchner und Nicolas Born, dem 2007
zusammen  mit  seiner  Tochter  Katharina  Born  posthum  der
Literaturpreis Ruhr verliehen wurde. Hinzu kommen zahlreiche
Beiträge in Anthologien, Zeitschriften und Zeitungen, darunter
die  Kolumne  „E-Lektüren“  im  Feuilleton  der  Frankfurter
Allgemeinen Zeitung, die – logischerweise – auch als E-Book
erschienen sind.

Für uns als Jury ist Elke Heinemann sozusagen der Idealfall
einer Preisträgerin, hat sie doch einerseits eine umfangreiche
und formal wie thematisch weit gefasste Veröffentlichungsliste
von hoher Qualität, und andererseits liegt ein aktueller, 2018
veröffentlichter  Roman  vor,  der  allein  schon  unbedingt
preiswürdig  ist:  „Fehlversuche“  ist  ausdrücklich  „Kein
Kinderbuch“  –  so  der  Untertitel  –,  obwohl  er  von  einer
Kindheit  erzählt.  Denn  es  geht  darin  um  die  anfangs
sechsjährige Elisa, die in den 1960er Jahren im Ruhrgebiet in
der Hölle einer „Kleinstfamilie“ aufwächst, in einem „Haus des
Höheren Beamtentums“, in einem „unheimeligen Heim“.

Der Vater, auch „Vaterdarsteller“ genannt, ist als höherer
Beamter meistens unterwegs und abwesend, das Kind bleibt mit
der  Mutter  allein.  Die  Mutter,  ein  „wütendes  Gespenst“,



„Mutterdarstellerin  und  Maria-Callas-Darstellerin  in  einer
Person“, ist alkoholabhängig, sie hat ein Dauer-Rendezvous mit
dem Herrn Jägermeister, der ist ihr liebster Saufkumpan, er
ist  ihr  treu  ergeben  und  kichert  so  nett,  „er  ist  sehr
betrunken,  nur  gut,  dass  er  keinen  Führerschein  hat,  den
müsste  man  ihm  abnehmen,  den  Jagdschein  hingegen  darf  er
behalten.“ Aber die beiden anderen, die Herren Marillenlikör
und Eierlikör, kann die Mutter auch gut leiden. Wenn der Vater
mal heimkommt, ist die Mutter „schon mit dem Jägermeister auf
und davon. Wohlsein!“

Den Soundtrack zum allabendlichen Drama liefert der bis zum
Sendeschluss heiß laufende Fernseher. Mal kommen Rudi Carrell
und Ilja Richter mit lustigen Gags zu Besuch, dann wieder
schunkelt  die  Mutter  mit  dem  Jägermeister  zum  Kölner
Saalkarneval, oder sie lallt im Duett mit Maria Callas die
Carmen-Arie von der Liebe, die ein wilder Vogel ist, zwar auf
Französisch, aber das stört die Mutter nicht weiter.

„Lallen kann die Mutter noch in dieser Nacht, sprechen kann
sie kaum mehr, selbst in der eigenen Muttersprache trägt sie
nur noch grammatikalisch Unvollständiges vor, Sprachfragmente,
monologisch geäußert, exklamatorisch zum Teil, auch imperativ
gerichtet an eine Person, die Elisa hier & jetzt nicht sehen
kann wie den Vati beispielsweise, die Mutter spricht von einem
Schein, einem Wein oder einem Schwein, man kann sie nicht
genau verstehen, zumal sie nun mit einem Schmerzensruf zu
Boden  geht,  Glas  zersplittert,  Elisa  tanzt  stumm  mit  dem
Jägermeister  zur  Habanera  auf  den  Scherben,  eine  kleine
Seejungfrau,  die  ihre  Stimme  eingetauscht  hat  gegen  eine
Seele, die geliebt werden möchte, aber leider nicht geliebt
wird.“

Elisas  Wirklichkeiten  sind  ein  böses  Märchen  aus  der
Gegenwart,  in  der  die  Rollen,  die  Glaubenssätze,  die
Gewissheiten und die Glücksversprechen ebenso festzementiert
sind wie in den echten alten Märchen, deren Figuren ebenfalls
durch  Elisas  Abgrund  und  den  ihrer  Mutter  mäandern.  Elke



Heinemann  setzt  Märchenmotive  (inklusive  der  darin
überlieferten  diversen  Todesarten),  Fragmente  von
Weihnachtsliedern,  Poesiealbumsprüche,  Opernarien
(Liebeswunsch!) und Kinderlieder wie Schlaf, Kindlein, schlaf
als  treibende  Motive  in  den  Text,  eine  beklemmende,
verzweifelte  oder  bitterböse  Ironie.  Das  „Kinderganovenduo“
Max und Moritz wird bei einer Weihnachtsfeier vor den Augen
des kindlichen Publikums in der Mühle zu Futter für echte Bio-
Gänse zerschreddert, das ist nun mal das Schicksal der bösen
Kinder,  wie  „Bestsellerautor  Wilhelm  Busch“  es  diversen
Generationen eingebläut hat. Und die „Zehn kleinen Negerlein“
mutieren zu zehn kleinen Jägermeistern, die ihrer Jägermeister
trinkenden Anhängerschaft auf verschiedenste Weise den Garaus
machen, bis wie im Kinderlied keiner mehr übrigbleibt.

Ein Grundmotiv dieses Romans ist Identität. Elisa muss ein
Wunderkind sein, sie darf nicht sein, wie sie ist, „die Eltern
treiben  dem  Kind  das  wahre  Kind  aus,  sobald  es  sich  zu
erkennen gibt, die Eltern sind selten einer Meinung, aber eine
gemeine Meinungsgemeinschaft, wenn es darum geht, dem Kind die
eigene Art auszutreiben.“ Das oberste Gebot der Eltern lautet:
Sei nicht, wie du bist, sei anders, sei besser. (Kommt Ihnen
das eventuell bekannt vor? Stichwort Selbstoptimierung?) In
dieser Kindheit ist es dem Kind unmöglich, ja verboten, „ich“
zu  sagen  und  geschweige  denn  zu  denken,  die  vermeintlich
natürliche  1.  Person  Singular  wird  zu  einer  verzweifelten
Lügen-Chiffre, geschrieben „I.C.H.“.

Das Kind versucht, zu überleben, indem es sich einen Zwilling
namens Alise erfindet, und die Eltern zu befriedigen, indem es
sich  als  Kind  präsentiert,  das  so  ist,  wie  sie  es  haben
wollen,  doch  alle  seine  Versuche  sind  und  bleiben
„Fehlversuche“,  da  haben  wir  den  Titel.  Eine  nahezu
unüberschaubare  Folge  von  Fehlversuchen  unternimmt  dieses
Kind, „bis es ein Ich hat, das Ich sagen und schreiben kann.“

Dann ist Elisa erwachsen und sitzt am Sterbebett der Mutter,
„alles ist ruhig, alles ist gut, nach einer Weile steht es



auf, öffnet die Tür, tritt hinaus ins Licht, verwandelt sich,
sagt dann leise: Ich.“

Das Buch ist zu Ende, es gibt eine Brücke, die über den
Abgrund führt, die Hölle ist vielleicht – bestimmt! gerade im
Nachbarhaus  anzutreffen.  Will  man  die  Leitmotive  dieses
schmalen großen Romans knapp zusammenfassen, genügt ein Blick
auf  die  Umschlagrückseite,  wo  sie  in  Form  von  Hashtags
aufgelistet sind: fantasie, ich-erzählung, identität (motiv),
kind (motiv), märchen (motiv), resilienz (motiv).

Resilienz, laut Lexikon die „psychische Widerstandskraft und
die  Fähigkeit,  schwierige  Lebenssituationen  ohne  anhaltende
Beeinträchtigung zu überstehen“, kommt nicht ohne Hilfsmittel
aus. Das wichtigste aller Hilfsmittel ist die Sprache: man
muss Dinge aussprechen/schreiben, die nicht gesagt/geschrieben
werden können oder dürfen. So formuliert es Elke Heinemann in
ihrer  literarischen  „Selbstauskunft“,  die  morgen  auf
fixpoetry.com erscheint (mittlerweile hier abrufbar, Anm. der
Redaktion), und das gilt für alle ihre Romane, in denen sie
auf  verschiedene  Weisen  die  Wirklichkeit  kritisch-ironisch
analysiert. Die Wirklichkeit – oder das, was Menschen sich als
ihre eigene Wirklichkeit, als eigene Identität konstruieren.
So erforscht sie auch das Verhältnis von Wirklichkeit und
Fiktion. Keiner ihrer Romane folgt den Regeln der linearen
Erzählweise,  in  allen  werden  Rollenklischees,  Trivialmythen
und  populärkulturelle  Phänomene  Stück  für  Stück
auseinandergeschraubt.  Elke  Heinemann  tut  dies  auf  formal
innovative  Weise,  inspiriert  von  dadaistischen
Montagetechniken,  mit  denen  sie  lustvoll-spielerisch  und
bitterböse  entlarvt,  was  einem  so  Tag  für  Tag  aus  den
Illusionsmaschinerien alter und neuer Medien entgegenmüllt.

So auch in ihrem 2006 erschienenen Debut „Der Spielplan“. Ein
Liebesroman,  eine  gnadenlos  komische  Geschlechter-  und
Gesellschaftssatire, in der sich vier nach Frauenzeitschriften
benannte Frauen – Brigitte, Petra, Emma und Marie-Claire – auf
die  Suche  nach  dem  ultimativen  Glücksbringer  und



Kindeserzeuger machen. Das gemeinsame Objekt der Begierde ist
Bert, ein supererfolgreicher Medienmann und Frauenhasser, der
sich auch noch als Klon verdoppelt. Und wie im wirklichen
Leben dürfen Leser und Fernsehshowzuschauer am Ende abstimmen.
Als  Roman  wurde  „Der  Spielplan“  mit  dem  1.  Preis  des
österreichischen  Floriana-Literaturwettbewerbs  ausgezeichnet,
Elke  Heinemann  montierte  daraus  aber  auch  ein  grandioses
Hörspiel für den WDR.

Das Verhältnis von Wirklichkeit und Fiktion zu erforschen ist
eine weitere Konstante in Elke Heinemanns Werk, etwa wenn sie
in ihrem „Kriminalrondo“ „Nichts ist, wie es ist“ (2015) in
sechs Antikriminalgeschichten das Genre Krimi zerpflückt und
es  in  ein  poetisches  Spiel  verwandelt.  In  ihrem  Web-Blog
schreibt sie dazu:

„Gertrude Steins einziger Kriminalroman, Blood on the Dining-
Room-Floor, hat mich zu meinen Texten inspiriert: Es gibt
keine nacherzählbare Handlung, es gibt keine beschreibbaren
Charaktere, es gibt keine Leiche, und alle Ermittlungen, die
dem  einzigen  Todesfall  im  Roman  gelten,  sind  sehr
oberflächlich, sodass es auch keinen befriedigenden Schluss
geben kann. Gertrude Stein schreibt, dass aufgeklärte Fälle
über  kurz  oder  lang  vergessen  werden.  Daher  hat  sie  das
zentrale  Element  des  Kriminalromans  aufgewertet  –  das
Geheimnis.“

Was geschehen ist, ist geschehen, aber alle geben vor, es wäre
nichts  passiert.  Nichts  ist,  wie  es  ist.  Jeder  ist  ein
potenzieller Täter. Jeder ist ein Hauptverdächtiger. Den Roman
kann man in konventioneller Buchform lesen, doch der Kriminal-
Stoff  wurde  in  einer  Fixed-Layout-EPUB-Version  auch
experimentell  in  ein  Digitales  Gesamtkunstwerk  umgesetzt  –
preisgekrönt mit dem Deutschen eBook Award 2015.

Einen Bestseller hat Elke Heinemann auch geschrieben. „KISS
OFF“ ist ein Bestseller in Echtzeit, damit hat sie 2008 ein
neues  Literaturgenre  erfunden.  Die  Romanheldin  Elisabeth



Herzig ist Journalistin, Single und um die vierzig, sie hat zu
viel  Fantasie  und  zu  viel  Fett.  Wild  entschlossen,  einen
Beststeller zu schreiben, führt sie über ihre Suche nach Mr.
Right (der in diesem Fall Hugh Grant heißt) ein Tagebuch in
Echtzeit, gespickt mit Werbeflächen für die im Roman erwähnten
Artikel, einer Anleitung zum Schreiben erotischer Literatur,
einem Literaturquiz und Echt-Zitaten aus der Pornowerbung.

Es gibt wohl kein Klischee durchkonfektionierter so genannter
„Frauenliteratur“, das Elke Heinemann in diesem irrwitzigen
Roman  nicht  auseinandernimmt.  „KISS  OFF“  ist  eine
selbstironische  Slapstick-Komödie,  ein  tragisch-komischer
schriller Zerrspiegel nicht nur des Weibchenbilds à la Sex and
the  City  oder  den  Desperate  Housewives,  sondern  auch  der
Bestseller-Manie  des  Literaturbetriebs  und  seiner
Kommerzialisierung,  sowie  der  Kommerzialisierung  aller
Lebensbereiche.

Wenn man jetzt vermutet, bei Elke Heinemanns Texten handele es
sich  um  schwer  verdaubare  Literatur,  die  nur  von  einem
elitären  Publikum  goutiert  werden  kann,  ist  das
glücklicherweise  ein  Irrtum.  Elke  Heinemann  gelingt  es
nämlich, mit ihren Texten Genuss herzustellen, Vergnügen zu
erzeugen,  ein  Lachen  oder  Kichern  über  den  alltäglichen
Wahnsinn im Neoliberalismus. Das ist ein subversives Lachen,
das  sind  Erkenntnisse,  die  sich  festsetzen  und  die  so
genannten Fundamente unserer Gegenwart unterminieren und als
das erkennbar machen, was sie sind: ein absurdes Theater im
Dienst der stereotypisierten Gesellschaft.

Die  Jury  würdigt  mit  Elke  Heinemann  eine  beharrlich
widerständige  Autorin,  die  ebenso  virtuos  wie  ironisch
gesellschaftliche  Klischees,  die  Kommerzialisierung  aller
Lebensbereiche  und  menschlicher  Bedürfnisse  und  die
Glaubenssätze  und  vermeintlichen  Gewissheiten  unserer
Gegenwart seziert. Gerade eine solche literarische Stimme gilt
es, zu unterstützen. Elke Heinemann schreibt erklärtermaßen
Literatur, die sich der Massentauglichkeit verweigert, aber



ich wünschte mir, die Massen wären tauglich für eine solche
Literatur.

Herzlichen  Glückwunsch  zum  Literaturpreis  Ruhr  2018,  Elke
Heinemann.

Die  Abgründe  der
Durchschnittstypen:  Tatjana
Gürbaca inszeniert Carl Maria
von  Webers  Oper  „Der
Freischütz“
geschrieben von Anke Demirsoy | 31. Dezember 2018

„Lebt denn kein Gott?“ Max (Maximilian Schmitt) wird von
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der abergläubischen Dorfgemeinschaft mit Kreuzsymbolen
behängt. (Foto: Martin Kaufhold)

„Das  Böse  ist  immer  und  überall“,  sang  einst  eine  Band
österreichischer  Blödelbarden  mit  dem  schönen  Namen  Erste
Allgemeine  Verunsicherung.  Das  war  zwar  reichlich  unernst
gemeint, könnte unter Aussparung der Ironie aber das Motto
gewesen sein, dem die Berliner Regisseurin Tatjana Gürbaca in
ihrer  Neufassung  der  Oper  „Der  Freischütz“  folgte.  Das
Schauerstück von Carl Maria von Weber, das jetzt im Essener
Aalto-Theater Premiere hatte, spaltete das Publikum in Buh-
und Bravo-Rufer.

Max  (Maximilian
Schmitt)  wird  von
Ängsten  geplagt.
(Foto:  Martin
Kaufhold)

Gottesfern ist die von Ängsten und Aberglauben dominierte Welt
nach dem Dreißigjährigen Krieg, in der Gürbaca und ihr Team
die Handlung ansiedeln. Damit folgen sie den Vorstellungen des
Komponisten  und  seines  Librettisten  Johann  Friedrich  Kind.
Umstellt von schwarzen Häuschen mit spitzem Giebel (Bühne:
Klaus Grünberg), kämpft der glücklose Jägersbursche Max um die
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Hand seiner geliebten Agathe, mit dem sinistren Freund Kaspar
als zwielichtigem Helfer.

Aber die detailgenau gestalteten Kostüme von Silke Willrett
lassen das Geschehen durch die Zeiten wandern. Zunächst klar
die Mitte des 17. Jahrhunderts zitierend, rücken sie im Laufe
des  Abends  immer  näher  an  die  Gegenwart  heran.  Am  Ende
stolpern Durchschnittstypen in Jogginghosen durch das, was vom
deutschen  Wald  noch  übrig  ist:  ein  am  Boden  liegendes
Gestrüpp,  das  allen  Darstellern  zur  Fußangel  wird.

Pardon wird nicht gegeben

Die inzwischen mehrfach ausgezeichnete 45-jährige Regisseurin,
die ihr Handwerk unter anderem bei Ruth Berghaus und Peter
Konwitschny  lernte,  spürt  in  der  heimlichen  deutschen
Nationaloper Abgründen nach, die lange vor der berühmten Szene
in  der  Wolfsschlucht  wirkmächtig  sind.  Die  Bewohner  ihres
archetypischen  Dorfes  sind  der  eigentliche  Albtraum:  Sie
setzen Max unentwegt zu. Unerbittlicher Erfolgsdruck wird in
dieser Gemeinschaft sekundiert von allzu rascher Bereitschaft
zu  Spott  und  Hohn.  Da  können  kichernde  Frauen  in
Kittelschürzen noch so hell von veilchenblauer Seide trällern:
Der dörfliche Mikrokosmos ist ein finsteres Nest. Pardon wird
in dieser Welt nicht gegeben.

Die komplett schwarze Bühne von Klaus Grünberg könnte auch als
Kulisse für Otfried Preußlers „Krabat“ dienen. Mit Kreide sind
magische Zeichen wie das Satorquadrat und ein Heptagramm an
die  Fassaden  gekritzelt.  Den  okkulten  Symbolen  steht  ein
unvollendetes Kreuz mit der Aufschrift GOTT in Spiegelschrift
gegenüber. Mitten auf dem Dorfplatz klafft ein Loch im Boden,
aus dem in der Wolfsschluchtszene Düsteres an die Oberfläche
steigt.



Blutiges  Ritual:  Kaspar
(Heiko  Trinsinger)  beim
„Gießen“  der  Freikugeln.
(Foto:  Martin  Kaufhold)

Dass  dies  psychologisch  gemeint  ist,  Gürbaca  mithin  den
Menschen selbst als Hort der Dämonen sieht, wird überdeutlich,
wenn Kaspar die Freikugeln mit blutigen Händen aus Maxens
Körper wühlt. Folgerichtig antwortet Samiel im Aalto-Theater
nicht  als  unsichtbare  Stimme  aus  dem  Off.  Es  ist  die
Dorfgemeinschaft selbst, die mit dem Rücken zum Publikum die
Zahl der Freikugeln mitzählt: seufzend zunächst, schauerlich
flüsternd, dann zunehmend wüster und lauter.

Sinnlos gewordene Bräuche

Bis zum fatalen Probeschuss auf die weiße Taube erzählt die
Regie stringent von alten Bräuchen und Machtstrukturen, die in
einer vom Krieg komplett veränderten Welt schräg und sinnlos
wirken. Den Rest der Oper gestaltet sie als Epilog, als eine
Folge von Standbildern, die das Happy End durch den Eremiten
verneint.  Bewundernswert  rasch  und  punktgenau  wechseln  die
Choristen  des  Aalto-Theaters  die  Positionen,  um  diese
symbolträchtigen  Genrebilder  entstehen  zu  lassen.

Gürbaca und ihr Team bieten so viel Futter für Auge und Hirn,
dass es mancherorts gleich für drei Inszenierungen reichen
würde. Ohne Schonung sezieren sie dabei Provinzialismus und
Neid,  kollektive  Traumatisierungen,  übersteigerte
Traditionspflege und eine nachgerade gemütliche Spielart der
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Grausamkeit. Was „deutsch und echt“, interessiert sie weniger
als  gesellschaftliche  Strukturen,  die  bis  in  unsere  Zeit
hineinwirken.

Kaspar (Heiko Trinsinger,l.)
überredet  Max  (Maximilian
Schmitt)  zum  nächtlichen
Ausflug  in  die
Wolfsschlucht. (Foto: Martin
Kaufhold)

Das musikalische Niveau steht dem der Inszenierung kaum nach.
Der aufstrebende Tenor Maximilian Schmitt ist ein Max, wie man
ihn sich nur wünschen kann: mit lyrisch-leuchtendem Timbre,
gleichwohl grundiert vom Unterton nagender Ängste. Ihm gelingt
das vielseitige, spannende Porträt eines Gequälten, dem der
Weg  zur  Liebe  versperrt  scheint.  Ensemblemitglied  Jessica
Muirhead findet als Agathe aus dem Ton dunkler Vorahnungen zu
den innig leuchtenden E-Dur-Klängen ihrer zentralen Arie („Und
ob die Sonne“). Stark auch Heiko Trinsinger, der seinen Kaspar
von rau-jovialen Tönen zu dämonischer Kraft steigert. Viel
Applaus  erntet  Tamara  Banjesevic  für  ihre  Darstellung  des
Ännchens, dessen Fröhlichkeit bei ihr weniger naiv als beherzt
wirkt.

Schauerromantik trotz Schönklang

Aus  dem  Orchestergraben  steuern  die  Essener  Philharmoniker
unter  ihrem  Chef  Tomas  Netopil  Glanzvolles  und  Gruseliges
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hinzu. Hörner und Holzbläser zaubern Waldesidylle herbei, die
Streicher spielen mit wendigem Esprit. Gewiss wäre auch eine
Lesart mit schärferen Kanten denkbar, aber die Schauerromantik
kommt trotz Schönklang nicht zu kurz. Leise Tremoli ziehen auf
wie gespenstischer Nebel. Dazu tönt dumpfer Paukenschlag, als
stockte  das  Herz.  Die  Chöre,  ebenfalls  in  erfreulicher
Verfassung, zeigen viele Facetten. Als hohnlachende Dörfler,
heitere  Brautjungfern  und  gut  gelaunte  Jäger  sind  sie
stimmlich  präsent,  aber  auch  als  flüsternde  und  stöhnende
Untote in der Wolfsschlucht.

Mit einer feierlich-stummen Kranzniederlegung beenden Gürbaca
und ihr Team, was sie als „Requiem auf ein Dorf“ bezeichnen.
Dazu  zeigt  eine  Videoprojektion  Bahngleise,  die  weiß  Gott
wohin führen mögen.

(Informationen  und  Termine:
https://www.theater-essen.de/spielplan/a-z/der-freischuetz/)

Heino  wird  80  –  Sind  denn
alle Geschmäcker nivelliert?
geschrieben von Bernd Berke | 31. Dezember 2018

https://www.revierpassagen.de/82080/heino-wird-80-sind-alle-geschmacksfragen-laengst-nivelliert/20181212_1400
https://www.revierpassagen.de/82080/heino-wird-80-sind-alle-geschmacksfragen-laengst-nivelliert/20181212_1400


Auch nicht mehr der Jüngste: Heino. (© ZDF / petersohn,
michael)

Kinder, wie die Zeit vergeht! Denkt euch nur: Morgen (13.12.)
wird Heino schon 80. Obwohl: Etliche Leute haben bereits vor
vier  bis  fünf  Jahrzehnten  gesagt,  er  sei  ein  Mann  des
Ewiggestrigen  und  wirke  ziemlich  alt.

Was  sonst  nur  ganz  wenigen  –  *räusper,  räusper*  –
Kulturschaffenden widerfährt: Das ZDF hat ihn jetzt mit einer
45-Minuten-Sendung zur Prime Time gewürdigt. Darin wird der
sonore  Volkslied-Barde  überwiegend  im  milden  Licht  der
(Lebens)-Abendsonne  betrachtet.  Selbst  die  meisten
Achtundsechziger,  so  erfahren  wir,  hätten  irgendwann  und
irgendwie ihren Frieden mit Heino gemacht. Ein Rebell von
damals  ist  sogar  seit  Jahren  sein  Produzent  und  hat  ihn
offenbar als Profi schätzen gelernt.

Hat  sich  also  alles  relativiert,  sind  alle  Unterschiede
nivelliert  und  alle  einst  so  tiefen  Gräben  zugeschüttet
worden? Je nun. Jörg Müllners Film mit dem schulterklopfenden
Titel  „Mensch  Heino!“  spart  auch  kritische  Fragen  nicht
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gänzlich aus – und nicht alle haben sich mit der Zeit ohne
weiteres erledigt; wenngleich Heino selbstzufrieden meint, der
Erfolg gebe ihm in jedem Sinne Recht.

Eine  von  Heinos
ersten
Autogrammkarten  aus
den  frühen  1960er
Jahren.  (©
ZDF/Privatbesitz
Heino)

Trotz Apartheid in Südafrika aufgetreten

In  die  äußere  rechte  Ecke  gehört  er  wohl  wirklich  nicht.
Jedoch: Zumindest „blauäugig“, naiv und fahrlässig, hat Heino
(bürgerlich  Heinz  Georg  Kramm)  gelegentlich  Liedgut
ausgegraben und neu zu beleben versucht, das schon in der
Nazizeit zum forschen Absingen und Marschieren taugte. Auch
ist  er  gegen  alle  Vernunft  und  wider  allen  Anstand  in
Südafrika  aufgetreten,  als  dort  noch  die  rassistische
Apartheid  herrschte.

Immer  wieder  zog  es  ihn  nach  Namibia  (zu  Kolonialzeiten
„Deutsch-Südwest“), um dem dortigen Deutschtum dienstbar zu
frönen und dabei stets das historisch anrüchige „Südwester-
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Lied“ anzustimmen. In und um Windhoek hat er seine vielleicht
treueste  Fangemeinde,  allenfalls  annähernd  erreicht  von
Scharen ehemaliger DDR-Bürger, die ihn früher partout nicht
hören sollten (worüber sogar die Stasi wachte). Filmemacher
Jörg Müllner präsentiert auch ein schräges Archiv-Fundstück
aus  der  Fernseh-Steinzeit:  Karl-Eduard  von  Schnitzler
(berüchtigt  als  „Sudel-Ede“)  mit  einem  harschen
Verdammungsurteil  über  Heino  im  „Schwarzen  Kanal“,  dem
legendären DDR-Propagandamagazin.

Liaison mit einer bildhübschen Prinzessin

Schlagerkollege Roberto Blanco hingegen huldigt ihm auf fast
schon  ergreifend  schlichte  Weise.  Heino  habe  Millionen
glücklich  gemacht.  Neben  Weggefährten  und  Managern  kommt
selbstverständlich  auch  Gattin  Hannelore  (seit  1979  seine
dritte  Ehefrau)  zu  Wort.  Fotografien  zeigen  sie  als
bildhübsche,  in  ihrer  ersten  Ehe  adelig  angeheiratete
Prinzessin von Auersperg. Die Boulevard-Presse überschlug sich
damals ob dieser Promi-Liaison. Freilich drohte zugleich ein
Imageschaden  beim  rückständigen  Publikum.  Hatte  der
treudeutsche Heino nicht auch ehelich felsenfest zu bleiben?

Überzeichnet wie eine Comicfigur

Ein Deutungsansatz des Films besagt, dass dieser Heino sich zu
einer Art Comicfigur habe stilisieren lassen, alles an ihm sei
auf gewisse Weise übersteigert – das Blonde, das Deutsche, das
Heimattreue; auch die monströsen Sonnenbrillen, die er als
Markenzeichen  weiter  trug,  als  seine  Augenkrankheit  längst
geheilt war. Just dieses Übertriebene zog wie von selbst den
Spott auf sich – bis hin zum berühmten Gruft- und Zombie-
Auftritt eines erschröcklich vervielfältigten Heino in „Otto –
der Film“.



Vaterlos  aufgewachsen:
Kindheitsbild aus der frühen
Nachkriegszeit  mit  Mutter
Franziska  und  Schwester
Hannelore.  (©
ZDF/Privatbesitz  Heino)

Längst  ist  Heino  souverän  und  selbstironisch  genug,  um
beispielsweise Cover-Versionen alter Rocksongs zum Besten zu
geben  oder  auch  mit  den  Brachial-Typen  von  „Rammstein“
gemeinsam aufzutreten – und das vor 80.000 Hardrock- bzw.
Metal-Fans beim Wacken Open Air. Natürlich steckt aber vor
allem  geschicktes  Marketing  hinter  derlei  forcierten
Crossover-Bestrebungen.  Heinos  Karriere,  die  schon  zu
verblassen schien, lebte damit noch einmal kultverdächtig auf.

Ärmliche Kindheit in Düsseldorf

Der Film blendet auch weit zurück zu den Anfängen – in die
recht ärmliche, vaterlose Düsseldorfer Kindheit, zur nicht so
sehr  geliebten  Bäcker-  und  Konditorlehre,  zu  den  ersten
Auftritten  mit  dem  Trio  OK  Singers.  Um  die  schmale  Kasse
aufzubessern, mussten Heino und seine Mitstreiter anfangs auch
schon  mal  im  Hafen  Säcke  schleppen  oder  sich  auf  dem
Schrottplatz  verdingen.

Der Durchbruch kam 1965 in Quakenbrück. Dort traf Heino den
Schlagersänger  und  Produzenten  Ralf  Bendix  („Babysitter-
Boogie“), der ihn allmählich zum unverkennbaren Markenzeichen
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formte. Heino machte demnach widerspruchslos alles, was Bendix
wollte.  Und  tatsächlich:  Alsbald  hatte  Heino  sein  frühes
Vorbild  Freddy  Quinn  nicht  nur  erreicht,  sondern  auch
überflügelt, was die Verkaufszahlen anging. Spätere Bilanz: 50
Millionen  abgesetzte  Tonträger  in  Deutschland,  dazu  ein
Bekanntheitsgrad von angeblich 98 Prozent.

Wenn er so sein Bankkonto betrachtet…

Der junge Heino wurde von Bendix gezielt als Kontrastprogramm
zur Beat-Musik und zu den nachfolgenden Richtungen aufgebaut –
mit  der  schwarzbraunen  Haselnuss,  dem  blau,  blau,  blau
blühenden Enzian und allem volltönenden Karamba Karacho. Ihr
wisst  schon:  diese  manchmal  arg  dröhnenden  Klänge  fürs
tümliche oder tümelnde Volk.

Finanziell sollte er das alles nicht bereuen. Wenn er so sein
Bankkonto betrachte, sinniert der in der Eifel lebende Heino
nun rückblickend im Film, dann habe er wohl alles richtig
gemacht.  Doch  das  ist  eine  gewagte,  wenigstens  einseitige
Schlussfolgerung. Denn es liegen, wie der Film gleichfalls
verrät, auch einige Schatten auf seiner Familiengeschichte.
Alles hat seinen Preis…

In der Mediathek ist der ZDF-Film „Mensch Heino! Der Sänger
und die Deutschen“ noch für ein Jahr abzurufen – bis zum 10.
Dezember 2019.

 

 

 

 



Schrill,  prall  und
tragikomisch:  Die  Staatsoper
Hannover  gibt  Manfred
Trojahns „Was ihr wollt“ eine
neue Chance
geschrieben von Werner Häußner | 31. Dezember 2018
Weihnachten  naht.  Und  damit  die  Zeit  der  Geschenkpakete.
Fehlen in Hannover in der Neuinszenierung von Manfred Trojahns
„Was  ihr  wollt“  nur  Schleifchen  und  Glanzpapier,  und  der
Stapel von verpackten Präsenten wäre komplett. Denn es wird
viel ein- und ausgepackt in Hermann Feuchters Kartonlager, das
er für die Oper des in Düsseldorf lebenden Komponisten nach
Shakespeares Vorlage ersonnen hat.

Komponist  Manfred
Trojahn.  (Foto:
Werner  Häußner)

Ein  gewaltiger  Turm  aus  braunen  Pappschachteln  steht  da,
massiv und doch fragil, bedrohlich überhängend und bröckelnd.
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Es dauert nur eine Szene, und von oben regnet es die ersten
losen Packungen herab. Einem der Kartons, unter Aufsicht eines
Mannes in wuschigem Tutu hereingekarrt, entsteigt ein junges
Paar in Weiß – die an den Strand von Illyrien angeschwemmten
Geschwister  Viola  und  Sebastiano.  Ihre  Einheit  wird  jäh
zerrissen:  Arbeiter  schieben  eine  riesige,  braune  Fläche
zwischen die Beiden, das Mädchen zerreißt das Papier, ein
Rahmen kommt zum Vorschein, leer, aber unüberwindlich. Viola
schaut auf die Fläche, und wen sie auf der anderen Seite
sieht, ist auf einmal nicht mehr klar. Sich selbst? Ihren
Bruder?  Ihr  Spiegelbild?  Oder  gar  nichts  mehr?  Und  das
Orchester brüllt schmerzhaft auf, als habe es soeben Verdis
Othello siegreich an Land geworfen.

Die Welt endet in einem Haufen Kartonagen

Die vermeintliche Klarheit des Anfangs ist vorüber wie die
Einheit  der  Kugelmenschen  in  Platons  philosophischer
Ursprungserzählung – und sie wird auch nicht mehr gewonnen,
wenn  am  Schluss  der  zweieinviertel  Stunden  Oper  die
Geschwister wieder in ihrer Kiste landen. Im Gegenteil: Das
Chaos ist unheilbar; auch der Narr im Tutu kann ihm keinen
Sinn geben, selbst wenn er ganz im shakespearischen Sinne ein
volkstümliches  Liedchen  singt.  Eher  trifft  zu,  was  der
unglückliche Malvolio – der mit den gelben Strümpfen – vor der
Schwärze des Spiegel-Rahmens klagt: „Ich sehe nichts. Es ist
so dunkel hier.“

So  beschreibt  er  bitter-treffend  die  Welt,  die  nach  der
Komödie der Verwechslungen übrig bleibt. Figuren, die nur mehr
um  zitathafte  Fetzen  ihrer  Vergangenheit  kreisen,  eine
delirische Musik ohne Zielambitionen und Finalgehabe. Und ein
Haufen  Kartons,  der  durchlöchert  ist  und  noch
einsturzgefährdeter wirkt als zu Beginn. Man mag Feuchters
Bühnenlösung für allzu gewählt und auf Dauer ermüdend halten,
aber  in  diesem  Moment  schlägt  die  Wirkung  zu  –  jenseits
oberflächlicher ästhetischer Erwägung.



Verwirrspiel der Geschlechter

Balázs Kovalik setzt in seiner Inszenierung vor allem auf das
Verwirrspiel der Geschlechter. Schon das Shakespeare-Theater
hatte mit seinen von Epheben gespielten Frauenrollen auf die
Reize des Uneindeutigen, das Spiel mit dem Feuer sündiger
Homoerotik gesetzt. Kovalik nun gibt, kräftig unterstützt von
den  Kostümen  Angelika  Höckners,  dem  Changieren  der
Geschlechter  breiten  Raum:  Die  Dienerin  Maria  (stimmlich
einigermaßen schrill: Julia Sitkovetzky) trägt ihre Brüste als
knallbunt betonte Embleme praller Weiblichkeit vor sich her;
auch der Diener Antonio, der kernig singende Michael Dries,
ist eindeutig männlich konnotiert.

Bei den komischen Figuren Sir Toby, zunächst mit Schlafanzug
und Karomütze, und Sir Andrew wird die Sache schon weniger
greifbar: Ihre Schottenröcke sind nicht bloß folkloristische
Anklänge, sondern verschieben die Wahrnehmung ins Weibliche,
auch wenn der würdig-füllige und beinah zu nobel singende
Stefan Adam mehr noch als der burleske Edward Mout noch in
ihrer maskulinen Rolle verharren.

Das Spiel mit den Identitäten entfaltet sich dort, wo die
Figuren die Liebe über die pralle Sexualität hinaus ins Spiel
bringen: Bei den Geschwistern verhüllen weiße Overalls die
Geschlechtsmerkmale; Orsino, der hoffnungs- und hemmungslos in
Olivia verliebte Herzog, changiert in Kleidung und Gebaren und
ist bald von den „rosenfeuchten Lippen“ des vermeintlichen
Knaben Cesario angezogen.

Dass Olivia und der Herzog Orsino nacheinander eine nahezu
parallele Szene in einer Badewanne spielen, ist ein deutliches
Zeichen der Regie. „Nichts ist so, wie es ist“, sagt der Narr
(Martin Berner) zutreffend. Und die Menschen auf der Bühne
nähern sich immer wieder dem Zauberrahmen, in dem erscheint,
wen sie erahnen, erträumen, ersehnen. So spitzt Kovalik mit
einer  deutlich  jeden  „Realismus“  transzendierenden
Personenführung die Fragen zu – nach der Existenz der Menschen



zwischen  Sinn  und  Bedeutung,  Schein  und  Sein,  Angst  und
Sehnen.  Eine  in  sich  stimmige  Lösung,  die  sich  vor  einem
dezidierten Standpunkt dem Stück gegenüber nicht scheut.

Dramatische Unmittelbarkeit der Musik

Manfred Trojahns stilistisch souverän unbekümmerte Musik zu
dieser seiner zweiten Oper wurde nach der Uraufführung 1998 in
München teils heftig kritisiert: zu ästhetisch reaktionär, zu
weit weg von wirklicher Zeitgenossenschaft. Mag sein, dass das
temporeiche, schräge Stück deswegen nach der Übernahme von
Peter Mussbachs Münchner Inszenierung 2001 an die Deutsche
Oper am Rhein und einer Produktion in Weimar 2002 – inszeniert
vom jetzigen Gelsenkirchener Generalintendant Michael Schulz –
den Weg zur Bühne verloren hat. In Hannover bewundert man
heute, 20 Jahre nach dem Entstehen, die agile, detailreiche
Musik, die souveräne Ökonomie im Einsatz des Orchesters, die
Finesse der Klangfarben, die dramatische Unmittelbarkeit, die
einer Komödie mit tragischer Einfärbung durchaus angemessen
erscheint.

Mark Rohde und das Niedersächsische Staatsorchester lassen es
nicht an Detailarbeit und Klangbewusstheit fehlen, reißen aber
den Fluss der Musik immer wieder auseinander, wenn sie – aus
szenischen Gründen? – innehalten. Simon Bode muss als Orsino
erst seine Position finden, die er im Lauf des Abends mit
Nachdruck  und  Glanz  zu  sichern  weiß  –  etwa  in  wehmütigen
Kantilenen seiner Klage zum Englischhorn.

Dorothea  Maria  Marx  gibt  der  Olivia  Wärme  und
Selbstbewusstsein,  Charme  und  Koketterie.  Ania  Vegry  turnt
sich mit stimmlicher Verve durch die Sprünge und Koloraturen
der Partie der Viola, kann aber schrill angestrengte Momente
nicht  verhindern:  Der  Kopf  ist  eine  begrenzte  Quelle  der
Resonanz.  Jonas  Böhm  als  ihr  Pendant  Sebastiano  hat  eine
wesentlich blassere Rolle auszufüllen, anders als Brian Davis
als  Malvolio,  der  mit  seinem  korrekten  blauen  Anzug  mit
Krawatte auch die Kontrolle über seine Existenz verliert.



Nach  der  Tragödie  „Orest“  (2012/13)  macht  die  Staatsoper
Hannover nun mit dieser abgründigen Tragikomödie wieder auf
Manfred  Trojahns  Opernschaffen  aufmerksam,  der  in  der
vergangenen Spielzeit auch mit seinem Erstling „Enrico“ in
Frankfurt  wieder  einen  Erfolg  erzielen  konnte.  In  beiden
Fällen  bleibt  als  Fazit:  gut  spielbares  zeitgenössisches
Musiktheater,  geistvoll,  sinnlich,  theaterprall  und
musikalisch  anregend.  Öfter  zeigen!

Nächste Vorstellungen: 14. und 27. Dezember 2018 – 5., 8. und
20.  Januar  2019.  Weitere  Infos:
https://oper-hannover.de/index.php?m=&f=03_werkdetail&ID_Stuec
k=558

„Ruhrgebietchen“:  36
Ansichten des Reviers
geschrieben von Theo Körner | 31. Dezember 2018
Laut Wikipedia ist das Ruhrgebiet mit 5,1 Millionen Einwohnern
der  größte  Ballungsraum  Deutschlands  und  der  fünftgrößte
Europas. Nun kommen gleich 36 Autoren daher, durchmessen mit
ihren Beiträgen das Revier oder zumindest Teile von ihm. Ihr
gemeinsamer  Band,  der  im  Verlag  Henselowsky  Boschmann
erschienen  ist,  trägt  den  geradezu  verniedlichenden  Titel
„Ruhrgebietchen“…
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Da könnte man natürlich fragen, ob die Verfasser vielleicht
doch die falsche Messlatte angelegt haben. Aber ihnen geht es
weniger um Zahlen und Statistiken, sie erzählen vom Leben und
Alltag der Menschen, von ihren Werten und Charakteren.

Überwiegend Sympathie für die Region

Mit dem Titel kommt wohl eher die Sympathie zum Ausdruck, die
ein jeder, der an dem Buch mitgewirkt hat, für die Region
empfindet, zumindest irgendwie. Und da man es nun mal mit dem
Ruhrgebiet zu tun hat, kann ein solches Wohlwollen kaum davon
abhalten, auch die Schattenseiten beim Namen zu nennen.

Denn offen und geradeheraus zu sein, gehörte lange Zeit zu den
Merkmalen der Leute im Revier, wie es beispielsweise Einhard
Schmidt-Kallert  am  Beispiel  eines  Bochumer  Studenten
herausstellt. Als besagter Erich sich 1968 (vollgesogen mit
Rudi Dutschkes revolutionären Ideen) in die nächste Eckkneipe
begab, wusste ihn einer der Stammgäste nach wenigen Sätzen zu
erden.

In der Fremde vermisst man dann doch etwas

Dass es am und im Revier doch so manches zu bemängeln gibt und
gab, daran lassen viele Autoren keinen Zweifel. Beispielsweise
schreibt Heinrich Peuckmann über die Umweltschäden, die Kohle
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und Stahl zur Folge hatten. Die Emscher färbte sich lila,
angesichts „des Zeugs“, das da hineingekippt wurde, und die
Luft hing voller Rußpartikel. So schildert er Erinnerungen an
seine Kindheit, in der solche Begleiterscheinungen aber wie
selbstverständlich zum Leben dazugehörten. Wenn er heute schon
mal  mit  seiner  Heimat  hadern  sollte,  dann  sind  es  meist
Situationen, in denen es allzu grobschlächtig oder prolohaft
zugehe,  so  der  Autor.  Nimmt  er  Reißaus,  merkt  er  jedoch
andernorts schon sehr schnell, was ihm fehlt: beispielsweise
die Treuherzigkeit der Menschen, die Solidarität untereinander
oder die Fähigkeit zu Ironie und Selbstironie.

Immer noch Image-Defizite in Sachen Kultur 

Darüber hinaus hebt Peuckmann ein Charakteristikum des Reviers
hervor,  das,  wie  auch  weitere  Verfasser  anmerken,  in  den
Köpfen vieler Menschen kaum verhaftet ist: Die Region ist eine
ausgeprägte Kulturlandschaft. Welche Vielfalt allein bei den
Theatern  im  Ruhrgebiet  besteht,  hat  Joachim  Wittkowski,
Gymnasiallehrer  in  Selm  und  Lehrbeauftragter  am
Germanistischen  Institut  der  Uni  Bochum,  brillant
zusammengefasst. Überraschen mag an dem Aufsatz auch, dass
viele Bühnen auf eine lange Geschichte zurückblicken. Das über
Jahrzehnte vorhandene Bild vom Revier, in dem nur Malocher und
Kulturbanausen leben, mag da überhaupt nicht mehr verfangen.
Der Autor fordert dazu auf, Imagearbeit zu betreiben, damit
die Stärken der Region deutlich werden. Die Chancen, die sich
im Jahr 2010 geboten haben, als das Revier Kulturhauptstadt
Europas war, seien nicht genutzt worden.

Love Parade, Schimanski und Zaimoglu

Mit  der  Tragödie  der  Love  Parade,  die  Teil  des
Kulturhauptstadt-Programms  war,  setzt  sich  Gerd  Herholz
(ebenso wie Heinrich Peuckmann gelegentlich auch Autor der
Revierpassagen)  auseinander  und  bindet  sie  ein  in  die
Geschichte  der  Stadt  Duisburg  und  das  Bild,  das  auch  ein
Kommissar Schimanski zu prägen wusste. Wie lobenswert sei es



doch  da,  meint  Herholz,  dass  der  Schriftsteller  Feridun
Zaimoglu einen Roman in Duisburg spielen lässt und dazu vorher
intensiv  recherchierte,  wie  es  dort  denn  eigentlich  und
wirklich zugeht.

Trinkhallen  oder  Buden  gehören  allerorten  zum  Ruhrgebiet.
Margret Martin trägt eine Geschichte bei, die erst so gar ins
Bild passen will. Die Hauptfigur, so viel sei verraten, lebt
in direkter Nachbarschaft zu einer Bude und mag den Lärm nicht
mehr ertragen, doch die Verfasserin bietet dem Leser eine
Auflösung des Problems, die schmunzeln lässt.

Ernüchterung für Schalker und Borussen

Wer im Übrigen Schalke-Fan sein sollte und eine Antwort sucht,
warum es 2001 nicht geklappt hat und auch sonst die Schale
einfach nicht in die Arena will, der wird nach der Lektüre des
Buches klüger sein. Herr Luca, so der Name des Autors, hat den
Fußballgott befragt – persönlich. Aufmunterung oder Hoffnung
für die königsblauen Fans sehen aber anders aus. Im Gegenzug
wird sich auch mancher Borusse seine Gedanken machen, wenn er
Udo  Feists  Anmerkungen  zur  BVB-Familie  liest.  Ernüchternd
fällt seine Bilanz aus, zu sehr regierten Geld und Geschäft,
als dass von echtem Glanz gesprochen werden könne.

Man musste schnell und billig bauen

Warum  es  in  manchen  Städten  des  Ruhrgebiets  eher  trist
aussieht und oftmals auch schlichte Bauten das Bild bestimmen,
erörtert Gerd Puls in seinem Aufsatz „Hammer und Schlegel,
Spaten  und  Axt“.  Arbeitssuchende  aus  der  ganzen  Republik
landeten in den 50er und 60er Jahren im Revier, denn hier gab
es Jobs. Die Leute unterzubringen, war eine Mammutaufgabe, die
schnell, einfach und preiswert gelöst werden musste. Von allzu
seligen Wirtschaftswunderjahren kann nach den Ausführungen des
Autors  kaum  die  Rede  sein,  gehörten  doch  Prügeleien  und
Schlägereien  auch  und  gerade  in  Familien  zum  Alltag.  Als
Ursache  vermutet  er,  dass  die  Männer  die  schrecklichen



Erlebnisse auf den Schlachtfeldern nicht verarbeitet hatten.

„Urgesteine“ in den Kommunen

Zur Geschichte und Politik der Region liefern unter anderem
Werner Boschmann und Thomas Rother wichtige Beiträge, indem
sie  so  genannte  „Urgesteine“  des  kommunalen  Geschehens
portraitieren, die meist über Jahrzehnte in einer Stadt das
Sagen hatten.

Klischees  über  das  Ruhrgebiet  werden  Leser  in  dem  Buch
vergeblich  suchen,  und  auch  Pia  Lüddeckes  Geschichte  über
einen Taubenvater (oder Taubenvatta, um im Jargon zu bleiben)
nimmt ein eher skurriles Ende.

Zusammenhalt ja, Metropole nein

Einige Autoren erzählen, wie sie, endlich flügge, das Revier
verlassen haben und feststellen mussten, dass sie doch mit der
neuen  Heimat  fremdelten  und  ihrem  Herkunftsort  verbunden
blieben.

Mehr Zusammenhalt der Städte im Ruhrgebiet, das wünscht sich
Sigi  Domke,  aber  auch  nicht  zu  viel:  Städtehaufen  ja,
Metropole  nein,  eben  doch  ein  Ruhrgebietchen.

„Ruhrgebietchen  –  was  deine  Kinder  an  dir  lieben  und  was
nicht“. Verlag Henselowsky Boschmann, 224 Seiten, 9,90 Euro.

Schulz  ist  aufgestanden  –
Wow!
geschrieben von Bernd Berke | 31. Dezember 2018
Du meine Güte! Was für ein Gerödel und Gemöhre um so gut wie
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nichts!

Hä? Worum geht’s? Na, um den Mega-Aufreger bei Anne Will. SPD-
Mann Martin Schulz ist doch wirklich und wahrhaftig für etwa
eine Minute (???) aufgestanden und dann plötzlich durchs Bild
gelaufen,  um  sich  wieder  hinzusetzen.  Wow!  Muss  nun  die
Zeitgeschichte  umgeschrieben  werden?  Müssen  alle  Rückblicke
auf 2018 neu geschnitten werden?

Schulz‘  einigermaßen  müßige  und  wohlfeile  Klage  just  in
besagter Sendung, es werde (medial) viel zu viel über Personen
und nicht genug über Sachfragen geredet, wurde postwendend
bestätigt,  nachdem  er  sich  kurz  erhob  und  seinen  Platz
verließ.

Aufgeregt stoppten einige Medien anhand der Aufzeichnung mit,
wie lange Schulz abwesend war (Sendeminute 49:30 bis 51:05).
Auch  spekulierten  sie,  was  ihn  wohl  zu  diesem  ungeheuren
Schritt veranlasst haben möge… Manche wussten dann auch schon
Bescheid.  Hinter  dem  Horizont  (sprich:  der  Bezahlschranke)
ging’s  weiter:  „Lesen  Sie  mit  BILDplus,  warum  Schulz  die
Sendung kurzzeitig verlassen musste…“

Soll ich Euch was sagen? Mir ist es schnurz. Ob nun sein
Smartphone zur Unzeit vibriert hat, ob er halt mal austreten
oder sich schnäuzen musste, ob sein Mikro oder sonstwas locker
war, ist absolut nicht der Rede wert.

Ansonsten frage ich mich ohnehin, warum ich mir den Talk mal
wieder angetan habe. Mit allem Komfort: mit einer höchlich
empörten AKK, die den Ruf ihres Saarlandes mit Klauen und
Zähnen  gegen  Anwürfe  des  Wirtschaftsjournalisten  Gabor
Steingart verteidigte; mit einem FDP-Kubicki, der zu allem nur
feixte; mit einer Anne Will, die genüsslich verkündete, die
Zeit  der  „alten  weißen  Männer“  (*gähn*)  sei  auch  in  den
einstigen Volksparteien vorüber. Ach!

______________________



P. S.: Um die schier unerträgliche Spannung aufzulösen, gebe
ich  nachträglich  das  investigative  Recherche-Ergebnis  des
Portals web.de weiter. Sie haben im Büro Schulz nachgefragt,
wo es hieß, der Chef sei nur kurz auf Toilette gewesen. Irre,
nicht wahr? Um nicht von Pieselgate zu reden…

Der  Frosch  und  der
Plastikmüll:  Ravel-
Doppelabend  an  der  Essener
Folkwang-Hochschule
geschrieben von Werner Häußner | 31. Dezember 2018
Das  Rufen  nach  „Maman“  macht  die  Welt  wieder  heil:  Die
hellblaue Tapete strahlt unversehrt, die Dinge im Zimmer haben
wieder ihren Platz gefunden. Zuvor ist das Kind in Maurice
Ravels Einakter „L’Enfant et les sortilèges“ jedoch rebellisch
ausgerastet: Der Zwang, sich an einem schönen Nachmittag zum
Erledigen der Hausaufgaben zu disziplinieren, war einfach zu
viel.

Der  Regisseur  Georg
Rootering.  Foto  (mit
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freundlicher  Genehmigung):
www.rootering.com

Die Reaktion ist eine Orgie der Aggression, deren Opfer –
Sessel, Tapete, Märchenbuch, Katze, Libelle, Eichhörnchen –
sich dann aber in einem Alptraum zur Wehr setzen. Erst ein Akt
uneigennütziger Hilfe beendet das Toben der „Zauberdinge“.

In seiner Inszenierung an der Folkwang-Universität der Künste
in  Essen-Werden  gibt  Georg  Rootering  der  gemeinhin  als
psychoanalytisches Entwicklungsstück betrachteten Oper einen
politischen Akzent: In der Szene im Garten marschiert eine
Truppe mit Schutzanzügen auf, die tierischen Freunde eines
entzückenden Froschs (Puppe: Yvonne Dicketmüller) haben sich
in  Plastik  verfangen.  Die  Folgen  unserer  infantilen
Zerstörungslust,  darauf  weist  der  Regisseur  behutsam  hin,
werden sich nicht beheben lassen, indem wir nach der Mama
rufen.

Figurenreich und fantasievoll

Szene  aus  Ravels  „L’enfant
et  les  sortilèges“.  Foto:
Marie Laforge

Zwischen  dem  Trotz  des  Beginns  und  der  Einsicht  am  Ende
entfaltet der international zwischen Athen und Helsinki tätige
Regisseur  ein  fantasievolles,  bewegliches  Spiel:  Die
Ausstattung von Lukas Noll und Sabet Regnery ermöglicht rasche

http://www.folkwang-uni.de


Verwandlungen  auch  ohne  Bühnentechnik:  Chor  und  Ballett
greifen  unsichtbar  zu  und  verschieben  angeschrägte
Wandelemente,  die  als  Projektionsflächen  für  Farben  und
Bilder,  aber  auch  mit  schwarzglitzerndem  Stoff  als
atmosphärischer  Horizont  dienen.  Das  sorgt  für  visuelle
Abwechslung, fordert aber auch konzentriertes Reagieren – und
die Studentinnen und Studenten der Folkwang-Uni bringen die
Elemente mit präzisem Timing in Position. Kostüme und Masken
(Andrea Köster) betonen das Fantastische, etwa in opulenten,
leicht übersteigerten Tierkostümen.

Prickelnder erotischer Spaß:
„L’heure  espagnole“  an  der
Folkwang-Uni  in  Essen-
Werden. Foto: Marie Laforge

Die figurenreiche Oper ist für eine Hochschulproduktion wie
geschaffen, nicht nur wegen ihrer Kürze. Je nach dem Stadium
der Ausbildung bietet sie für Gesangsstudenten herausfordernde
oder  nicht  allzu  schwere  Partien,  braucht  auch
schauspielerisches Agieren abseits herkömmlicher Opernszenen –
etwa in den Darstellung von Gegenständen wie Sessel, Tasse
oder Teekanne, bei denen Rootering sich der choreografischen
Erfindungskraft von Ivan Strelkin und der Tanzstudenten der
Hochschule versichert. So können sich etwa Jung In Ho als
Feuer, Emily Dilewski als Prinzessin aus dem zerfledderten
Märchenbuch,  Nikos  Striezel  (alternierend  mit  dem  herrlich
breakdance-eckigen Ze Yan) als Uhr oder Robin Grunwald als
Fauteuil  szenisch  erproben.  Milena  Haunhorst  ist  ein



überzeugendes Kind, Alina Grzeschick eine gestrenge Mutter.
Junge Sänger in verschiedenen Stadien der Ausbildung zeigen
wie  Vera  Fiselier  (Libelle)  schönes  Timbre  und
gestaltungsfähiges  Material.

Spielfreudig und schwerelos

Xaver Poncette beleuchtet mit dem Orchester aus Studierenden
der  Folkwang-Hochschule  alle  Farben  von  Ravels  Musik,  das
Gestische wie das Atmosphärische, die fein modellierten Soli
wie  die  schwerelosen,  impressionistisch  anmutenden
Klangflächen. Im zweiten Teil des Abends, Ravels „Spanischer
Stunde“  spielt  er  mit  den  Taktwechseln  wie  mit  den
kammermusikalischen  Finessen.

In  der  anspielungsreichen  musikalischen  Komödie  zeigen  die
Gesangsstudenten animierte Spiellust, so Anna Cho als quirlige
Concepcion, Anton Levykin als ihr scheinbar harmlos-spießiger
Ehemann Torquemada, Robin Grunwald als maskuliner Ramiro und
die beiden Liebhaber Benjamin Hoffmann (Gonzalvo) und Jisu Ahn
(Don Inigo).

Weitere Vorstellungen noch am 10. und 12. Dezember, jeweils
19.30  Uhr  in  der  Neuen  Aula  am  Campus  Essen-Werden  der
Folkwang-Universität. Info: www.folkwang-uni.de

Große  Ernüchterung,  doch
Freude am Chaos: Enzensberger
erzählt  „Anekdoten“  aus

http://www.folkwang-uni.de
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seiner Kindheit und Jugend
geschrieben von Bernd Berke | 31. Dezember 2018
Ja, so glaubt man Hans Magnus Enzensberger zu kennen – nicht
gerade  als  Mann  des  ehernen  Wortes,  sondern  als  allzeit
wendigen Geist des Flüchtigen und Flüssigen, wenn nicht des
quasi Gasförmigen. Und so leitet er auch sein neues Buch „Eine
Handvoll Anekdoten“ mit zwei recht vagen Erklärungen ein, als
wolle  er  sich  lieber  nicht  festlegen  oder  gar  festlegen
lassen.

Bei  Anekdoten,  so  teilt  er  vorab  mit,
handele es sich um „eigentlich etwas aus
Gründen  der  Diskretion  noch  nicht
schriftlich  Veröffentlichtes,  bisher  nur
mündlich  Überliefertes.“  Den  Untertitel
„Auch opus incertum“ erläutert er so: „…
lateinisch = unregelmäßiges Werk, römischer
Mauerbau aus Fundsteinen.“ Ja, woran soll
man sich da halten, auf was kann und soll
man sich verlassen?

Im Familienalbum blättern

Auf dem hinteren Einbanddeckel liest man zudem Enzensbergers
Sätze: „Ich behalte mir vor, durch Verschweigen zu lügen. Es
sei denn, dass ich mir’s anders überlege.“ Da fallen einem
vielleicht Bert Brechts Worte aus dem Jahrhundert-Gedicht „An
die Nachgeborenen“ ein: „In mir habt ihr einen, auf den könnt
ihr nicht bauen.“

Nun  endlich  zum  Inhalt.  Enzensberger  nennt  sich  selbst
abgekürzt „M.“ und erzählt (in der dritten Person, von sich
selbst  distanziert)  zumeist  knappe  Episoden  aus  seiner
Kindheit und Jugend, beginnend mit der Geburt, die sich zu
Zeiten  der  Weltwirtschaftskrise  1929  begab.  Es  ist,  als
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blättere der Autor ein Familienalbum auf. Tatsächlich stehen
bei  jedem  Kurzkapitel  markante,  oft  aussagekräftige
Fotografien. Das Buch gibt sich ausgesprochen zugänglich und
lesefreundlich.

Der Fünfjährige klaut ein Wörterbuch

Wir erfahren nach und nach etwas über Enzensbergers Großeltern
und  Eltern;  über  seinen  Vater  (Oberpostdirektor  für
Fernmeldetechnik  in  Nürnberg),  seine  drei  jüngeren  Brüder,
eine Tante namens Theres, einen epilepsiekranken Onkel. Und so
fort.  Anfangs  möchte  man  meinen,  hier  werde  nur  harmlos
familiär geplaudert. Doch da kommt ein Mosaiksteinchen (oder
halt ein Bruchstein) zum anderen, bis sich allmählich denn
doch  ein  vielschichtiges  Bild  oder  Bauwerk  ergibt  –  wie
wacklig auch immer.

Zusehends weitet sich der Blick über den Kreis der Familie
hinaus, die Dinge gewinnen Kontur und Tiefenschärfe. Ein gar
nicht so nebensächlicher Grundzug scheint darin zu bestehen,
bestimmten Menschen im Laufe des Lebens nicht gerecht geworden
zu sein und nun späte Abbitte leisten zu sollen. Wer von uns
allen müsste in solcher Hinsicht nicht bußfertig sein?

Weil  es  längst  verjährt  ist,  können  wir  ein  Bubenstück-
Geständnis weitergeben: Im zarten Alter von 5 Jahren hat Hans
Magnus  Enzensberger  ein  Lilliput-Wörterbuch  geklaut.  Schon
damals  Lektüre!  Also  kein  unnützes  Zeug.  Eher  anekdotisch
heiter auch die später aufgegriffene, vom Großvater geführte
Familienchronik,  die  zu  jedem  erdenklichen  Fest  denselben
lakonisch  bilanzierenden  Schlusssatz  enthält:  „Die  Kinder
freuen sich.“ Hauptsache.

Suff und Kotze beim Reichsparteitag

Zunächst kaum merklich, sickert in die Schilderungen nicht nur
Zeitkolorit ein, sondern es fallen grelle Schlaglichter auf
zeitgeschichtliche  Verhältnisse  –  aus  der  Perspektive  des
Kindes. Der Hausmeister trägt SA-Uniform und an „besonderen



Tagen“ auch die der SS. Die in der unmittelbaren Nachbarschaft
residierende Nazi-Größe Julius Streicher soll es häufig mit
Huren treiben, munkelt man. Später materialisiert sich der
Nürnberger Reichsparteitag aus der Nahansicht zuvörderst in
den ekligen Spuren, die er auf den Straßen hinterlässt. Als
Stichworte mögen Suff und Kotze genügen.

Und weiter: Im Luftschutzkeller erweist sich just so mancher
vormals  martialische  NS-Mann  als  bloßer  Popanz  und
Jammerlappen. Im weitläufigen Haus, zugleich Dienstsitz des
Vaters,  dessen  Behörde  für  reibungslose  Telefonverbindungen
zuständig ist, macht sich auch eine NS-Abhörzentrale breit.
Als  ein  Luftangriff  Güterwaggons  trifft,  wird  die  Fracht
geplündert: „Alte Frauen mit Schürzen und Kopftüchern schabten
Butterreste  von  den  Schienen.“  Ein  Bild  der  Not,  das  man
schwerlich wieder los wird.

Dieser grundsätzliche Widerwille

Der Junge zerbricht sich jedoch über solche Vorgänge nicht
übermäßig den Kopf, er ist aber schlichtweg „enttäuscht“, auch
von einer vielfach umjubelten Vorbeifahrt Adolf Hitlers im
Auto.  War  da  was?  Von  Widerstand  kann  im  Kindesalter
selbstverständlich  keine  Rede  sein,  wohl  aber  von  einem
grundsätzlichen Widerwillen, einer Abneigung, die ihn gegen
Versuchungen  etwa  der  Hitlerjugend  immunisiert,  die  den
desinteressierten, renitenten Jungen denn auch ‚rausgeworfen
hat. Das gab es also.

Rivalisierende  Kinderbanden  in  der  Gegend  erweisen  sich
derweil  –  im  Nachhinein  betrachtet  –  als  Einübung  in
Grundformen politischen Handelns, ebenso wie die Schule nicht
so  sehr  als  Lernort  fürs  Lesen,  Rechnen  und  Schreiben
erscheint, sondern eher als permanentes Verhaltenstraining in
diesem  Sinne:  „…Erproben  von  Machtverhältnissen,  Intrigen,
wechselnden  Bündnissen,  Kriegslisten  und  Kompromissen.“  Wie
die  alsbald  reichlich  verwahrloste  Kriegs-  und  Flakhelfer-
Generation mit ratlosen Lehrern umsprang, ist einige weitere



Absätze wert.

Nachmittage mit Sprengstoff

Gegen das zunehmende Chaos in der Stadt hat der Jugendliche im
Grunde nichts einzuwenden, nachmittags experimentiert man mit
gefundenem Sprengstoff, in der Clique trägt der tollkühne Kerl
den  Spitznamen  „Tito  Spreng“.  Früh  war  er  freilich  das
Geballer  leid  und  glaubt  heute,  dass  ihm  dadurch  eine
„Terroristenkarriere“  erspart  geblieben  sei.

Das Buch berichtet nicht nur von fortwährender Ernüchterung in
finsteren Zeiten, es ist dementsprechend in einem (angenehm)
nüchternen,  unprätentiösen  Tonfall  geschrieben.  Manche
Ungeheuerlichkeit wird gleichsam nebenbei erwähnt, eben nicht
großartig  reflektiert,  sondern  einfach  so  hingestellt,
zuweilen nahezu flapsig. Das wirkt umso stärker. Enzensberger
hat es gar nicht nötig, weitschweifig zu werden. Seine im
besten Sinne schlanken Texte enthalten auch und gerade auf
diese Weise etwas von der Essenz jener Jahre.

Dolmetscher und Schwarzhändler

Enzensberger erinnert sich, dass die Tage nach der deutschen
Kriegsniederlage  eine  der  schönsten  Zeiten  seines  Lebens
gewesen seien. Viele hätten sie als Katastrophe empfunden.
Zitat: „M. dagegen ließ die Auflösung der gewohnten Ordnung
nicht nur kalt, sie begeisterte ihn. (…) Es war niemand da,
der  einen  überwachte.“  Fürwahr  eine  spezielle  Variante
jugendlichen  Freiheitsgefühls,  wahrscheinlich  von  vielen
geteilt.

In  der  unmittelbaren  Nachkriegszeit,  sozusagen  in  den
Kaugummi-  und  Comic-Jahren,  hat  sich  Enzensberger  als
Dolmetscher für US-Soldaten, zeitweise auch als Barmann und
Schwarzhändler verdingt und beispielsweise einen schwunghaften
Handel mit Kuckucksuhren aufgezogen. Nur für den Fall, dass
das  mal  bei  Trivial  Pursuit  oder  bei  Günther  Jauchs
Millionenquiz  vorkommt…



Studentenzeit, wie sie sein soll

Spätestens mit der Währungsreform von 1948 sind allerdings die
(schon  ehedem  dienstbaren)  Bürokraten  wieder  da  –  und  es
wabert  wieder  das  beinahe  schon  vergessene  „Aroma  der
Alltäglichkeit“, wie Enzensberger schreibt. Es ist abermals
eine Ernüchterung.

Doch welch eine Befreiung muss dann in frühen Nachkriegs-
Begegnungen  mit  gleichaltrigen  Franzosen  oder  Engländern
gelegen  haben!  Eine  Fotografie  von  damals  zeigt  einen
sichtlich  inspirierten  Enzensberger  in  heimischer,  nunmehr
internationaler  Tischrunde.  Daran  schließt  sich  eine
Studienzeit an, wie sie sein soll und wie es sie leider gar
nicht mehr gibt – mit schier grenzenlosem Trampen, Sorbonne,
Bohème und allem sonstigen Zubehör. Wohl dem, der so etwas
erleben durfte.

Keine Lust auf einen Bildungsroman

Das Ganze mündet schließlich in eine mutwillige Verbrennung:
Schon  nach  zwei,  drei  Semestern  zündet  Enzensberger
„peinliche“ Belegstücke aus seiner Jugend an, weil er schon
damals  keine  Lust  hat,  „an  der  deutschen  Tradition  des
Bildungsromans mitzuwirken.“ Ganz nüchtern heißt es am Schluss
des Buches: „Sonst ist in seinen jungen Jahren nicht viel
passiert.“

Nein, ein Bildungsroman ist dies wahrlich nicht, aber ein kaum
weniger gehaltvolles Unterfangen, das übers rein Anekdotische
weit hinaus gelangt.

Hans Magnus Enzensberger: „Eine Handvoll Anekdoten – auch Opus
incertum“. Suhrkamp Verlag. 239 Seiten, 25 €.



„Rausch  der  Schönheit“:
Dortmunder Museum zeigt seine
ungeahnten Jugendstil-Schätze
geschrieben von Bernd Berke | 31. Dezember 2018

Kostbare  Einrichtungsgegenstände  in  Dortmunder
Museumsbesitz: Damensalon der Fabrikantentochter Aenne
Klönne geb. Glückert. (Foto: Bernd Berke)

Dortmund und Jugendstil, was soll denn das miteinander zu tun
haben? Eine ganze Menge! Und sogar deutlich mehr, als sich die
Experten  im  Museum  für  Kunst  und  Kulturgeschichte  bislang
haben  träumen  lassen.  Und  so  haben  sie  denn  auch  einen
schwelgerischen, ja euphorischen Titel für ihre Jugendstil-
Ausstellung  mit  rund  900  Objekten  ersonnen:  „Rausch  der
Schönheit“. Nun ja. Klappern gehört zum Handwerk, wie man so
sagt.
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Warum erst jetzt eine solche Schau? Sie verfügen doch im Haus
an  der  Hansastraße  über  eine  recht  bedeutsame  Jugendstil-
Sammlung. Wohl wahr. Doch deren Schätze mussten erst richtig
gehoben werden. Als man einmal auf die Fährte geraten war,
förderte  die  Suche  in  den  Depots  freilich  immer  mehr
einschlägige  Dinge  zutage.

Deshalb  kann  das  Museumsteam  (allen  voran  Projektleiterin
Gisela  Framke  und  Kuratorin  Gabriele  Koller)  nun  eine
Ausstellung  zeigen,  die  weit  überwiegend  aus  Eigenbesitz
besteht und – nicht zuletzt im reichhaltigen Katalog – den
Blick über die gezeigten Stücke hinaus schweifen lässt, jedoch
auch den Bogen zurück in die Stadt Dortmund schlägt. Und:
Während dieses Haus sonst ein wenig in sich gekehrt wirkt, hat
man diesmal ein paar einladende Blickachsen zwischen drinnen
und draußen geschaffen. Gut so. Aber aus konservatorischen
Gründen  (wegen  des  erhöhten  Lichteinfalls)  nicht  immer
möglich.

Klapptisch von Frank Lloyd Wright im Depot entdeckt

Eine besonders frappierende Depot-Entdeckung: Im Verborgenen
fand  sich  ein  eigens  zur  Betrachtung  traditioneller
japanischer Holzschnitte (sie zählten zu den Hauptimpulsen des
Jugendstils)  entworfener  Arbeitstisch  des  berühmten
Architekten  und  Möbelschöpfers  Frank  Lloyd  Wright.  Dieser
Klapptisch  lässt  sich  auf  ein  derart  schmales  Format
zusammenfalten, dass er in einem Regal über Jahrzehnte hinweg
gar nicht mehr aufgefallen war.



Hier  zu  voller  Größe
entfaltet:  der  Klapptisch
von  Frank  Lloyd  Wright.
(Foto:  Bernd  Berke)

Die  Jugendstil-Sammlungsgeschichte  des  1883  eröffneten  und
seinerzeit  vom  Gründungsdirektor  Albert  Baum  geleiteten
Dortmunder  Instituts  begann  mit  dem  Jahr  1900  und  der
damaligen Weltausstellung in Paris. Baum reiste dorthin und
erwarb  einige  kostbare  Stücke  der  zur  Jahrhundertwende
buchstäblich  aufblühenden  Kunst-  und  Kunstgewerbe-Richtung,
die sich anfangs vor allem in floralen Ornamenten erging und
Linien  in  schwungvoll  ziselierte  Bewegungen  brachte.  Das
Entree der Ausstellung versetzt einen nun ein wenig ins Paris
jener Zeit. Man soll gleichsam auf den Spuren Baums wandeln
und in die Anfänge des 20. Jahrhunderts eintauchen.

Es begann mit Kostbarkeiten von der Pariser Weltausstellung
1900

Albert Baum holte aus Paris ein vollständiges Zimmer im neuen
Geist der Zeit nach Westfalen. Es war zugleich die Zeit, in
der  Dortmund  sehr  rasch  zur  Großstadt  anwuchs.  Auch  hier
entstanden alsbald Werkstätten, die den Jugendstil aufgriffen,
welcher sein eigenes regionales Gepräge erhielt. Davon zeugen
etwa die großartigen Plakate für das „Café Industrie“ von 1908
oder für den legendären Dortmunder Amüsierbetrieb „Jungmühle“.
1909  gab  es  in  Dortmund  eine  folgenreiche
Wohnungskunstausstellung,  die  Ideen  und  Stilelemente  weiter
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verbreitete.

Wie ein Damenzimmer von Darmstadt nach Dortmund gelangte

Immerhin  sind  in  der  Stadt  auch  noch  ein  paar  markante
Gebäude(teile) erhalten, zumal das auch schon auf Briefmarken
verewigte  Jugendstil-Portal  der  Zeche  Zollern  und  einige
Jugendstil-Fassaden,  zumal  im  beliebten  Kreuzviertel.  Zum
umfangreichen Begleitprogramm der Schau zählen Exkursionen an
solche Orte.

Jugendstil-Plakate  fürs
Dortmunder  „Café  Industrie“
und  für  die  „Jungmühle“.
(Foto:  Bernd  Berke)

Welch günstiger Umstand, dass Aenne Glückert, Tochter eines
Darmstädter Möbelfabrikanten, in die Dortmunder Industriellen-
Dynastie Klönne einheiratete! Sie brachte nämlich u. a. die
kostbare  Einrichtung  ihres  Jugendstil-Damensalons  mit,  den
Joseph  Maria  Olbrich  entworfen  hatte.  Die  Firma  Glückert
arbeitete  eng  mit  der  Künstlerkolonie  der  Darmstädter
Mathildenhöhe  zusammen,  welche  wiederum  ein
Kristallisationspunkt des Jugendstils war. Noch heute kann man
dort das fulminante bauliche Ensemble besichtigen.

Der Jugendstil erstrebte die Einheit von Kunst und Leben sowie
– speziell in Deutschland – eine Reform aller Bereiche bis hin
zur Gesundheit und zur Ernährung, was mit etlichen Büchern in
Vitrinen dokumentiert wird. Auch das Dortmunder Kochbuchmuseum
hat  seinen  Teil  dazu  beigesteuert.  In  einem  anderen  Raum
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erfährt man anhand eines handkolorierten Tanzfilms und von
Tänzerdarstellungen, wie der Jugendstil auch diese Sparte der
Bühnenkunst erfasste.

Vorbild  fürs
Plakatmotiv  der
Ausstellung:  Albert
Dominique  Rosé,
Tänzerin,  1911
(Ausführung
Goldscheider,  Wien)
(©  Museum  für  Kunst
und  Kulturgeschichte
/ Foto: Bernd Berke)

Die  Ausstellung  rankt  sich  jedoch  vor  allem  um
bewundernswertes  Kunsthandwerk.  Man  sieht  zahlreiche
Gegenstände des täglichen Gebrauchs wie etwa Möbel, Zinnwaren
oder  auch  150  liebevoll  gestaltete  und  ebenso  beleuchtete
Trinkgläser  (Leihgabe  einer  Hamburger  Privatsammlung),  die
sich  zu  einer  gläsernen  „Pflanzenwelt“  sondergleichen
steigern. Es mag durchaus sein, dass manche Vorfahren sich mit
solchen  Gefäßen  einen  stilechten  „Rausch  (der  Schönheit)“
angesüffelt haben.
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Klassenfrage und technische Neuerungen

Die Gestalterinnen (Antje und Sybille Hassinger sowie Jürgen
Spiler)  haben  es  erklärtermaßen  auf  eine  gewisse  Opulenz
angelegt. So werden die Zimmereinrichtungen nicht durchweg im
ursprünglichen Zusammenhang gezeigt, sondern hie und da als
Abfolge von Einzelstücken hervorgehoben. Stolz ist man auch
auf ein von Richard Riemerschmid entworfenes und in Dresden
gefertigtes  Zimmer,  das  sehr  aufwendig  restauriert  und
originalgetreu neu gepolstert wurde. Vorher war es nicht mehr
präsentabel gewesen.

Skizzenhaft  zeichnet  die  Dortmunder  Schau  zudem
Weiterentwicklungen des Jugendstils nach, der sich in teure
handwerkliche  Ausführungen  und  preisgünstigere  Industrie-
Fertigung aufspaltete. Es gab wahrhaftig auch schon zerlegt
angelieferte Zusammenbau-Möbel, fast nach Art von Ikea.

Dass  die  anfangs  hochfliegenden  Ansprüche  der  Jugendstil-
Kunst,  mehr  oder  weniger  das  ganze  Leben  umzuwenden,
keinesfalls die Klassenfrage erübrigten, kann man ebenfalls
ahnen. Beileibe nicht alle Menschen wurden mitgenommen auf den
Weg der Schönheit. Ein mehr als abendfüllendes Thema.

Höchst inspirierte Arbeiten von Architekten und Designern wie
Henry  van  de  Velde  oder  Peter  Behrens  führen  sodann  vom
verspielten Jugendstil in die eher nüchterne Moderne; wobei
der Jugendstil ohnehin nicht nur reine Träumerei war, sondern
mit technischen Neuerungen wie der Elektrizität einher ging.



Impression  mit  einigen  der
kunstvollen  Jugendstil-
Trinkgläser.  (Foto:  Bernd
Berke)

Das Zeitgenössische als bester Sammelschwerpunkt

In den 118 Jahren seit der Pariser Weltausstellung sind nach
und  nach  manche  Jugendstil-Schätze  nach  Dortmund  gekommen,
oftmals erworben mit mäzenatischen Mitteln. Und so kann man
die jetzige, gleichfalls großzügig geförderte Ausstellung zu
rund  80  Prozent  aus  Eigenbesitz  bestreiten.  Es  ist,
verwunderlich  genug,  die  allererste  Dortmunder  Jugendstil-
Präsentation  in  diesem  Umfang.  Wäre  man  sich  des  eigenen
Schwerpunkts  früher  und  deutlicher  bewusst  geworden,  wäre
womöglich noch mehr zusammengekommen. Da kann man trefflich
spekulieren oder es bleiben lassen.

Wird man an der Hansastraße fortan noch gezielter Jugendstil-
Objekte  sammeln?  Museumsleiter  Jens  Stöcker  sieht  das  aus
einem  anderen  Blickwinkel.  Man  verdanke  ja  die  jetzigen
Schätze den Impulsen der Gründergeneration. Also müsse man
auch heute das Zeitgenössische sammeln, damit spätere Zeiten
davon profitieren können. Wer weiß: Vielleicht wird in 15 oder
20 Jahren von einer Ausstellung über „Das Smartphone im Wandel
der Zeiten“ zu berichten sein. Ein rauschhafter Titel müsste
dann halt noch gefunden werden.

„Rausch der Schönheit. Die Kunst des Jugendstils“. Museum für
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Kunst und Kulturgeschichte, Dortmund, Hansastraße 3. Vom 9.
Dezember 2018 bis 23. Juni 2019. Geöffnet Di, Mi, Fr, So
10-17, Do 10-20, Sa 12-17 Uhr. Eintritt 6 €, ermäßigt 4 €.
Katalog im Museum 39 €, im Buchhandel 49 €. Weitere Infos,
auch zum Begleitprogramm und zu einschlägigen Exkursionen im
Stadtgebiet: www.mkk.dortmund.de

 

Nicht  mehr  neu,  aber  noch
jung:  Konzertreihe  in
Düsseldorf  würdigte  Bernd
Alois  Zimmermann  zum  100.
Geburtstag
geschrieben von Werner Häußner | 31. Dezember 2018

Das  Plakat  zur
Konzertreihe  (©
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Tonhalle Düsseldorf)

Mancher Mensch wäre, vom Alter gebeugt, glücklich, erginge es
ihm so wie der Musik des 20. Jahrhunderts. Sie mag komponiert
sein,  als  die  Großmütter  der  Zuhörer  noch  kleine  Mädchen
waren, doch sie bleibt ewig „neue“ Musik. Wer wäre nicht gerne
ebenso alterslos?

Dabei ist Musik, die vor fünfzig, sechzig Jahren geschrieben
wurde, eigentlich längst „alte“ Musik: Zu Mozarts Zeiten wäre
es  niemanden  eingefallen,  etwa  Georg  Friedrich  Händel  in
Spezialkonzerten für „neue“ Musik zu spielen. Aber Bernd Alois
Zimmermann  etwa  geht  immer  noch  irgendwie  als  Zeitgenosse
durch. Das ehrt ihn, zeigt es doch, wie zukunftsweisend seine
Art zu komponieren war.

Aber der Mann wurde 1918 geboren und hat sich 1970 – vor fast
50 Jahren! – das Leben genommen. Dennoch ist seine Musik beim
breiten Publikum noch nicht richtig angekommen. Das scheint
sich  soeben  zu  ändern:  Die  Neuinszenierungen  seines
Hauptwerks, der Oper „Die Soldaten“ in Nürnberg und Köln in
seinem  100.  Geburtsjahr  waren  Publikumsrenner  mit
ausverkauften  Vorstellungen.

Bei den drei Konzerten, die in der Tonhalle Düsseldorf ein
kleines  Bernd-Alois-Zimmermann-Festival  bildeten,  ließ  sich
ein solcher Zulauf nicht feststellen. Das liegt sicher nicht
daran,  dass  sich  in  Düsseldorf  ein  in  Köln  beheimateter
Komponist nur mit Mühe vermitteln ließe. Es dürfte auch nicht
an der attraktiven Dramaturgie der drei Abende liegen: An den
zwei  ersten  spielte  der  kundige  Pianist  Udo  Falkner
Zimmermanns Gesamtwerk für Klavier – also Musik, die zwischen
1939 und 1956 entstanden ist. Dazu kombinierte er Stücke von
Schülern Zimmermanns, Werke von tatsächlichen Zeitgenossen wie
Wolfgang  Rihm  und  Jörg  Widmann  sowie  Musik  von  wichtigen
Kollegen  Zimmermanns  wie  Hans  Werner  Henze  und  Dieter
Schnebel. Das dritte Konzert gehörte dem notabu.ensemble neue
musik.



Bernd  Alois  Zimmermann.
(Foto:  BAZ-Archiv)

Bewandertes Publikum

An diesem Abend zeigten sich im weiten Rund der Tonhalle nur
wenige  der  kulinarisch  auf  das  Wiedererkennen  beliebter
Melodien geeichten Düsseldorfer Konzertgänger. Manch würdiger
Herr, manch hoheitsvolle Dame dürften Zimmermann noch selbst
erlebt  haben.  Ansonsten  waren  Aufmerksamkeit  und
Kenntnisreichtum zu spüren. Die Musiker konnten sich glücklich
schätzen: Ein so bewandertes und gespannt lauschendes Publikum
haben sie nicht jeden Tag.

Das  notabu.ensemble  neue
musik.  (Foto:  Hellmut
Schlingensiepen)

Schon die Rarität zu Beginn hätte den Besuch des Konzerts
gelohnt: Es war gelungen, eine Aufzeichnung von „Metamorphose“
des Schweizer Filmemachers Michael Wolgensinger zu bekommen.
Der Schwarz-Weiß-Film aus dem Jahr 1954 reiht ohne Handlung
und ohne Worte Bilder aneinander, deren Verknüpfung assoziativ



bleibt. Einzelne Szenen scheinen erzählen zu wollen, werden
aber  unterbrochen  oder  abgeschnitten  durch  Einblendungen,
Grafiken  und  andere  abstrakte  Elemente  oder  archaische
Landschaftsbilder.

Die sechs Sätze der Musik Zimmermanns tragen Bezeichnungen,
wie sie in alten Suiten zu finden sind, etwa Invention, Kanon
oder Gigue. Der dritte Teil ist eine „Romanza“, der fünfte
eine „Habanera“: Zu Bildern von Geburt und Tod – ein Kalb
kommt auf die Welt und ein Stier wird im Kampf getötet –
findet  Zimmermann  spanisch  anmutende  Rhythmen;  zu  ruhigen
Bildsequenzen und langen Einstellungen schreibt er schwebende,
hochdifferenzierte  Klänge.  Zum  Saxofon,  einem  typischen
Instrument des Jazz und des Schlagers, tritt eine opulent
besetzte  Schlagzeuggruppe,  ansonsten  beschränkt  sich
Zimmermann auf die gängigen Orchesterinstrumente. Immer wieder
klingen Jazz-Elemente durch und zeigen, dass er keine Scheu
hatte, sich aus der „U-Musik“ zu bedienen und ihre Stilformen
als Material in anspruchsvolles Komponieren zu integrieren.

Flirt mit Jazz und U-Musik

Abzulesen  ist  diese  Offenheit  auch  im  „Monolog  für  zwei
Klaviere“,  in  dem  Frederike  Möller  und  Yukiko  Fujieda
stilistische  wie  pianistische  Kompetenz  bewiesen.  Das  17-
minütige Stück aus dem Jahr 1964 ist ein „Flirt mit U-Musik
und  Jazz“,  aber  auch  eine  ausgefeilte  Studie  über  die
Möglichkeiten der Zitat- und Collagetechnik. Zimmermann legt
Debussy  und  Beethoven,  Messiaen  und  Bach  übereinander  und
verarbeitet sie formal staunenswert komplex.

In dieser Klavierstudie, aber auch im Konzert für Trompete und
Orchester auf der Basis des bekannten Gospel-Melodie „Nobody
knows the trouble I’ve seen“ verbindet Zimmermann Komplexität
und Leichtigkeit auf wunderbare Weise: Das Schwere scheint
ganz selbstverständlich und ungezwungen, die Musik „schwitzt“
an keiner Stelle, sondern fließt, als hätte es für sie nie
einen anderen Weg gegeben. Ein Kennzeichen wirklich souveränen



Komponierens.  Der  Trompeter  Ferenc  Mausz,  Dirigent  Mark-
Andreas  Schlingensiepen  und  das  Orchester  lassen  –  ebenso
souverän – keine Anstrengung erkennen, spielen Zimmermann mit
Freiheit und Bravour.

Ein Solitär im Programm ist die berührende Violasonate von
1955, ein persönlich gehaltenes Requiem, aber auch eine Studie
über die Möglichkeit, alte Techniken der Komposition in die
Gegenwart  zu  transformieren.  Yuri  Bondarev  spielt  das
gebrochene Choralthema „Gelobt seist Du Jesu Christ“ deutlich
heraus und nutzt seine eminenten tontechnischen Möglichkeiten
vom satten Klang bis zu resonanzlos ausgedünnten Tönen, vom
ruhevollen Grundpuls bis zu grellen Akzenten, um die Struktur
des  Werks  zu  verdeutlichen.  Das  ist  keine  „neue“,  aber
wirklich nach wie vor „junge“ Musik.

Auch  in  Bochum  wird  jetzt
gemurmelt  –  Übernahme  einer
Kult-Inszenierung  der
Berliner Volksbühne
geschrieben von Rolf Dennemann | 31. Dezember 2018
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Ensemble-Szene  aus  „Murmel  Murmel“.  (Foto:  ©  Thomas
Aurin)

An der Berliner Volksbühne war vieles Kult, vor allem aber das
im Jahre 2012 von Herbert Fritsch inszenierte „Stück“ mit dem
Titel „Murmel Murmel“. Touristen und neugierige Theatergänger
stürmten die Kassen. „Ausverkauft“ hieß es. Nun haben die
Menschen  im  Ruhrgebiet  das  Vergnügen,  diese  Produktion  zu
sehen.

Es gibt tatsächlich eine Textvorlage für diese Kreation aus
dem  Jahr  1974:  Dieter  Roth,  der  Extremkünstler  in  allen
Bereichen, war Impulsgeber für den Regisseur, der zunächst als
Schauspieler arbeitete und erst spät seine Schritte ins Regie-
Genre vorantrieb und das mit sofort großem Erfolg, u.a. am
Oberhausener Stadttheater. Das weltweit gezeigte Produkt ist
eine  neunzig  Minuten  währende  Vorstellung  mit  11
Schauspieler*innen in bunten Kostümen. Sie sprechen nur ein
Wort: „Murmel“, in x Varianten.

Man  muss  die  agierenden  Schauspieler  erwähnen:  Florian
Anderer, Matthias Buss, Werner Eng, Jonas Hien, Simon Jensen,
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Wolfram Koch, Annika Meier, Anne Ratte-Polle, Bastian Reiber,
Stefan  Staudinger,  Axel  Wandtke  und  Ingo  Günther.  Ihre
Leistung  ist  mit  körperlichem  Spiel  nur  unzureichend
beschrieben. Es handelt sich um eine höchst alberne Mixtur aus
Slapstick, Akrobatik, Ausdruckstanz und Musiktheater. Und das
Tolle ist: Es ist sinnfrei, blödsinnig, nervig, aufreibend und
präzise gekonnt.

Eine Galanummer bietet der u.a. aus dem Frankfurter „Tatort“
bekannte Schauspieler Wolfram Koch, der sich mit Fäden und
einem Mikro mit Kabel verheddert, immer wieder auf neue Art,
mit  aufgerissenem  Mund.  Die  Spieler*innen  springen  in  den
Orchestergraben, fallen, stürzen, immer wieder. Wie oft kann
man einen Gag wiederholen, bis er lau wird? Oft – wie man hier
sehen  kann.  Derweil  wird  das  Bühnenbild  (Wände  in  allen
Farbschattierungen)  hin  und  her  geschoben,  heruntergelassen
und in 3D-Anmutung eingesetzt.

Der  Musiker  Ingo  Günther  unterstützt,  kommentiert  und
begleitet das Ganze mit seinem Marimbaphon. Steve Reich hätte
seine Freude daran. Das Ganze ist erfrischend und manchmal
meint man, in dem Gemurmel auch andere Vokabeln zu hören. Das
bohrt sich in die Vorstellungskraft des Publikums, das am Ende
selbst einen Murmel-Chor bildet.

Weitere  Termine:  8.  und  29.  Dezember  2018.  Infos:
www.schauspielhausbochum.de

Zwischen  Symbolismus  und
Sozialkritik:  Engelbert

http://www.schauspielhausbochum.de
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Humperdincks  Opern-Rarität
„Königskinder“  in
Gelsenkirchen
geschrieben von Werner Häußner | 31. Dezember 2018

Angekommen  im  Milieu:  Tobias  Glagau  (links,
Besenbinder),  Petro  Ostapenko  (Spielmann)  und  Urban
Malmberg (Holzhacker). (Foto: Bettina Stöß)

Die  Erlösung  erblüht  aus  dem  Buch:  Als  die  Gänsemagd  in
Engelbert  Humperdincks  „Königskinder“  nach  einem  Gebet  den
Bann der Hexe zerreißen kann, wächst aus den aufgeschlagenen
Seiten eine Wunderblume. Es ist einer der poetischsten Momente
in Tobias Ribitzkis Inszenierung dieser selten gespielten Oper
am Musiktheater im Revier in Gelsenkirchen.

Kathrin-Susann Brose hat für das symbolistische Kunstmärchen
von  Elsa  Bernstein-Porges,  geschrieben  unter  dem  Pseudoym
„Ernst Rosmer“, einen Raum gestaltet, der einen Preis verdient
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hätte – den für das bisher hässlichste Bühnenbild der Saison.
Die  gelbbraune  Halle  im  Anna-Viebrock-Stil  erinnert  an
unwirtliche Bauten der Siebziger, könnte ein Bahnhof oder auch
eine Uni-Aula sein, ist mit einer breiten Treppe schräg im
Hintergrund und ein paar Parkbänken möbliert.

Ein Ort ohne Menschlichkeit

Das hat sicherlich seinen Sinn, denn die Welt, in der die
Gänsemagd als leicht alternativ kostümiertes Mädchen isoliert
von herumhetzenden Passanten leben muss, ist alles andere als
anziehend. „Hellabrunn“, die Stadt, die sich einen Herrscher
wünscht,  obwohl  es  allen  gut  geht,  ist  ein  Ort  ohne
Menschlichkeit, ohne Empathie, ohne Liebe. Aber im Lauf der
drei Stunden verliert die Bühne ihre Kraft und wird zur Falle,
die Ribitzkis Figuren einfängt und nicht mehr freigibt.

Bele Kumberger als Gänsemagd
in  Engelbert  Humperdincks
Oper  „Königskinder“.  (Foto:
Bettina Stöß)

Die Folge sind nicht nur überflüssig wirkende Gänge – etwa,
wenn  die  Treppe  erreicht  oder  von  einer  bestimmten  Seite
begangen werden soll –, sondern auch eine Statik, die der
Entwicklung der Personen im Weg steht. Man spürt die Absicht
und wartet auf die Erfüllung, allein, die stellt sich nicht
ein: Der Reifungsprozess der Gänsemagd von der kindlichen zu
einer  sich  selbst  bewussten  Persönlichkeit  erschließt  sich



fast ausschließlich über das Requisit Buch. Auch der junge
Mann, der den Anstoß für die Selbstüberschreitung des Mädchens
gibt, erliest sich aus den Seiten die Selbstwerdung: „Bin ich
als  Königssohn  geboren,  zum  König  muss  ich  mich  selber
machen.“

Dem poetischen Bild mangelt es an Tiefenschärfe

Der Mob von Hellabrunn, der die Königskinder nicht erkennt und
aus der Stadt jagt, zerfleddert das Buch und zerstreut seine
Blätter.  Das  sind  bedeutungsvolle,  ausinszenierte  Chiffren,
die aber den unentschiedenen Regie-Zugriff auf die Personen
nicht ausgleichen. Vor allem der geheimnisvolle Spielmann –
mit der ambivalenten roten Feder des Teufels, der Abenteurer
und der freien, fahrenden Leute am Hut – bleibt seltsam blass;
die Hexe identifiziert Ribitzki mit der Wirtstochter und gibt
deren  sexuellen  Zudringlichkeiten  damit  eine  schärfere
Dimension,  profiliert  sie  dann  aber  nicht  ausreichend  als
Kontrahentin des Spielmanns.

Auch die Hellabrunner Gesellschaft, die etwa David Bösch in
Frankfurt  als  grimmige  Parabel  einer  selbstgenügsamen
Gesellschaft erzählt hat, kommt über die mehr oder weniger
pragmatische Choraufstellung nicht hinaus. Der Kältetod auf
der  Parkbank  in  wirbelndem  Schnee  bleibt  ein  poetisch-
trauriges Bild ohne Tiefenschärfe.

Rasmus Baumann spielt die musikalischen Trümpfe aus

Bleibt die Inszenierung also ein nur halb eingelöstes, sich
durch  manche  Länge  quälendes  Versprechen,  spielt  Rasmus
Baumann  die  Humperdinck-Trümpfe  mit  der  Neuen  Philharmonie
Westfalen gewinnend aus: Da qualifizieren sich die Wagner-
Anklänge von den „Meistersingern“ bis zum „Tristan“ deutlich
als nach-wagnerische Entwicklungen, da zeigt sich ebenso klar,
wo sich Humperdinck vom übermächtigen Vorbild losreißt.

Die  detaillierte  Durcharbeitung  dieser  Partitur,  die
klangliche  Raffinesse  und  ihre  großräumigen  Entwicklungen
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lassen „Königskinder“ dem Dauerbrenner „Hänsel und Gretel“ als
überlegen erscheinen. Baumann braucht zwar einige Zeit, bis
das Orchester seinen handfesten, wenig subtilen Klang an die
feineren Lasuren Humperdincks angepasst hat, dann aber lässt
er die aufrauschenden melodischen Motive ebenso frei atmend
ausmusizieren wie er die innigen und melancholischen Momente
des Zurücknehmens ausmodelliert. Schade um die Striche!

Bele  Kumberger  (Gänsemagd)
und  Almuth  Herbst  (Hexe).
(Foto: Bettina Stöß)

Merklich forcierte Lautstärke

Martin  Homrich  stellt  sich  als  Königssohn  einer
anspruchsvollen  Zwischenfachpartie,  die  er  allerdings  ohne
Reserven angehen muss. Die Folge ist dann merklich forcierte
Lautstärke  und  wenig  gestalterischer  Spielraum.  Am  Ende
bewundert man eher Mut und Standfestigkeit seines Tenors. Auch
Bele  Kumberger,  als  Gänsemagd  eine  berührende  Erscheinung,
kann nicht verhehlen, dass sie die dramatischen Aufstiege in
die Höhe an ihre Grenzen führen. Wenn sie sich lyrisch-frei
fühlen kann, gestaltet sie mit subtilen Farben und deutlich
entspannter.

Almuth Herbst hat als Hexe satte, sarkastische, sichere Töne;
als Wirtstochter kämpft sie mit der Position: Es wäre wohl
doch besser, beide Partien mit einer je eigenen Sängerin zu
besetzen.  Petro  Ostapenko,  aus  Nürnberg  nach  Gelsenkirchen



gekommen,  qualifiziert  sich  mit  prachtvollem  Bariton  für
künftige größere Partien; den Charakter des Spielmanns kann er
dennoch nicht über die schwachen Konturen der Regie hinaus
entschiedener profilieren.

Urban Malmberg weiß, wie er bei der opportunistischen Figur
des  Holzhackers  den  Zug  ins  Hartherzige  verstärkt;  Tobias
Glagau bleibt als Besenbinder ganz sein blasser Schatten. John
Lim füllt die Nebenfigur des Wirts engagiert aus. Alexander
Eberle hat den Gelsenkirchener Opernchor für den zweiten Akt
sattelfest gemacht; den pauschalen Klang aus dem Hintergrund
der Bühne kann er nicht parieren. Tadellos auch der von Zeljo
Davutovic einstudierte Kinderchor.

Plädoyer für eine vergessene Generation

Alles in allem gehören Humperdincks „Königskinder“ nicht zu
den starken Produktionen der letzten Jahre in Gelsenkirchen.
Das ist bedauerlich, denn die Oper selbst hat jede Bemühung
verdient.  Steht  sie  doch  als  Werk  deutungsoffen  zwischen
Symbolismus und Sozialkritik und musikalisch für eine Epoche,
die sich nach oder gegen Wagner positionieren und vor dem
Hintergrund der aufbrechenden Moderne um innovative Lösungen
bemühen musste. Zu dieser vergessenen Generation, die im Licht
einer neuen Rezeption geprüft werden müsste, gehört nicht nur
der Humperdinck-Schüler Siegfried Wagner, der im nächsten Jahr
seinen 150. Geburtstag feiern könnte; sondern etwa auch der
langjährige  Strauss-Vertraute  Ludwig  Thuille,  ambivalente
Komponisten wie Max von Schillings und Hans Pfitzner oder die
französischen Vertreter des „Wagnerisme“. Ein weites Feld –
und der Neugier des Generalintendanten Michael Schulz wäre es
zuzutrauen,  dass  er  uns  aus  dieser  Fülle  noch  einige
Trouvaillen  zu  entdecken  gibt!

Vorstellungen am 2., 8., 14. und 26.  Dezember 2018, 12.
Januar, 24. Februar, 3. März 2019.
Info:
https://musiktheater-im-revier.de/#!/de/performance/2018-19/ko
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