
Phil Glass mit viel Kaffee:
Víkingur  Ólafsson  beendet
seine  Zeit  als
Porträtkünstler  der
Philharmonie Essen
geschrieben von Werner Häußner | 29. April 2023

Der Pianist Víkingur Ólafsson. (Foto: Sven Lorenz)

Mit einem Solo-Abend in der Mischanlage der Kokerei Zollverein
und  einem  Auftritt  mit  den  Essener  Philharmonikern  mit
Wolfgang Amadeus Mozarts c-Moll-Klavierkonzert (KV 491) hat
Víkingur  Ólafsson  seine  Zeit  als  Porträtkünstler  der
Philharmonie  Essen  beendet.

Sechs Mal war der Isländer in der laufenden Spielzeit zu Gast:
Mit dem Concertgebouw Orkest als Orchesters „in Residence“
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spielte  er  das  a-Moll-Konzert  von  Edvard  Grieg,  mit  der
Tschechischen Philharmonie erklang Robert Schumanns Konzert in
der  gleichen  Tonart.  Ólafsson  begleitete  den  Liedsänger
Matthias  Goerne  und  widmete  sich  mit  dem  Philharmonic
Orchestra aus dem norwegischen Bergen Maurice Ravels G-Dur-
Konzert.

Die persönlichste Note jedoch trug sein Solo auf Zollverein.
Eingepackt in einen Pullover in geometrischen Sechziger-Jahre-
Mustern, entlockte er dem Flügel die magischen Klänge von
Philip  Glass  und  stellte  zwischen  dessen  „Etüden“  den
hierzulande noch unbekannten Briten Edmund Finnis vor. Der
1984 geborene Komponist schrieb für Ólafsson „Mirror Images“
für Klavier solo. 2022 in London uraufgeführt, sind diese
Miniaturen harmonisch raffiniert verdichtete Klangjuwelen, die
in wechselnder Beleuchtung ein Farbenspiel kreisen lassen, das
tatsächlich an leicht verschwommene Bilder in einem Spiegel
erinnern.

Der  formsuchende  Hörer  zeitgenössischer  Experimentalmusik
kommt  dabei  weniger  auf  seine  Kosten  als  der  Genießer
ästhetisch polierter Klangmagie. Dazu mag der Pianist auch
selbst  beitragen,  denn  er  spielt  delikat  verschattet  und
taucht  die  Finnis-Stückchen  in  eine  Sphäre  eines  beinah
romantisch anmutenden Ungefährs. Das wie spontan entwickelt
wirkende  Spiel  tut  so,  als  wolle  es  die  Raffinesse  der
Komposition  verschleiern:  In  solchen  Momenten
selbstvergessenen  Fließens,  harmonisch  wie  absichtslos
scheinenden Fortschreitens und virtuoser Gelöstheit könnte man
Finnis für einen John Field des 21. Jahrhunderts halten: einen
Träumer in Harmonien und Phrasierungen, der für sich selbst
die Wege einer Musik erkundet, die sich leicht und luftig wie
eine Wolke am Firmament bildet, scheinbar aus dem Augenblick
geboren  und  im  nächsten  Moment  in  neuen,  fantastischen
Gestalten aufquellend.

Mit der Verschleierung steht auch Philip Glass auf gutem Fuß.
Nicht umsonst tragen seine „Etudes“ diesen auf formale Strenge



hinweisenden Titel. Hinter der Magie der Wiederholungen und
unmerklichen Veränderungen, der simpel anmutenden harmonischen
Transformation  einfachen  Materials  verbirgt  sich  strenge,
formal an Barockmusik erinnernde Architektur. Jeder Pianist,
der  sich  diesen  ausgeklügelten,  meditativ  gleichförmigen
Stücken  stellt,  muss  unglaublich  konzentriert  vorgehen  und
braucht Ausdauer, Formbewusstsein und einen langen Atem.

Víkingur Ólafsson zeigt mit der Eröffnung von „Glassworks“,
wie sein Interpretationsansatz aussieht: Bei ihm mutiert der
gleichförmige Rhythmus von einem milchigen Impressionismus zu
immer  schärfer  wahrnehmbarer  Kontur.  Verdichtung  und
Steigerung  werden  deutlich  markiert,  die  unmerklichen
Verschiebungen  in  Dynamik  und  Anschlagsfarbe  akzentuiert.
Glass wirkt auf einmal lebendig inspiriert statt esoterisch
versunken – wie ein Edelstein, den ein Lichtstrahl trifft und
der in seinen Facetten zu funkeln beginnt.

Die  Offenheit  der  Musik,  die  ihre  scheinbare  Simplizität
nahelegt, gibt Raum für Reflexion, sagt Ólafsson in seinen
Erläuterungen. Er arbeite gern mit lebenden Komponisten: „Das
hilft mir bei der Arbeit mit den Toten“, denn mit denen lässt
sich keine Debatte mehr führen, keine direkte Kritik mehr
artikulieren und kein gemeinsames Experiment mehr durchführen.
Das Spektrum der knapp 80 Minuten in der – jetzt Ende April –
beinahe noch winterlich kühlen Mischanlage mit ihren akustisch
günstig wirkenden, apart farbig ausgeleuchteten Betontrichtern
reichte von der quirligen F-Dur-Etüde Nr. 13 („Phil Glass mit
zu viel Kaffee“) bis zur depressiv pendelnden Nummer fünf in
f-Moll, die in ihrer Kargheit unter Ólafssons Händen eine
Expressivität ohnegleichen entwickelt.

Er habe diese Porträtreihe sehr genossen, bekennt der Pianist
im Gespräch: das Essener Publikum, die spannenden Locations
und  nicht  zuletzt  die  Gelegenheit,  sich  in  verschiedenen
Genres  zu  präsentieren,  haben  für  ihn  die  Zeit  in  Essen
„amazing“ gemacht.



Die  Natur  des  Menschen
erkunden  –  Programm  der
Ruhrtriennale
geschrieben von Bernd Berke | 29. April 2023

Auch  diesmal  eine  zentrale  Spielstätte  der
Ruhrtriennale: die Bochumer Jahrhunderthalle. (Foto: ©
Jörg Brüggemann)

Rühmen ist eine Kunst, auf die sich nicht alle verstehen. Ganz
anders  heute  bei  der  Programm-Pressekonferenz  zur
Ruhrtriennale,  die  streckenweise  geradezu  schwärmerisch
verlief.  Das  überwiegend  weibliche  Leitungsteam  um  die
Intendantin  Barbara  Frey  ließ  nach  und  nach  sämtliche  am
Festival  beteiligten  Künstlerinnen  und  Künstler  hochleben.
Darüber wurden die geplanten 90 Minuten arg knapp.
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Intendantin  und  Sparten-Leiterinnen  gingen  überdies  einfach
mal davon aus, dass die Kreativen doch sicherlich samt und
sonders  allseits  bekannt  seien.  Nun,  für  ausgesprochene
Triennale-Afficionados  und  dito  Habitués  mag  das  wohl
zutreffen. Oder eben für die Macherinnen selbst. Ich möchte
hingegen wetten, dass nicht ausnahmslos alle Medienschaffenden
sofort bei allen Namensnennungen gänzlich im Bilde waren. Aber
was soll’s. Manche Vorhaben klingen wirklich vielversprechend,
andere beim ersten Hinhören etwas gewöhnungsbedürftig. Oder
halt „interessant“; ganz nach dem offenherzigen Motto: „Dann
lasst doch mal sehen!“

Vom 10. August bis zum 23. September werden an 12 Orten in den
Städten  Bochum,  Duisburg,  Essen  und  Dortmund  (Rachmaninow-
Projekt „Abendlob und Morgenglanz“, ab 16. Augustin in der
Zeche Zollern) insgesamt 34 Produktionen und Projekte gezeigt,
darunter fünf Uraufführungen. Vielfach handelt es sich – wie
bei der Ruhrtriennale üblich – um Mischformen („Kreationen“)
zwischen  Schauspiel,  Musiktheater,  Tanz,  Performance  und
sonstigen Künsten. Auch der Film kommt diesmal (im Bochumer
„Metropolis-Kino“) deutlicher zu seinem Recht als sonst. Noch
mehr  Zahlen?  Bitte  sehr:  Alles  in  allem  wird  es  113
Veranstaltungen  geben,  der  recht  ordentliche  Jahresetat
beträgt rund 16 Millionen Euro.

Nun aber gilt’s der Kunst, notgedrungen anhand von wenigen
Beispielen:

Die  Eröffnungspremiere  (10.  August,  Kraftzentrale  im
Landschaftspark Duisburg-Nord) inszeniert Barbara Frey selbst.
Als Koproduktion mit dem Wiener Burgtheater, aber zuerst im
Revier zu sehen, steht William Shakespeares immer noch und
immer  wieder  wunderbar  rätselvoller  „Sommernachtstraum“  auf
dem Spielplan. Barbara Frey sieht das im zauberischen Wald
angesiedelte Stück in inniger Verknüpfung mit dem zentralen
Festival-Themenkreis: Was ist die Natur des Menschen und wie
behandelt dieses seltsame Wesen die Natur um sich herum? Es
gehe bei Shakespeare um alles: Kunst, Natur, Macht, Eros und



Traum. Kein leichtes Unterfangen also, aber wohl ein reichlich
lohnendes. Übrigens habe der weltberühmte Dramendichter auch
schon Angst um die Natur gekannt. Schon zu seiner Zeit seien
großflächig Wälder abgeholzt worden.

Inszeniert  den
„Sommernachtstraum“
als  Eröffnungs-
Premiere:
Ruhrtriennale-
Intendantin Barbara
Frey.  (Foto:  ©
Daniel  Sadrowski)

Die größte Musiktheater-Poduktion heißt „Aus einem Totenhaus“
(Premiere am 31. August, Jahrhunderthalle Bochum) und stammt
vom  Komponisten  Leoš  Janáček.  Seine  Vorlage  waren  Fjodor
Dostojewskis „Aufzeichnungen aus einem Totenhaus“, in denen
der Schriftsteller seine Leiden im sibirischen Arbeitslager
geschildert hat. Die mit rund eineinhalb Stunden Spielzeit
ziemlich  kurze  Oper  wird  von  Dmitri  Tcherniakow  in  Szene
gesetzt. Das Publikum soll sich dabei durch eine finstere
Gefängniswelt bewegen, die Trennung zwischen Bühne und Parkett
werde  aufgehoben.  Zuschauer  würden  den  Mitgliedern  des
Ensembles  beispiellos  nah  kommen,  heißt  es.  Zuschauerinnen
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natürlich auch. Durchgängiges „Gendern“ ist im Triennale-Team
versiert ausgeübte Pflicht.

Zumindest  indirekte  Bezüge  zur  industriellen  Ruhrgebiets-
Vergangenheit hat das Musiktheater-Vorhaben mit dem Titel „Die
Erdfabrik“  (ab  11.  August,  Gebläsehalle,  Duisburger
Landschaftspark).  In  der  Auftragsproduktion,  realisiert  von
dem Komponisten Georges Aperghis und dem Schriftsteller Jean-
Christophe Bailly, sollen sich Bergbau-Minen als metaphorische
Orte erweisen. Drunten, im tiefsten Dunkel, verwirre sich die
gewöhnliche  Ordnung  der  Welt,  hier  müssten  Ur-Ängste
überwunden werden, wie Barbara Eckle ausführt, die Leitende
Dramaturgin fürs Musiktheater der Triennale. Zugleich habe der
Gang in die Tiefe mit unvordenklichen Zeitschichten zu tun,
die Kohle lagere dort seit vielen Millionen Jahren.

Eine besondere Tanzproduktion verspricht „Skatepark“ der Dänin
Mette  Ingvargtsen  zu  werden,  die  sich  von  sozialen
„Choreographien“  der  Skateboard-Community  herleitet  und
selbige  künstlerisch  aufbereitet  (ab  12.  August,
Jahrhunderthalle Bochum). Bei den Konzerten ragt u. a. ein
„Schlagzeug-Marathon“ (26. August, PACT Zollverein in Essen)
heraus,  beispielsweise  mit  Billy  Cobham  und  Mohammed  Reza
Mortazavi.  „Play  Big“  (ab  21.  September,  Jahrhunderthalle
Bochum)  heißt  ein  groß  gedachtes  und  in  jeder  Hinsicht
raumgreifendes Zusammentreffen von Sinfonieorchester, Chor und
Bigband, bei dem es zu gleitenden oder auch kontrastreichen
Übergängen zwischen E-Musik und U-Musik kommen dürfte.

Mit dem dritten Teil dieser Ruhrtriennale endet vertragsgemäß
die Intendanz der Schweizerin Barbara Frey, die vordem u. a.
das  Schauspielhaus  in  Zürich  geleitet  hat.  Die
Journalistenfrage,  womit  sie  wohl  in  hiesigen  Breiten  in
Erinnerung  bleiben  werde,  mochte  sie  aus  nachvollziehbaren
Gründen nicht beantworten. „Lassen wir es offen.“

Durchzählen  unnötig:  Wir  haben  hier  selbstverständlich  nur
einen  Bruchteil  der  Produktionen  nennen  können.  Der  ganze



große „Rest“ steht im gedruckten Programmheft und auf der
Homepage des Festivals. Der Vorverkauf hat bereits begonnen,
er  läuft  seit  heute  (27.  April).  34.000  Tickets  sind  im
Angebot, bis zum 4. Juni gibt es einen „Frühbuchungs-Rabatt“
von 15 Prozent. Und nun bitte hier entlang:

www.ruhrtriennale.de

 

Schlechtes  Gewissen  im
Wohlstand  –  „Geld  spielt
keine Rolle“ von Anna Mayr
geschrieben von Bernd Berke | 29. April 2023
Nach ihrem bitteren Armutsbericht „Die Elenden“ (2020) legt
Anna Mayr nun ein Buch über ihren und anderleuts (letztlich
doch begrenzten) finanziellen Aufstieg vor: „Geld spielt keine
Rolle“.
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Der  Titel  ist  natürlich  nicht  wörtlich  zu  nehmen.  Im
Gegenteil. Geld spielt immer und überall eine Rolle, so lautet
der unumstößliche Befund. Über Geld redet „man“ nicht? Oh,
doch!  Hier  schon.  Jedes  einzelne  Kapitel  ist  mit  einem
konkreten  Geldbetrag  überschrieben:  „600  Euro  für  einen
Umzug“.  –  „200  Euro  für  Falafel“.  –  „225  Euro  für  eine
Katzentherapeutin“ – „149 Euro für einen Elektrogrill“. Und so
weiter, aus etlichen Lebensbereichen. Das Buch enthält somit
(bestürzend)  viele  und  genaue  Proben  des  bundesdeutschen
Alltags.

Als  Frau,  die  in  ärmlichen  Verhältnissen  am  Ostrand  des
Ruhrgebiets  aufgewachsen  ist,  „genießt“  Anna  Mayr  street
credibility. Ihre Mitteilungen fußen zuerst auf schmerzlichen
Erfahrungen, seither auch auf vielen Lektüren und Gesprächen.
Inzwischen geht es ihr finanziell ungleich besser und sie
macht sich oft ein schlechtes Gewissen daraus. Immer noch
wundert sie sich darüber, welche Dinge sie sich leisten und
erlauben  kann,  doch  schwindet  das  Staunen  allmählich.  Sie
hadert und ringt gleichsam mit sich selbst, ob sie sich diesen
Sinneswandel verzeihen kann. Bloße Reflexion und Wohlmeinen
reichen ja nicht aus. Irgendwann steht man mit seinem Geld
„auf der falschen Seite“.

Nicht Leistung, sondern glückliche Umstände

Schon der rasante Einstieg („Eat The Rich“) enthält steile
Behauptungen,  die  allerdings  einiges  für  sich  haben:
Erfolgreiche  berufliche  Laufbahnen  und  höheres  Einkommen
hätten gar nichts mit Leistung, sondern allemal mit Glück
(sprich:  Herkunft,  Erbschaften,  Beziehungen)  zu  tun.  Die
grundsätzliche  Ungerechtigkeit  hat  demnach  weitreichende
Folgen, auch für den Seelenhaushalt. Zitat: „Je mehr Geld man
den  Leuten  gibt,  desto  unempathischer  werden  sie,  desto
unsozialer verhalten sie sich (…) Reich zu sein erhöht die
Wahrscheinlichkeit,  schäbig  zu  sein…“  Wie  lautet  doch  das
derzeit medial dauerverwendete Modesätzchen: „Da hat sie einen
Punkt.“  Und  nicht  nur  diesen  einen.  „Geld  verdirbt  den



Charakter“ – haben ja auch schon unsere Großeltern gesagt,
sofern sie keine prallen Portemonnaies hatten.

Die  Autorin  Anna
Mayr. (Foto: © Anna
Tiessen)

Je  nach  Betrachtungswinkel  ist  ein  Besuch  beim
Bundespresseball in Berliner Edelhotel Adlon ein Tief- oder
Höhepunkt des Buches. Da lassen sich eben mancherlei Studien
zum  Gebaren  der  Wohlhabenden  betreiben.  Der  Autorin  wurde
dabei  reichlich  unbehaglich  zumute,  was  sich  durchaus
nachfühlen  lässt.  Der  uralte  Satz,  dass  Reichtum  nicht
glücklich mache, findet sich – in entschieden abgewandelter
Form – auch bei ihr: „Viele reiche Leute sind nicht besonders
glücklich. Weil sie immer denken, dass es noch nicht genug
ist.“ Wer sich und das Seine missgünstig vergleicht, kann sich
leicht benachteiligt vorkommen. Jeff Bezos, Elon Musk, Bernard
Arnault und Konsorten seien einmal weitgehend ausgenommen von
solcher Selbstquälerei. Aber wer weiß, ob nicht sogar sie auf
die Besitztümer von ihresgleichen schielen. Aber ich schweife
ab.

Ganz bewusst ohne finale Moral

Zurück zu irdischen Verhältnissen. Gar viele Phänomene und
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Situationen  kommen  einem  bekannt  vor.  Da  geht  es  etwa  um
(vielfach  unsinnigen)  Konsum  als  Trost  und
„Leistungsnachweis“,  um  die  Gemengelage  zwischen  dem  Kauf
eines Brautkleids und den Fallstricken von Eheverträgen, ums
komplizierte Verhältnis zwischen Haupt- und Zuverdienern, um
die  feinen  Unterschiede  zwischen  gesetzlich  und  privat
Versicherten… Geld durchdringt eben alles und jedes. Mit mehr
Geld nehmen so manche Sorgen und Leiden ab, da lebt es sich in
aller Regel gesünder. Ohne genügend Geld wissen viele nicht
aus noch ein und sterben folglich früher.

In einem Exkurs verteidigt Anna Mayr geradezu trotzig ihren
vor Jahren neu entdeckten Hang zu vegetarischer und veganer
Ernährung. Einst hat sie das Recht der weniger Begüterten auf
Schnitzel  verteidigt,  heute  hält  sie  das  für  einen
gesundheitsschädlichen Fehler. Vorschriften will sie freilich
niemandem machen. Aber zuraten möchte sie gern.

Sehr deutlich an die finanziellen Grenzen stößt die Autorin –
mit  den  allermeisten  anderen  Menschen  –  beim  tollkühnen
Vorhaben, eine Immobilie in Berlin zu erwerben. Mit normalen
Gehältern,  selbst  im  relativen  Komfortbereich,  geht  das
einfach nicht mehr.

Und die Moral von der Geschicht‘? Gibt es nicht. Ganz bewusst
und  explizit  verweigert  Anna  Mayr  eine  allgemein  gültige
Schlussfolgerung  aus  all  ihren  Beobachtungen.  Mit  unserem
Verhältnis zum Geld müssen wir also selbst klarkommen. Doch
sie hat dazu ein paar Fährten gelegt. Vertrackt genug: Wer
sich dieses Buch kaufen kann, zählt schon mal nicht zu den
ganz Bedürftigen. Auch kluge Denkanstöße sind käuflich.

Anna  Mayr:  „Geld  spielt  keine  Rolle“.  Hanser  Berlin.  172
Seiten. 22 Euro.

___________________________________________

Nachbemerkung:  Als  einstiger  Redakteur  der  Westfälischen
Rundschau freue ich mich besonders über zwei Leute, die ihre



journalistischen  Anfänge  in  Lokalredaktionen  dieser  Zeitung
hatten: Navid Kermani, heute hochgeachteter Publizist und u.
a. Friedenspreisträger des Deutschen Buchhandels, hat seinen
Weg in der WR-Lokalredaktion Siegen begonnen. Und just Anna
Mayr, jetzt vielzitierte Politik-Redakteurin der „Zeit“, ist
aus der WR-Redaktion in Unna hervorgegangen.

 

Von  Unna  bis  Bangkok  –
Unbewohnbarkeit der Städte im
fotografischen
Langzeitprojekt
geschrieben von Frank Dietschreit | 29. April 2023

Der 1961 in Wolfsburg geborene Fotograf Peter
Bialobrzeski  ist  ein  kreativer  Unruhegeist.
Wenn der Foto-Künstler keine Uni-Seminare hält,
ist er mit seiner Kamera unterwegs, erforscht
die Geheimnisse der deutschen Kleinstädte und
die  Abgründe  der  globalen  Mega-Metropolen.
Seine Arbeiten werden weltweit ausgestellt und
mit zahlreichen Preisen ausgezeichnet.

Seit einiger Zeit widmet er sich einem Langzeitprojekt: Die Stadt zu
Beginn des 21. Jahrhunderts ist das Thema seiner „City Diaries“, mit
denen er der Frage nachgeht, ob unsere Vorstellung vom Bild einer
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Stadt,  gespeist  aus  Vorurteilen,  Vorgefundenem  und  medial
Vermitteltem, in ein spezifisches Bild überführt werden kann. Die
Bibliothek der „City Diaries“ umfasst inzwischen 19 Bücher.

Die Reiseroute seiner Foto-Safaris scheint keinem Muster zu folgen,
ein Auswahl-Prinzip ist nicht erkennbar. Manche Stadterkundung mag im
Zusammenhang mit Einladungen zu Vorträgen und Ausstellungen entstanden
sein. Wissen will er, wie sich die Globalisierung auf die Architektur
der Stadt auswirkt und kulturelle Unterschiede eingeebnet werden, wie
Menschen ihre Stadt bewohnen und sie sich aneignen.

Unschärfen vor grauem Himmel

Bialobrzeski war in Kairo und Athen, Taipeh und Beirut, Wuhan und
Osaka, Dhaka und Yangon, Minsk und Belfast. Für seine jüngsten „City
Diaries“ hat es ihn von der deutschen Provinz bis ins ferne Asien
verschlagen – von Unna über Sarajevo bis nach George Town und Bangkok.
Er kennt keinen kulturellen Dünkel und keine Berührungsängste, das
Kleine ist ihm genauso wichtig wie das Große, das Detail genauso lieb
wie das Gesamtbild. Sein fotografisches Erkenntnis-Interesse ist im
besten Sinne egalitär und demokratisch.

Format (14 x 21 Zentimeter) und Umfang (96 Seiten) aller Bände sind
identisch  und  unterliegen  einer  strengen  Systematik.  Die  Fotos
scheinen auch immer auf dieselbe Art und Weise nachbearbeitet zu sein.
Immer ist der Himmel leer und grau, immer scheinen die Städte von
einer feinen Staubschicht bedeckt uu sein, immer werden die Fotos mit
langer  Belichtungszeit  geschossen  oder  mehrere  ähnliche  Fotos
ineinander montiert, so dass alles, was sich bewegt, egal ob Mensch
oder Auto, etwas Verwischtes und Unscharfes, etwas Nicht-Fassbares
bekommen.



Scheußliches Durcheinander

Der Fotograf logiert in einem Hotel mitten in der Stadt und erweitert
von Tag zu Tag seinen Radius, bis er in die angrenzenden Vororte und
an  die  ausufernden  Ränder  vordringt.  Er  fotografiert  nie  die
touristischen Highlights, ein bekanntes Rathaus, ein wichtiges Museum,
eine kulturelle oder architektonische Besonderheit, die jeder mit der
Stadt  in  Verbindung  bringen  würde.  Sein  Interesse  zielt  auf  das
alltägliche Getriebe und Gewusel: Er beobachtet, wie sich Menschen
durch das von jeder Idee und jedem Sinn befreite Chaos der städtischen
Infrastruktur bewegen; wie sie achtlos an Bauwerken vorbei hetzen, die
scheußlicher kaum sein könnten; wie sie das Durcheinander von alten
Bauten  und  neuen  Läden,  von  grellen  Werbeplakaten  und  bunten
Straßenschildern  ausblenden;  wie  sie  die  überall  sichtbare
Verwahrlosung  des  öffentlichen  Raumes  vollkommen  gleichgültig
ertragen. Wie sie es irgendwie schaffen, ihren Alltag zu meistern, zu
leben  zwischen  glitzernden  Hochhausfassaden  und  verdreckten
Hinterhöfen, schicken Einkaufszentren und ihren von Autobahnen brutal
durchschnittenen  Wohnvierteln.  Und  wie  sie  sich  kleine  Oasen  des
Friedens schaffen und dem größten Lärm mit ein paar grünen Pflanzen
und weißen Plastikstühlen trotzen, die überall auf der Welt gleich
aussehen, auf denen man aber ausruhen und miteinander ins Gespräch
kommen kann.

Kultureller Kahlschlag als globales Phänomen

Am Beginn eines jeden Fotobandes stehen ein paar allgemeine Notizen.

https://www.revierpassagen.de/129762/von-unna-bis-bangkok-unbewohnbarkeit-der-staedte-im-fotografischen-langzeitprojekt/20230423_1221/51ii52po7el-_sx332_bo1204203200_


Die  Fotos  selbst  werden  nicht  beschrieben  oder  kommentiert,  sie
einzuordnen und zu verstehen ist allein die Aufgabe des Betrachters.
Im  „Bangkok  Diary“  notiert  der  Fotograf:  „Die  Stadt  hat  sich
dramatisch verändert. Sie verwandelt sich in ein anderes Singapur mit
Skywalks,  klimatisierten  Einkaufszentren  und  Kaffeeständen  im
westlichen Stil. Es ist jetzt einfacher, in den Straßen der Hauptstadt
von Siam einen Vanille-Latte zu kaufen als ein Pad Thai.“

Bei seinem Aufenthalt in George Town beschreibt er kopfschüttelnd,
welch fatale Wirkungen gut gemeinte Hilfe haben kann, wenn eine Stadt
zum UNESCO-Weltkulturerbe ernannt wird: „Aufgrund des Privilegs hat
das alte George Town jetzt einen ständigen Strom an Touristen, die
Cafés im westlichen Stil suchen, die dort Cappuccino, Kuchen und
Bagels anbieten. Ich finde es immer wieder seltsam, dass Menschen
Tausende  von  Flugmeilen  zurücklegen  und  dabei  tonnenweise  CO2
ausstoßen, um dann in Kneipen zu landen, von denen sie zu Hause genug
haben.“ Er hat keine Illusionen über die Dominanz des kapitalistischen
Konsums und des kulturellen Kahlschlag der Globalisierung.

Rätselhaft, wie Menschen das ertragen können

Irritierend:  die  Normalität  der  Verwahrlosung  und  Verwüstung,  die
Gleichgültigkeit der Menschen und die Unbewohnbarkeit vieler Stadt-
Areale.  Sarajevo:  eine  bizarre  Mischung  aus  Beton-Brutalismus  der
siebziger/achtziger Jahre und verspieltem Backsteindekor, auch gibt es
Ruinen  und  Grabfelder  aus  dem  Bürgerkrieg  direkt  neben  modernen
Glaspalästen  und  farbenfrohen  Werbeflächen,  Kirchen  und  Moscheen

https://www.revierpassagen.de/129762/von-unna-bis-bangkok-unbewohnbarkeit-der-staedte-im-fotografischen-langzeitprojekt/20230423_1221/51fbdmge8wl-_sy264_bo1204203200_ql40_ml2_


direkt  neben  Fitnessstudios  und  Wettbüros.  Bangkok:  ein
labyrinthisches Gewirr aus Kabeln und Leitungen, die über den Köpfen
der Menschen schweben, an dürren Masten hängen und sich wie dünne
Lebensadern durch die ganze Stadt ziehen. George Town: eine groteske
Melange  aus  asiatischen  und  europäisch-amerikanische  Elementen,
Pagoden-Bauten  neben  Kolonial-Villen,  chinesischen  Schriftzeichen
neben Werbung für Nescafé. Unna im Corona-Lockdown: ein optischer
Alptraum, eine menschenleere Einöde, ein ideenloses architektonisches
Nichts aus alten Fachwerkhäusern und grauem Beton. Rätselhaft, wie
Menschen das ertragen und aushalten können.

Im Herbst 2023 werden vier neue Bände der „City Diaries“ erscheinen.
Bialobrzeski entführt uns dann nach London und Turin, Vilnius und
Wilson (North Carolina), beobachtet und fotografiert wieder auf seine
Weise vom Zentrum zur Peripherie ausschreitend und präsentiert seine
Ansichten und Einsichten wieder im gleichen Format und Umfang: Was
richtig und wichtig ist, sollte man nicht ändern.

Peter Bialobrzeski: „City Diaries“ (Langzeitprojekt, bisher 19 Bände).
Neu bei Hartmann Books erschienen: „George Town“, „Unna“, „Sarajevo“,
„Bangkok“. Jeder Band hat 96 Seiten und kostet 22 Euro.

Nähe,  Alltag  und  Wirrnis  –
Andreas  Maiers  Roman  „Die
Heimat“
geschrieben von Bernd Berke | 29. April 2023
1970er Jahre in der hessischen Provinz (und eigentlich nicht
nur dort): In der Grundschulklasse sitzen gerade mal zwei
„Ausländer“-Kinder,  ein  Italiener  und  ein  Mädchen  aus
Bulgarien, das im gnadenlosen Urteil der Mitwelt als „wilde
Zigeunerin“ gilt. Wie lange scheint das her zu sein und wie
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unbegreiflich fern scheint es zu liegen! Andreas Maier muss es
in  seinem  neuen  Roman  „Die  Heimat“  geradezu  archäologisch
hervorholen. Dann aber kommt es uns doch verdammt bekannt vor.

Es  folgen  weitere  zeittypische  Szenarien:  bezeichnende
Vorkommnisse auf dem Schulhof; eine Schwester Adelheid, die
nahezu obszön in die Kreuzigung Jesu vernarrt ist und auf
entsprechend drastische Weise katholischen Religionsunterricht
erteilt. Das erste italienische Restaurant im Städtchen, die
Fernsehserie  „Holocaust“  und  der  bleierne  Herbst  des  RAF-
Terrorismus  sind  andere  Wegmarken  der  70er,  wie  sie  sich
fernab der Metropolen abgezeichnet haben.

Das Puzzle ergibt ein brüchiges Bild

Tatsächlich ergibt sich aus all dem, so diffus es erscheinen
mag, ein Umriss dessen, was damals als „Heimat“ nicht wirklich
wahrgenommen, sondern schlicht für selbstverständlich gehalten
und in seiner Vielschichtigkeit kaum begriffen wurde. Obwohl
es doch bereits Irritationen und Erschütterungen gegeben hat.
Die Mehrheit wollte sich eben nicht beirren lassen und sich
lieber  behaglich  einrichten  im  Vorhandenen.  Jaja,  die
Normalität.

Ein kleines Kabinettstück ist Maiers Erinnerung an die Anfänge
des Fremdsprachenunterrichts in Englisch und Französisch: In
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der Tat grotesk, welche Weltausschnitte einem da präsentiert
wurden. Wie seinerzeit die Partikel des Daseins im Englischen,
so  setzt  sich  auch  das  brüchige  Bild  der  eigenen  Heimat
zusammen wie ein immer umfassenderes, aber nicht unbedingt
deutlicheres  Puzzle  (worauf  auch  das  Titelbild  des  Bandes
abhebt, das Elvis Presley als US-Soldaten anno 1959 in Bad
Nauheim zeigt), angereichert mit immer anderen Aspekten, so in
Zeiten linker Bewusstwerdung eine harsche Ablehnung dessen,
was dem herkömmlichen Heimatbegiff entsprach. Aber auch das
war nur eine Teilansicht. Heimat sieht oft übersichtlich klein
und gemütlich aus, ist aber eine große Verwirrung.

Fortschreibung des Langzeitprojekts

Maier arbeitet sich durch die 80er und 90er Jahre bis in die
„Nuller Jahre“ vor. Die deutsch-deutsche Optik kommt hinzu und
stellt die eigene Heimat nochmals in einen anderen Kontext,
konfrontiert sie mit anderen Fragen. Irgendwann wird das Haus
der  Oma  bezogen,  wobei  sich  eine  Art  musealer,  doch  auch
alltäglich-lebensnaher Aspekt von Heimat zeigt. Und natürlich
drängt sich mit unheimlicher Macht die furchtbare deutsche
Vergangenheit, medial zugerichtet, an vielen Stellen hinein,
gleichsam in jede Ritze: Hitler, Hitler-Vergleiche, Hitler-
Parodien. Das ganze Programm. Hingegen findet sich zu Maiers
Verwunderung  keine  tiefer  gehende  Erzählung,  die  von  den
Opfern  handelt,  als  seien  die  Juden  damals  einfach  so
„verschwunden“.  Heimat  als  pechschwarzes,  kaum  je
„aufgearbeitetes“  Phänomen.

„Die  Heimat“  –  übrigens  dem  mittlerweile  90jährigen
Filmregisseur Edgar Reitz (famose Serie „Heimat“) gewidmet –
ist  eine  erneute  Fortschreibung  von  Andreas  Maiers
Langzeitprojekt,  mit  dem  er  die  Gegend  um  Bad  Nauheim,
Friedberg und die Wetterau bis hin nach Frankfurt/Main von
vielen Seiten her einkreist und bis ins Einzelne familiärer
sowie sonstiger Verzweigungen erkundet. Damit beschert er der
Region (und indirekt vielen Regionen) eine stetig anwachsende
Chronik  aus  persönlicher,  aber  auch  gesellschaftlich



geweiteter Perspektive; ein Unterfangen, dem man mit nicht
nachlassendem Interesse folgen kann.

Universelle Befunde aus der Region

Es ist ein beneidenswert detaillierter Erinnerungs-Fundus, den
Maier  nach  und  nach  vor  uns  ausbreitet.  Fast  möchte  es
scheinen, als könnte man just in solchen Büchern „heimisch“
werden. Freilich geht Maier mit derlei Anwandlungen durchaus
sanft ironisch um, konstruiert er doch als Rahmenhandlung den
Bau einer Ortsumgehung, die an Friedberg vorbei führen soll.
Auch so eine unscheinbare Pointe.

Hätte es nicht den wunderbaren und leider zu früh verstorbenen
Peter  Kurzeck  gegeben,  der  sich  in  benachbarten  Bezirken
Hessens umgetan und höchst intensiv davon Zeugnis abgelegt
hat, so würde man Maiers Projekt vielleicht als beispiellos
bezeichnen.  So  aber  gehört  es  wohl  in  Zusammenhänge,  die
letztlich auch den gleichfalls bewunderswerten und ebenfalls
zu früh verstorbenen Wilhelm Genazino mit seinen Streifzügen
durch  Frankfurt  geprägt  haben.  Zusammenhänge,  die
künstlerischen  Eigensinn  keineswegs  ausschließen.  Im
Gegenteil. Je genauer sie ihre „Heimat“ auf je besondere Weise
angeschaut  haben,  umso  universeller  und  existenzieller
erscheinen ihre Befunde. Ob das auch zum Tragen kommt, wenn es
in andere Sprachen übersetzt wird?

Andreas Maier: „Die Heimat“. Roman. Suhrkamp. 245 Seiten, 22
Euro.

Vorherige Romane aus dem Zyklus waren u. a.: „Das Zimmer“
(2010), „Das Haus“ (2011), „Die Straße“ (2013), „Der Ort“
(2015), „Der Kreis“ (2016), „Die Universität“ (2018) und „Die
Familie“ (2019).

_________________________

P. S.: Da gegen Schluss des Beitrags Wilhelm Genazino erwähnt
wird, hier noch ein Hinweis auf eine sehr empfehlenswerte



Neuerscheinung  aus  seinem  Nachlass  (übrigens  kein
Rezensionsexemplar, sondern im Buchhandel käuflich erworben):

Wilhelm Genazino: „Der Traum des Beobachters“. Aufzeichnungen
1972-2018. Hanser, 464 Seiten, 34 Euro.

 

Fröhlicher  Feminismus  der
Frühzeit:  Stummfilme  beim
Dortmunder Frauen Film Fest
geschrieben von Bernd Berke | 29. April 2023

„Aufräumen“,  dass  die  Bude  wackelt:  anarchisch-
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chaotische  Szene  aus  dem  französischen  Stummfilm
„Cunégonde  reçoit  sa  famille“  (1912).  (Frauen  Film
Festival  IFFF  Dortmund  +  Köln  /  Filmmuseum  EYE,
Amsterdam)

Vor rund 110 bis 120 Jahren sah die Frauenbewegung im Kino
noch etwas anders aus. Da war es wohl schon ein gewisses
Wagnis, wenn eine Frau – gern gemeinsam mit Freundinnen – den
Männern  ein  Schnippchen  schlug.  Oft  ging’s  dabei  frisch,
fröhlich und frei zu. Diesen Eindruck vermitteln jedenfalls
die ausgewählten Stummfilme, die beim Internationalen Frauen
Film Fest IFFF in Dortmund (diesmal wieder Hauptort) und Köln
(Nebenspielstätte)  gezeigt  werden.  Ein  paar  Beispiele  fürs
muntere Treiben der historischen „Komplizinnen“, wie sie beim
Festival heißen:

Die Herrschaften sind fort, vor allem der reiche Sack von
Hausherr,  diese  Witzfigur.  Das  geplagte  Dienstmädchen
Cunégonde bekommt derweil Besuch von hauptsächlich weiblichen
Verwandten.  Gemeinsam  räumen  sie  jetzt  endlich  mal  „so
richtig“ auf in der komfortablen Wohnung. Danach steht alles
knietief  unter  Wasser  –  und  sämtliches  Porzellan  liegt
zerschlagen am Boden. Anarchie! Klassenkampf! Frauenaufstand!
(„Cunégonde  reçoit  sa  famille“  –  Kunigunde  empfängt  ihre
Familie, Frankreich 1912).

Oder so: Vier lebenslustige junge Damen wollen ein Bad im See
nehmen, da kommt ein lachhafter Schutzmann angehumpelt, um es
ihnen zu verbieten. Sie schubsen ihn kurzerhand ins Wasser.
Siehste  wohl,  haha!  („Bain  forçé“  –  Erzwungenes  Bad,
Frankreich  1906)

Wahlweise auch so: Junge Frau bekommt Hausarrest von einer
grotesken  Gouvernante. Doch mit einigen Verkleidungs-Tricks
und  indem  sie  männliche  Dienstleute  becirct,  lotst  die
Eingesperrte ihre Schulfreundinnen zu sich, mit denen sie sich
prächtig amüsiert – freilich immer in Gefahr, entdeckt zu
werden.  („The  Classmate’s  Frolic“  –  Spaß  mit



Klassenkameradinnen,  USA  1913)

Frauenpower  mit  männlicher  Beihilfe  erleidet  der  beleibte
Galan, der einer Postangestellten nachstellt und einfach nicht
locker lassen will. Der unangenehme Patron wird schließlich am
Schalter so abgefertigt, dass er ein für allemal Ruhe gibt.
Wenigstens schon mal bei dieser Frau. („Les Demoiselles de
PTT“ – Die Mädchen von der (Postgesellschaft) PTT, Frankreich
1913)

Weitaus rabiater geht es zu, wenn Madame Plumette schlechte
Laune hat. Dann haut sie allen Leuten was „vor die Mappe“,
tritt gar einen Kerl gnadenlos in den Rinnstein und wirft zwei
Diebe aus dem Fenster. Am Ende wird sie jedoch überwältigt.
(„La fureur de Mme Plumette“ – Die Wut der Madame Plumette,
Frankreich 1912)

Technisch geradezu futuristisch mutet schließlich diese Story
an: Wissenschaftler experimentiert so intensiv mit Bildtelefon
(!), dass er seine Geliebte vernachlässigt. Deren Freundin
verkleidet  sich  als  Mann  und  macht  –  als  vermeintlicher
Liebhaber seiner Verlobten – den Erfinder bis zum Wahnsinn
eifersüchtig. („Love and Science“ – Liebe und Wissenschaft,
Frankreich 1912)

Das mag insgesamt recht harmlos anmuten, doch finden sich in
den  kurzen  Geschichten  etliche  Ansätze  zu  weiblicher
Widerspenstigkeit und zum Eigensinn. Sie mussten sich „nur
noch“  entfalten.  Die  dazu  nötige  Energie  war  bereits
vorhanden.  Dafür  sorgten  zumindest  die  lebendigsten  und
kreativsten  Ururur-Großmütter  heutiger  Frauen.  Eine  stolze
Tradition, fürwahr. Überdies tauchen in mehreren Filmen am
Rande schemenhaft Szenen weiblicher Drangsal und Dienstbarkeit
auf,  die  noch  den  frohsinnigsten  Szenenfolgen  einen
ernsthaften  Rahmen  geben.  Da  wird  klar,  wogegen  es  zu
rebellieren  galt.

Mit solchen Stummfilmen – die erwähnten dauern zwischen zwei



und 14 Minuten – verhält es sich darstellerisch allerdings so:
Da  musste  halt  kräftig  chargiert  werden,  um  zwischen
erläuternden Schrifttafeln die Intention vollends deutlich zu
machen.  Jede  mittlere  Gewissensnot  wird  zum  wahnwitzig
händeringenden Auftritt; wird jemand aus dem Zimmer geschickt,
reckt sich der hinaus weisende Arm dermaßen, dass ein heftiger
Wink mit dem Zaunpfahl dagegen eine Petitesse ist. Gut, wenn
die daraus erwachsende Komik gezielt und freiwillig eingesetzt
wird. Dann haben diese dramaturgischen Notwendigkeiten noch
heute ihren speziellen Reiz. Interessant wäre es übrigens,
auch deutsche Streifen jener Zeit zum Vergleich zu sehen.
Vielleicht ein andermal.

Die überwiegend französische Stummfilmauswahl stammt aus dem
reichen Fundus des Amsterdamer Filmmuseums EYE. Sie wird unter
dem Titel „Komplizinnen“ am Samstag, 22. April, um 18 Uhr im
Dortmunder Kino „SweetSixteen“ (Immermannstraße 29) gezeigt.
Der  „Cunégonde“-Film  gehört  zur  Langen  Filmnacht  mit  17
Kurzfilmen von 1912 bis 2023 – am Freitag, 21. April (ab 20
Uhr, ebenfalls im „SweetSixteen“).

Das gesamte Festival, dessen Vorläufer (in Dortmund hieß die
Chose anfangs „femme totale“) vor nunmehr 40 Jahren Premiere
hatten,  dauert  bis  zum  23.  April  und  gliedert  sich  in
zahlreiche  Sektionen,  weit  über  die  Stummfilme  hinaus
(Spielfilmwettbewerb, Panorama, Filmlust queer, Programm für
Kinder  und  Jugendliche  etc.).  Um  bei  all  dem  nicht  den
Überblick  zu  verlieren,  braucht  es  viele  weitere
Informationen.  Es  gibt  sie  hier:

www.frauenfilmfest.com

 

http://www.frauenfilmfest.com


Leidensweg eines unschuldigen
Menschen:  Bachs
„Matthäuspassion“ in Dortmund
und Essen
geschrieben von Werner Häußner | 29. April 2023

Das Freiburger Barockorchester spielte im Konzerthaus
Dortmund. (Foto von 2019: Freiburger Barockorchester)

Auf ihre je eigene Weise haben zwei Aufführungen von Johann
Sebastian Bachs „Matthäuspassion“ in Dortmund und in Essen
ihren  Beitrag  zur  „Recreation  des  Gemüths“  geleistet.  Was
sagen  die  geistlichen  Werke  heute  einem  weitgehend
säkularisierten  Publikum?

Ob Buß‘ und Reu‘ noch das Sündenherz entzwei knirschen? Was
hat die protestantische Schuld- und Sühnetheologie noch mit
uns zu tun, die sich in den Texten zu Johann Sebastian Bachs
„Matthäuspassion“ äußert? Jener Christian Friedrich Henrici,
Picander  genannt,  hat  ja  nicht  nur  den  Bibeltext
zusammengestellt,  sondern  in  den  Arien  reflektierende
Einschübe geschaffen, in denen sich ein gläubiges Individuum
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dem heilsgeschichtlichen Ereignis stellt: Christus, das Lamm
Gottes, leidet „auf unsre Schuld“, trägt unsere Sünden und
versöhnt uns mit Gott. Aber mit welchem Gott heute, da nicht
einmal  mehr  die  Hälfte  der  deutschen  Bevölkerung  Mitglied
einer der großen christlichen Kirchen sind? Geht das noch:
„Sünde“ als eine bewusste Entscheidung gegen Gott und seinen
Heilsplan?

Vielleicht sind die traditionellen Kontexte geschwunden, aber
das  Thema  selbst  ist  nicht  passé.  Ein  allzu  allgemeiner
Begriff von „Liebe“, wie er im Programmheft der Dortmunder
Aufführung der Bach’schen Passion an Gründonnerstag benannt
wird, dürfte kaum die Lösung sein. Aber auch jenseits bloßer
musikalischer  Faszination,  die  beide  Matthäuspassionen  in
Dortmund  und  an  Karfreitag  in  der  Philharmonie  Essen
wirkkräftig ins Bewusstsein riefen, bleibt aus allen barocken
Wortziselierungen doch ein Destillat: der Mensch, der sich
existenziell verfehlen kann, der sich seiner Unvollkommenheit
bewusst wird.

Nicht allein große europäische Kunstmusik

Schuldig fühlen sich Menschen heute vor der zerstörten Natur,
vor der Schreckensgeschichte von Kolonialismus oder Rassismus,
vor dem eigenen Anspruch auf Selbstoptimierung. Der Gott des
Gerichts ist ersetzt durch ein inneres Gericht. Und was von
Bach  jenseits  christlicher  Glaubensinhalte  bleibt,  ist  die
ergreifende  Schilderung  des  Leidenswegs  eines  unschuldigen
Menschen,  ausgelöst  durch  persönliche  Missgunst,  politische
Verstrickung und ein Schicksal, das den „Kelch des Leidens“
nicht  vorübergehen  lässt.  Die  Transformation  historisch
bedingter Formen des Glaubensausdrucks in einen gegenwärtigen
Verstehenshorizont  ist  unabdingbar,  will  man  eine
Matthäuspassion  nicht  lediglich  als  ein  Dokument  großer
europäischer Kunstmusik goutieren. Wenn Gott dabei außen vor
bleibt, ist das nicht im Sinne Bachs, macht die Passionen aber
nicht von vorneherein bedeutungslos.



So bleiben also immerhin die Zerknirschung und die Sehnsucht
nach einer „angenehmen Spezerey“ für den leidenden Jesus. Und
in dieser kunstvoll ausgeformten Arie zeigt sich in Dortmund
ein  Manko:  Die  Solistenrollen  besetzt  das  2004  gegründete
Vokalensemble Vox Luminis aus sich selbst. Die beiden Altus-
Sänger Alexander Chance und William Shelton treten jeweils aus
dem Chor heraus. Wer es ist, der gerade solistisch agiert, ist
nicht klar, denn das Programmheft gibt darüber keine Auskunft.
Wer auch immer Buß‘ und Reu‘ besingt: Die Stimme bleibt flach,
vom  konsonantenreichen  Knirschen  ist  wenig  zu  hören,  der
subtile Wandel von den Staccato-Zährentropfen zum kantablen
Bogen des angenehm lindernden Tröstens ist ebenso wenig zu
hören. Musikalische Rhetorik ist dieser Solisten Sache nicht.

Dortmund: Weicher Chorklang, verhaltene Impulse

So bauten sich in Dortmund ziemliche Gegensätze auf, denn der
von dem Bassisten Lionel Meunier geleitete Chor ist tadellos
aufgestellt. Er kleidet die Eröffnung „Kommt, ihr Töchter,
helft mir klagen“ in einen weichen, mit verhaltenen Impulsen
durchsetzten Klang, in dem die Knaben der Chorakademie am
Konzerthaus Dortmund mit leuchtender Präsenz punkten. In den
dramatischen  Chorstellen  lässt  Vox  Luminis   –  bei
abgerundetem, aber kernigem Klang – die dramatische Temperatur
deutlich  steigen.  Die  Choräle  allerdings  sind  kantenlos
poliert und die individuelle Harmonisierung verliert sich im
milden Mischklang.

Zudem zeigt sich als Nachteil, dass Meunier lediglich aus dem
Ensemble  heraus  einzelne  Impulse  gibt.  So  gepflegt  das
Freiburger  Barockorchester  auch  spielt,  so  geschmeidig  die
Flöten  intonieren,  so  fein  definiert  die  „Tropfen  meiner
Zähren“ auch fallen, so luftig und rhythmisch entschieden die
Streichersolisten auftreten: Der Orchesterklang, gestimmt auf
415  Hertz,  hätte  so  manchen  rhythmischen  oder
Artikulationsimpuls vertragen. Auch mit den Solisten gibt es
Abstimmungsprobleme im Tempo, die eine wache, ordnende Hand
rasch im Griff hätte.



Die beiden Soprane Zsuzsi Tóth und Gwendoline Blondeel zeigen
die  angeblich  „historisch  informierte“  anämische  Stimmfarbe
und  einen  flach  gebildeten,  durch  strikten  Verzicht  auf
natürlich  schwingendes  Vibrato  ausgebleichten,  in  der  Höhe
spitzigen Ton. Dem bemüht sich der Tenor Raffaele Giordani zu
entgehen  –  seine  Tongebung  ist  runder  und  körperlicher.
Raphael Höhn nimmt als feinstimmiger Evangelist für sich ein,
Sebastian  Myrus  ist  ein  Jesus,  der  die  Worte  behutsam
expressiv  gestalten  kann.

Essen: Reaktionsschnelles und vitales Musizieren

Justin  Doyle  in  voller
Aktion,  hier  2018  in  der
Hamburger  Elbphilharmonie.
(Foto: Matthias Heyde)

In  Essen  steht  in  der  Philharmonie  mit  Justin  Doyle  ein
kundiger Dirigent von der Akademie für Alte Musik und dem RIAS
Kammerchor  aus  Berlin.  Und  das  spürt  man  sofort:  Die
Koordination der Ensembles ist flexibel und reaktionsschnell,
der Klang sorgsam austariert, Rhythmus und Artikulation vital
zupackend.  Nicht  zuletzt  die  Choräle  sind  plastisch
ausgeleuchtet und lassen ihre harmonische Raffinesse erkennen.
Die  Akademie  für  Alte  Musik  spielt  konturenreich  und
detailfreudig,  Doyle  wählt  organische,  nicht  übertriebene
Tempi  und  hält  sich  –  etwa  in  dem  in  Dortmund
überdramatisierten Chor „Sind Blitze, sind Donner …“ – mit
rhetorischen Akzenten zurück, ohne das Drama zu unterkühlen.



Dafür  treten  Bläserstimmen  reizvoll  hervor,  und  wenn  die
Akademie für Alte Musik ihre Instrumenten-Vielfalt, etwa die
Doppelrohrblattinstrumente auspackt, sind Farbe und Ausdruck
garantiert.

Der RIAS Kammerchor (Foto: Matthias Heyde)

Wechselhaft auch die Eindrücke von den Solisten in Essen:
Patrick  Grahl  ist  ein  wohlklingender  Evangelist,  der  eher
nüchtern  als  melodramatisch  berichtet  und  auf  vokale  wie
sprachliche  Intensität  gleichermaßen  setzt.  Dominic  Barberi
gestaltet die Sätze Jesu enorm textaffin, gibt jedem Wort
eigenes Gewicht, achtet aber ebenfalls darauf, den Klang der
Stimme nicht deklamierend zu beeinträchtigen. Aoife Miskelly
bringt den üblichen, also kopfig-silbrigen „Barock“-Sopran mit
beengt  gebildeten  Tönen  mit,  Benjamin  Glaubitz  ist  ein
zuverlässiger, manchmal nicht ganz kontrollierter Tenor.

Mit Konstantin Krimmel werden Rezitativ und Arie „Am Abend, da
es kühle war“ zum spirituellen wie ästhetischen Ereignis. Der
Altus  Benno  Schachtner  hinterlässt  einen  zwiespältigen



Eindruck:  Beherrschte  und  entspannt  ausgeglichen  gesungene
Episoden wechseln ab mit solchen, in denen die Stimme ihre
Position nicht findet und der Ton seine Substanz verliert –
eine Art, die man von diesem Sänger, der zur Zeit an der Oper
Bonn als Ottone in Händels „Agrippina“ auftritt, sonst nicht
kennt.

Auf ihre je eigene Weise haben die beiden Aufführungen ihren
Beitrag  zur  „Recreation  des  Gemüths“  geleistet;  wenn  sie
darüber hinaus ihre Zuhörer zum Nachdenken über die Grenzen
der menschlichen Existenz und die große, unbeantwortete Frage
nach dem Sinn des Leidens – des Gottessohnes und zahlloser
Menschen  auf  diesem  Planeten  –  gebracht  haben,  hat  alles
künstlerische Bemühen seinen Sinn erfüllt.

Durch  die  virtuelle  Brille:
Ein  Opernbesuch  mit
Spitzentechnologie  auf  dem
Nasenrücken
geschrieben von Anke Demirsoy | 29. April 2023
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Kein Sonnenschutz: Die Besucher der Rheinoper tragen eine so genannte AR-Brille, die virtuelle Informationen zum Stück und zu den Interpreten einspielt (Foto: Lukas Voss)

Heute mal ein kleines Experiment: Wir lassen uns darauf ein,
eine  Opernpremiere  durch  eine  virtuelle  Brille  zu  sehen.
Korrekter gesagt, durch eine AR-Brille. AR steht für Augmented
Reality, zu deutsch eine erweiterte Wirklichkeit, für die es
natürlich  Computer  braucht.  Die  Brille  kann  während  der
Vorstellung  Untertitel  einblenden,  aber  auch  diverse
Informationen zum Stück und zu den Interpreten liefern.

Zudem  ist  sie  mit  drei  Live-Kameras  im  Orchestergraben
verbunden, die es ermöglichen sollen, dem Dirigenten sowie den
Musikerinnen und Musikern aus nächster Nähe zuzuschauen. Lässt
so  viel  Ablenkung  es  noch  zu,  sich  auf  das  Stück  zu
konzentrieren? Die Aufführung tief zu genießen? Diese Fragen
schweben über dem Pilotprojekt, für das sich die Rheinoper
Düsseldorf  mit  dem  ebenfalls  in  Düsseldorf  ansässigen
Unternehmen  Vodafone  zusammengeschlossen  hat.

Beide Seiten versprechen sich Vorteile von der Kooperation.
Die  Rheinoper  versucht  neue,  technikbegeisterte
Publikumsschichten zu gewinnen, will auch Trendsetterin sein,
die Erfahrungen an andere Häuser weitergeben kann. Vodafone
ist  daran  interessiert,  den  hochmodernen  Prototypen  in
möglichst vielen Sphären auszuprobieren. Nach Ausflügen in die
Welt des Fußballs (VfL Wolfsburg), in die Küche von Steffen
Henssler und in die Neurochirurgie von Universitätskliniken
deshalb jetzt die Zusammenarbeit mit der Oper.



Die  AR-Brille  ist  mit  einem  Handy  und  mit  einem
zusätzlichen  Akku  gekoppelt.  (Foto:  Lukas  Voss)

Nun aber rasch hinauf in den 2. Rang, wo insgesamt 30 teure
AR-Brillen  an  die  Gäste  der  Premiere  von  Erich  Wolfgang
Korngolds Oper „Die tote Stadt“ ausgegeben werden. Zum Etui,
das ziemlich groß ist, gibt es ein zusätzliches Handy, mit dem
die Brille per Kabel verbunden werden muss. Zudem einen Extra-
Akku, weil das Handy sonst während der knapp dreistündigen
Premiere  schlappmachen  würde.  Damit  hat  man  beide  Hände
ziemlich voll, und es hilft nur wenig, dass sich alles mit
einer kurzen Schlaufe um den Hals hängen lässt. Denn so ist es
kaum möglich, die Geräte zu bedienen.

Es  gibt  eine  kurze,  nicht  allzu  kompliziert  klingende
Einführung durch einen Vodafone-Mitarbeiter. Dann nehmen alle
Brillenträger ihre Plätze im 2. Rang ein, wo sie en bloc
sitzen.  Nur  an  dieser  Stelle  im  Haus  ist  der  5G-Empfang
problemlos möglich, der für den schnellen Austausch großer
Datenmengen nötig ist. Die Tickets für diese Plätze kosten
aber nicht mehr als sonst üblich.
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Displays leuchten auf, als das Licht im Saal herunter gedimmt
wird und Dirigent Axel Kober zum Pult strebt. Die meisten
scheinen zunächst leichte Schwierigkeiten zu haben, das Gerät
zu  starten.  Jeder  von  uns  blickt  aus  einem  etwas  anderen
Winkel  auf  die  Bühne:  Daher  muss  zunächst  das  Sichtfeld
ausgerichtet werden. Den Rahmen des entsprechenden Rechtecks
mit der Maus zu „packen“ und in die richtige Position zu
ziehen,  kostet  etliche  Versuche,  weil  das  nur  über  die
Bewegungen des Kopfes und der Augen geht.

Nur im 2. Rang ist der 5G-Empfang gut genug, um die AR-
Brille mit Gewinn tragen zu können. (Foto: Lukas Voss)

Dann ist es geschafft. Jetzt laufen die Untertitel nicht mehr
mitten durch die Szene, sondern so weit unten, dass die Sicht
nicht behindert wird. Aber sie ist stärker abgedunkelt als
gedacht. Über den eigentlich kräftigen Farben der Kostüme und
der Beleuchtung der Szene scheint ein graubrauner Schleier zu
liegen. Die Distanz zur Bühne wächst gefühlt; sie rückt in
noch  größere  Ferne.  Weil  unten  im  Sichtfeld  vier  Icons
aufleuchten, die man mit dem Blick ansteuern und öffnen kann,
ist es beinahe, als würde man zugleich am heimischen Computer
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und im Opernhaus sitzen. Es ist ein gefiltertes Erleben, wie
aus zweiter Hand.

Wer das Buch-Symbol anwählt, kann die Handlung des jeweiligen
Aktes  nachlesen.  Unter  dem  Personen-Symbol  verbergen  sich
Informationen  zu  denjenigen  Sängerinnen  und  Sängern,  die
aktuell  auf  der  Bühne  agieren:  keine  langen  Biographien,
sondern  lediglich  zwei  oder  drei  Sätze.  Auch  über  die
Düsseldorfer Symphoniker und den Dirigenten Axel Kober lässt
sich hier mehr erfahren. Wer sich ein wenig auskennt, braucht
das eigentlich nicht.

Das Icon „Live“, dargestellt durch eine Art Brille, steht für
die drei Webkameras im Orchestergraben, die sich hier anwählen
lassen. Deren Bilder entpuppen sich als enttäuschend unscharf
und ruckhaft. Die Bewegungen der Streicher sehen so abgehackt
aus, als seien Roboter am Werke. Noch störender wirkt sich die
Zeitverzögerung aus: Was das Auge sieht, hat das Ohr zwei
Sekunden zuvor bereits gehört. Das ist eher unbefriedigend,
lenkt auch vom Bühnengeschehen ab, weil es überblendet wird.

Weit sinnvoller sind kleine Informationshäppchen zum Stück und
zur Regie, die an ausgewählten Stellen der Oper automatisch
eingeblendet werden. Sie helfen zu verstehen, was auf der
Bühne geschieht und welchen Ansatz die Regie verfolgt. Und
doch verrät erst der Blick ins Programmheft, warum so viele
Puppen im Spiel sind. Der Witwer Paul, der sich in der „toten
Stadt“ Brügge ganz in die Trauer um seine verstorbene Frau
Marie vergraben hat, ist in der Inszenierung von Daniel Kramer
ein Puppenmacher. Als solcher versucht er, den Verlustschmerz
abzumildern, indem er ein möglichst originalgetreues Abbild
seiner Frau schafft.



Der  Witwer  Paul  (Corby  Welch),  in  der  Düsseldorfer
Inszenierung  von  „Die  tote  Stadt“  ein  Puppenmacher,
trauert um seine verstorbene Frau Marie. (Foto: Sandra
Then)

Als  Paul  der  Tänzerin  Marietta  begegnet,  die  seiner
verstorbenen  Frau  ähnlich  sieht,  kommt  die  an  Hitchcocks
„Vertigo“ erinnernde Handlung in Gang. Hin und her gerissen
zwischen der Verlockung einer lebenden Frau und der Treue zu
einer Toten, gerät Paul in einen zunehmend wirren Alptraum.
Erst am Schluss der Oper erwacht er mit der Erkenntnis, dass
er sich lösen und nach vorne gehen muss, einer ungewissen
Zukunft entgegen.

Gerne hätten wir die AR-Brille zwischendurch abgesetzt, um das
Opernerlebnis wie gewohnt zu genießen: live, ungeschnitten,
ungefiltert. Das ist zwar möglich, aber dafür muss die Brille
vom Handy entkoppelt werden. Mit der Folge, dass beim erneuten
Aufsetzen alle Einstellungen neu vorgenommen werden müssen.
Das ist lästig und lenkt erheblich ab. Vielleicht ist das der
Grund,  weshalb  so  viele  die  Brille  die  meiste  Zeit
aufbehalten?
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Fleißig  schreibt  jemand  neben  uns  während  der  Vorstellung
Textnachrichten.  Sollte  er  sich  mehr  für  sein  Handy
interessieren  als  für  die  Oper?  Falsch  geraten:  Der
Sitznachbar entpuppt sich als Mitarbeiter von Vodafone, der
Rückmeldungen  an  seine  Kolleginnen  und  Kollegen  gibt.  Man
stehe mit dieser Technik noch ganz am Anfang, gibt er im
Gespräch  zu.  Es  gebe  an  diesem  Zusatzangebot,  das  rein
freiwillig sei, noch viel Verbesserungsbedarf. Dem können wir
nur zustimmen.

(Informationen und Termine, auch zu „Das digitale Opernglas“,
unter https://www.operamrhein.de.)

Furchtlosigkeit,  Demut  und
Liebe – Helga Schubert über
den  Alltag  mit  ihrem
demenzkranken Mann
geschrieben von Frank Dietschreit | 29. April 2023
„Darum  sorgt  nicht  für  den  andern  Morgen“,  heißt  es  bei
Matthäus (Kapitel 6, Vers 34), „denn der morgende Tag wird für
das Seine sorgen. Es ist genug, dass ein jeglicher Tag seine
eigene Plage habe.“
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Diese  Bibel-Zeilen  stellt  Helga  Schuber  ihrem  neuen  Buch
voran:  „Der  heutige  Tag.  Ein  Stundenbuch  der  Liebe“
konzentriert sich ganz auf das Hier und Jetzt, das Schöne und
das Schreckliche des Moments. Es ist ein Buch, das furchtlos
und  bewegend  beschreibt,  wie  Liebe  und  Leid  Hand  in  Hand
gehen, wie qualvoll es ist, seinen schwer an Demenz erkrankten
Ehemann zu pflegen, einen ehemals starken Kerl und klugen
Kopf, der jetzt ans Bett gefesselt ist und sich einnässt, der
seine Frau oft nicht wieder erkennt und seltsame Dinge vor
sich hin brabbelt.

Helga Schubert ringt ihre Notizen dem Alltag ab und kann sie
nur nachts in den Laptop eingeben, wenn ihr Mann ein paar
Stunden  schläft  und  das  an  seinem  Krankenbett  platzierte
Babyphone, mit dem sie jeden seiner Atemzüge überwacht, einmal
Ruhe gibt.

Jahrzehntelang  wurde  das  Werk  von  Helga  Schubert  kaum
wahrgenommen.  In  der  DDR  war  die  Psychotherapeutin  und
Schriftstellerin wegen ihrer kritischen Haltung zum „realen
Sozialismus“  und  ihrer  religiösen  Bekenntnisse  eine
Außenseiterin. Im wieder vereinigten neuen Deutschland hatte
man kein Ohr für die leise und nachdenkliche Stimme einer
Autorin,  die  nur  noch  selten  in  ihrer  Wohnung  im
hyperventilierenden Berlin war, sich lieber in ihr altes Haus
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mit dem verwunschenen Garten in einem Dorf in Mecklenburg-
Vorpommern verkroch, der Natur Respekt zollte und dem Leben
Demut zeigte.

Als sie 2020 für ihren Geschichten-Band „Vom Aufstehen“ den
Ingeborg-Bachmann-Preis erhielt, war sie bereits 80. Aber noch
13  Jahre  jünger  als  ihr  Mann,  der  Psychologe,  Maler  und
Schriftsteller Johannes Helm, der inzwischen schwer erkrankt
ist und dem sie nun ihr neues Buch widmet. Denn die Liebe, die
sie  dem  Mann,  den  sie  im  Buch  nur  „Derden“  nennt,  nach
unzähligen gemeinsamen Jahren immer noch entgegenbringt, ist
durch nichts zu erschüttern. Nicht durch Katheter und Windeln,
die ständig gewechselt werden müssen, und auch nicht dadurch,
dass Helga Schubert kaum noch aus dem Haus kommt und fast jede
Einladung zu Lesungen ausschlagen muss, weil sie niemanden
findet, der sich ein paar Stunden oder gar für einen Tag um
ihren  Mann  kümmern  möchte.  „Jede  Sekunde  mit  dir  ist  ein
Diamant, sagt Derden zu mir und umarmt mich, als ich morgens
in sein Zimmer und an sein Pflegebett komme. Wir sind seit 58
Jahren zusammen. Zwei alte Liebesleute. Ist es morgens oder
abends, fragt er mich dann.“

Manchmal  ist  Helga  Schubert  zornig  und  traurig.  Dass  die
Politik die immer drängender werdenden Probleme von Alter,
Krankheit  und  Pflege  verdrängt,  macht  sie  fassungslos.
Meistens  aber  ist  sie  erstaunlich  gelassen,  erträgt  ihr
Schicksal, als sei es ihr von Gott aufgegeben. Als eine Ärztin
zu ihr sagt: „Hören Sie auf, ihm so hohe Dosen Kalium zu
geben. Damit verlängern sie doch sein Leben!“, denkt sie: „Was
für eine Anmaßung gegenüber der Schöpfung. Als ob ich Herrin
darüber sein dürfte. Ein bisschen Sahnejoghurt im Schatten,
eine Amsel singt, Stille. So darf ein Leben doch ausatmen.“

Helga Schubert: „Der heutige Tag. Ein Stundenbuch der Liebe“,
dtv, München 2023, 268 Seiten, 24 Euro.



Schmerzlicher  Verlust:  Der
Bonner  Operndirektor  Andreas
Meyer  ist  überraschend
gestorben
geschrieben von Werner Häußner | 29. April 2023

Andreas K. W. Meyer, Aufnahme aus dem Jahr 2012. Foto:
Christian Hahn

Die  Nachricht  ist  schockierend:  Einer  der  profiliertesten
Dramaturgen in der europäischen Opernlandschaft ist tot. „Mit
großer Bestürzung“ teilte das Theater Bonn am Ostermontag den
Tod  seines  Operndirektors  Andreas  K.  W.  Meyer  mit.  Meyer
verstarb mit 64 Jahren infolge von Herzversagen am Karsamstag,
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8. April 2023.

Andreas K. W. Meyer war keiner von denen, die sich an den Top-
Positionen  der  Aufführungsstatistik  entlanghangeln  und  ihre
Spielpläne basteln, garniert mal mit einer Rarität, mal mit
einer Uraufführung. Er schaute genau hin und durchforstete die
Geschichte der Oper nicht unter der fragwürdigen Annahme, der
historische Rezeptionsprozess habe in einer quasi natürlichen
Auslese  das  Beste  überleben  und  das  weniger  Gute  in  den
Archiven verschwinden lassen.

Er war sich der Bedingungen bewusst, unter denen gerade im
ideologisch  aufgeladenen  20.  Jahrhundert,  aber  auch  schon
zuvor Werke von den Bühnen verbannt wurden, deren Aktualität
sich  unter  veränderten  Konstellationen  und  in  einem
gewandelten  geistigen  Klima  heute  überraschend  offenbart.
Meyer hat bei einem untrüglichen Gespür für Qualität nicht
einfach  „Raritäten“  ausgraben  lassen,  sondern  die
Neuentdeckungen  stets  in  einem  größeren  historischen,
gesellschaftlichen  und  philosophischen  Kontext  betrachtet.
Genauso,  wie  er  scheinbar  Bekanntes  unter  veränderten
gesellschaftlichen  Bedingungen  aufregend  neu  zu  lesen
verstand,  so  etwa  die  Werke  Richard  Wagners.

Beispielhaft: Die Reihe „Fokus ’33“

Höhepunkt seiner Arbeit in den letzten Jahren war in Bonn die
ehrgeizige  und  einzigartige  Reihe  „Fokus  ’33“,  eine
„Forschungsreise  zu  den  Ursachen  von  Verschwinden  und
Verbleiben“. In diesem beispielhaft auf mehrere Spielzeiten
angelegten Inszenierungsreihe zeigte sich die Aktualität eines
modernen,  aber  weitgehend  vergessenen  Werks  wie  Rolf
Liebermanns  „Leonore  40/45“.  Die  Ausgrabung  von  Giacomo
Meyerbeers „Ein Feldlager in Schlesien“ brachte eine spannende
Facette des Pariser Meisters der „grand opéra“ und preußischen
Generalmusikdirektors auf eine opulent ausgestattete Bühne.

https://www.revierpassagen.de/124470/neuer-blick-auf-verschwundene-werke-mit-dem-projekt-fokus-33-fragt-die-oper-bonn-nach-mechanismen-des-vergessens/20220213_1227


Eine Szene aus Rolf Liebermanns „Leonore 40/45“ an der
Oper Bonn in der Inszenierung von Jürgen R. Weber und
der Ausstattung von Hank Irwin Kittel. Foto: Thilo Beu

„Asrael“  des  jüdischen  italienischen  Komponisten  Alberto
Franchetti konfrontierte mit einem symbolistischen, religiös
aufgeladenen  Stück  Operntheater  mit  faszinierender  Musik.
Meyers  Programmhefte  zu  solchen  aus  dem  Bewusstsein
entschwundenen Werken waren voluminöse Kompendien mit nicht
selten grundlegenden Beiträgen. Besonders am Herzen lag Meyer
die Wiederaufführung von Clemens von Franckensteins „Li-Tai-
Pe“.  Zuletzt  arbeitete  er  mit  Hochdruck  an  der  ersten
ungestrichenen  Wiederaufführung  von  Franz  Schrekers  „Der
singende Teufel“, deren Premiere am 21. Mai ansteht.

Seit 2013/14 an der Oper Bonn

Als Dramaturg prägte Andreas Meyer seit der Spielzeit 2013/14
das  Gesicht  und  die  Geschicke  des  Bonner  Opernhauses
entscheidend mit. Zu Beginn seiner Bonner Zeit brachte das
Haus Opern wie „Der Traum ein Leben“ von Walter Braunfels,
Emil Nikolaus von Rezniceks „Holofernes“ oder Hermann Wolfgang



von Waltershausens „Oberst Chabert“ zur Aufführung. Doch das
Interesse des 1958 in Bielefeld geborenen Musikdramaturgen und
–publizisten an solchen Entdeckungen setzte nicht erst in Bonn
ein, wurde dort aber von Intendant Bernhard Helmich nachhaltig
gefördert.

Die  Oper  Bonn,
letzte
Wirkungsstätte  von
Andreas Meyer, hier
mit  Werbung  für
„Li-Tai-Pe“  und
Giuseppe  Verdis
„Ernani“.  Foto  vom
Mai  2022:  Werner
Häußner

Nach  einem  privaten  Kompositionsstudium  bei  Rudolf  Mors
studierte Andreas K. W. Meyer ab 1981 Musikwissenschaft sowie
Kunstgeschichte und Germanistik an der Westfälischen Wilhelms-
Universität in Münster. 1987 begann er eine Tätigkeit als
freier Kritiker, unter anderem für die Frankfurter Rundschau
und verschiedene Rundfunkanstalten, vornehmlich für den WDR
und den BR.



Stationen in Kiel und Berlin

Von 1993 bis 2003 arbeitete er als Musikdramaturg an der Oper
Kiel,  zunächst  unter  Generalintendant  Peter  Dannenberg,  ab
1995  als  leitender  Musikdramaturg  sowie  ab  2002  als
Chefdramaturg Musik und stellvertretender Opernintendant unter
Kirsten  Harms.  2004  wechselte  er  zusammen  mit  ihr  an  die
Deutsche Oper Berlin, deren Chefdramaturg er bis 2012 war. Die
Wiederentdeckung von Franco Alfanos „Cyrano de Bergerac“ hatte
ein europäisches Echo.

Auch  ein  Zyklus  mit  weniger  bekannten  Werken  von  Franz
Schreker und die Neubefragung von Gian Francesco Malipieros „I
Capricci  di  Callot“  oder  Richard  Strauss’  „Die  Liebe  der
Danae“ verhalfen der Oper Kiel zu erheblichem überregionalem
Interesse.  An  der  Deutschen  Oper  Berlin  kamen  Alberto
Franchettis  „Germania“  und  Alexander  von  Zemlinskys  „Der
Traumgörge“ hinzu. Die „Szenen aus dem Leben der Heiligen
Johanna“  von  Walter  Braunfels  in  der  Regie  von  Christoph
Schlingensief wurden bei der Kritikerumfrage der Zeitschrift
Opernwelt  im  Jahre  2008  zur  „Wiederentdeckung  des  Jahres“
gekürt.

Andreas K. W. Meyer wird schmerzlich fehlen. Seine ruhige,
beharrliche  Ernsthaftigkeit,  sein  Humor  und  sein  enormes
Wissen sind nicht zu ersetzen. All jene, die ihn gekannt und
gemocht haben, werden ihn als Freund oder Ratgeber vermissen.
Was bleibt, ist Trauer, aber auch zuneigende Erinnerung und
Dankbarkeit für ein großes Lebenswerk.

Raus  aus  dem  ärmlichen

https://www.revierpassagen.de/129865/blos-raus-aus-dem-aermlichen-dortmunder-dreck-joerg-thadeusz-nachkriegs-roman-steinhammer/20230408_2015


Dortmunder  Dreck:  Jörg
Thadeusz‘  Nachkriegs-Roman
„Steinhammer“
geschrieben von Bernd Berke | 29. April 2023
Vorab eine persönliche Anmerkung, die mit dem vorliegenden
Buch zu tun hat: Vor allem die erste Hälfte dieses Romans habe
ich mit fliegendem oder angehaltenem Atem gelesen, weil – ich
den  anfänglichen  Haupt-Schauplatz  aus  frühester  Kindheit
„kenne“ oder wenigstens genau dort gelebt habe, bis ich sechs
Jahre alt war. An den durchgehenden Lärm der Bahnstrecke und
an den Güterbahnhof kann ich mich jedenfalls noch erinnern. Da
haben wir Kinder einmal Rüben aus Waggons geklaut und es gab
„eine  Tracht  Prügel“.  Ein  ähnlicher  Vorfall  aus  demselben
Jahrzehnt kommt auch im Roman vor…

Gemeint ist die Dortmunder Steinhammerstraße im Schatten der
damals noch mächtig aktiven Zeche Germania. Just dort hat der
Roman  „Steinhammer“  sein  Gravitations-Zentrum.  Verfasst  hat
ihn der TV-bekannte, 1968 in Dortmund geborene Moderator und
Journalist Jörg Thadeusz. Die Handlung kreist um den nachmals
ruhmreichen Künstler Norbert Tadeusz. (Ja, Freunde, T(h)adeusz
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einmal mit und einmal ohne „h“ ist korrekt). Jörg Thadeusz‘
Vater war ein Cousin des Malers. Ein eher schwach anmutender
Anstoß. Doch Jörg T. scheint zum Schreiben außerordentlich
motiviert  gewesen  zu  sein,  so  sehr  hat  er  sich  in  sein
familiäres Thema vertieft.

Kaum Hoffnung auf ein besseres Dasein

„Steinhammer“. Schon das klingt, als ob das Schicksal hier
unentwegt mit harten Schlägen niedersause. Und so war es ja
auch. Die Gegend ist – wir sind (nach einem Prolog von 1942)
zunächst im Jahr 1957 – ungemein dreckig, verrußt, kreischend
laut,  erbärmlich  und  ärmlich.  Folglich  sind  die  Menschen
vielfach verzweifelt und versoffen; halt so, wie sich manche
Unberatene in „feineren“ Gegenden noch heute das ganze Revier
vorstellen. Wer damals hier lebte, hatte so gut wie keine
Chance auf ein besseres Dasein. Allenfalls die Maloche im
„Pütt“, im „Loch“, konnte passable Einkünfte bringen – aber um
welchen  Preis  der  gesundheitlichen  Ruinierung!  Ansonsten
blieben,  wie  man  hier  ausgiebig  erfährt,  allenfalls
viertklassige  Arbeitsorte  wie  eine  heimische  Nähstube,  ein
baufälliger  Kiosk  oder  ein  dito  Spielzeug-  und
Schreibwarenladen.

Panoptikum der Ruhrgebiets-Typen vom alten Schlage

Dieses desolate Milieu schildert Jörg Thadeusz mit ordentlich
aufgetragenem Kolorit, wobei er sich hütet, die (sub)lokale
Mundart mit ihren derben Redensarten zu sehr zu strapazieren.
Gleichwohl lässt er ein wahres Panoptikum von Ruhrgebiets-
Typen  der  1950er  Jahre  auftreten:  Jupp,  den  Onkel  und
Stiefvater der Hauptperson Edgar (mehr zu ihm folgt gleich),
der einen Friseursalon betreibt und meistens sehr übel gelaunt
ist, der allzeit säuft und flucht. Ringsum vegetieren Leute
wie „Ötte“, wie „der Schäbbige“ oder der „Aschentonnen-Tiger“.
Schon  jetzt  möchte  man  wetten,  dass  dieser  streckenweise
saftige und süffige Roman irgendwann verfilmt werden wird. Ein
paar  geeignete  Darstellerinnen  und  Darsteller  würden  einem



schon  dazu  einfallen.  Und  ein  Musikstück  wäre  geradezu
Pflicht:  der  so  herrlich  leicht-sinnige,  zuversichtliche
Schlager „Es liegt was in der Luft“ (1954) mit Mona Baptiste
und Bully Buhlan, der in diesem Roman einige Momente der vagen
Hoffnung markiert.

Apropos Musik: Es gibt einen grandiosen Song, der mir bei der
Lektüre immer wieder eingefallen ist und der ziemlich genau
zur  smogdichten  Atmosphäre  der  Steinhammer-Kapitel  passt,
obwohl  er  aus  dem  proletarischen  England  kommt:  der  alte
Animals-Hit „We Gotta Get Out Of This Place“, gesungen von
Eric Burdon. Wir müssen hier weg. Egal, was es kostet. Und
wenn es das Letzte ist, was wir tun.

Diese notorischen Wutanfälle

Zurück zum Roman und hin zu den jungen Leuten, die in der
Steinhammerstraße  aufwachsen  müssen.  Sie  wollen  sich  nicht
einfach abfinden, sie wollen wirklich weg: der erwähnte Edgar,
damals noch nicht einmal 17, eine kaum fassbare Naturbegabung
im Zeichnen und Malen. Aber wie soll die Welt davon erfahren?
Sein bester Freund Jürgen, gleichaltrig, Sohn eines ertaubten
ehemaligen Deutschlehrers, daher mit Buchwissen und höheren
Zielen. Er träumt von einem komfortablen Leben in Amerika, wo
angeblich alle Leute über alle Annehmlichkeiten verfügen. Und
schließlich Nelly, mit der Edgar eine scheue und doch innige
Beziehung  hat,  immer  mal  wieder  von  seinen  notorischen
Wutanfällen durchkreuzt.

Schicksalsschlag auch hier: Nellys Mutter fällt der geistigen
„Umnachtung“ anheim, die damit quasi elternlose Nelly selbst
kommt durch autoritäre Fürsprache einer reichen (wegen ihrer
Nazi-Anwandlungen  verhassten)  Oma  aus  Mülheim/Ruhr  nach
Hamburg, wo sie für die Edelfirma Montblanc arbeiten darf.
Damit ist sie schon mal raus aus dem Ruhrgebiets-Elend. Ihr
gut  gepolstertes  Leben  wird  wenigstens  äußerlich  zur
Erfolgsgeschichte.  Und  auch  Jürgen  wandert  mit  Freundin
tatsächlich  in  die  USA  aus,  sozusagen  stilecht  mit



Riesendampfer ab Bremerhaven. Aber mit Flüchtlingskoffer.

Vom Kaufhaus bis zur Kunstakademie

Zwischendurch  haben  Edgar  und  Jürgen  im  Kaufhaus  Horten
gearbeitet, was schon ein erheblicher Aufstieg war. Jürgen
verkaufte  Kleidung,  Edgar  lernte  Schaufenster  dekorieren,
durfte aber bald auch größere Kreativ-Projekte anfassen. Ein
Abteilungsleiter  erkannte  seine  großen  Talente  und  sorgte
dafür, dass er (alias Norbert Tadeusz) zum real existierenden
Gustav  Deppe  an  die  Dortmunder  Werkkunstschule  kam  –  ein
weiterer Schritt zu künstlerischen „Weihen“, die er nie und
nimmer so genannt hätte.

Hin und wieder ist man versucht, chronologische Details zu
bezweifeln. Gewiss: Jörg Thadeusz hat spürbar sorgfältig und
in die Tiefe reichend recherchiert, doch gab es 1957 wirklich
schon  ein  Horten-Kaufhaus  in  Dortmund  oder  nur  einen
Vorläufer? Hat man seinerzeit schon „Geh sterben!“ gesagt oder
kam der derbe Spruch nicht viel später in Gebrauch? Eigentlich
Nebensache, oder? Wir lassen’s mal als offene Fragen stehen
und erwähnen keine weiteren dieser Sorte.

Die zweite Hälfte des Romans schildert überwiegend Edgars Zeit
an der Düsseldorfer Kunstakademie. Die war auch schon Anfang
der 60er Jahre eine Elite-Schmiede, in der sich Edgar abseits
der Malerei oft unwohl fühlt – neben manchen Schnöseln aus
reichen Elternhäusern. Steinreich statt Steinhammer… Haben wir
hier  einen  Schlüsselroman  mit  Kurzauftritten  von  lauter
Künstlerpersönlichkeiten  der  nachfolgenden  Jahrzehnte?  Nur
sehr bedingt. Jörg Thadeusz hat Personal und Gegebenheiten
teilweise  stark  verfremdet  und  kräftig  hinzu  erfunden.  So
kommt  Norbert  Tadeusz‘  Akademie-Lehrer  Joseph  Beuys
höchstpersönlich  nicht  vor,  jedoch…

Zwiespältige Lebensbilanz

Schließlich ergibt sich noch eine zwiespältige Lebensbilanz im
Vorfeld von Edgars 70. Geburtstag, den er in Spanien begeht –



übrigens viele Jahre nach einem bitter nötigen Alkoholentzug.
Abermals kommt es jetzt zu diesen herzbewegenden Begegnungen
zwischen  Ankunft,  Abschied  und  Bleiben,  die  diesen  Roman
überhaupt auszeichnen und die ahnen lassen, dass im Bann von
„Steinhammer“ fast nichts von wohltuend unbezweifelbarer Dauer
ist. Fast.

Der Wahrheit die Ehre: Thadeusz ist keiner von den ganz großen
deutschsprachigen Schriftstellern, er hat aber ein durchaus
achtbares bis beachtliches und lohnendes Buch geschrieben –
„well made“, wie man andernorts anerkennend sagt. Ich hab’s
„verschlungen“, nicht nur wegen der örtlichen Bezüge.

Jörg Thadeusz: „Steinhammer“. Roman. Kiepenheuer & Witsch. 344
Seiten, 23 Euro.

_________________________________

Lesungen (Auswahl)

Dienstag, 11. April, 20 Uhr: Pfefferberg Theater, Berlin
Mittwoch, 12. April, 19 Uhr: Keuning-Haus, Dortmund
Donnerstag, 13. April, 18 Uhr: Lehmbruck Museum, Duisburg
Samstag, 6. Mai, 20 Uhr: Centralkomitee, Hamburg

__________________________________

Nachbemerkung: Bildband zur Steinhammerstraße

Allmählich will es mir scheinen, als habe sich pfeilgrad in
der  Dortmunder  Steinhammerstraße  das  eine  oder  andere
exemplarische  Stück  westdeutscher  Nachkriegsgeschichte
abgespielt. Vor rund elf Jahren konnte ich an dieser Stelle
einen  ebenfalls  sehr  empfehlenswerten  Foto-Bildband
besprechen, der auch in jener Straße angesiedelt ist. Hier ein
Link zur damaligen Rezension:

https://www.revierpassagen.de/10682/vergehende-zeit-hier-im-re
vier-zum-beispiel-die-dortmunder-
steinhammerstrase/20120727_1521
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P. S.: Ich schätze mich glücklich, Norbert Tadeusz wenigstens
einmal  persönlich  erlebt  zu  haben  –  bei  einem
Ausstellungstermin  in  Bochum.  Sogleich  ist  er  mir  als
ausgesprochen  sympathischer  und  bodenständiger  Mensch
erschienen. Auch hierzu ein Link:

https://www.revierpassagen.de/1771/norbert-tadeusz-und-der-col
lagierende-blick/20090827_2231

Ruhrgebiet  –  Traumgebiet:
„Urbane  Künste  Ruhr“  wollen
ab Mai wieder Orte der Region
verwandeln
geschrieben von Bernd Berke | 29. April 2023
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Durch Schaum überfluteter und verwandelter Stadtraum:
Stephanie Lüning „Island of Foam“ (Schauminsel), Version
XIV, 2021, in Linz/Österreich. Ob es bei der Aktion in
Essen-Steele ähnlich zugehen wird? (Foto: © Violetta
Walkobinger)

Noch ist alles im Wachsen und Werden, doch es lässt sich schon
im Ungefähren darüber reden: Bei einer Online-Pressekonferenz
gab es jetzt einen ersten Überblick zu neuen Projekten von
„Urbane Künste Ruhr“. Sie befassen sich vom 5. Mai bis zum 25.
Juni mehr oder weniger direkt mit dem Generalthema „Schlaf“.

Damit wird die 2019 gestartete und 2021 fortgesetzte Trilogie
„Ruhr  Ding“  enden,  deren  erste  Ausgaben  „Territorien“  und
„Klima“  in  den  Blick  genommen  haben.  Allesamt  dehnbare
Themenfelder, fürwahr.

„Schlaf“ also. Unter diesem Losungswort sollen sich diverse
Orte im Ruhrgebiet als traum- oder auch alptraumnahe Gelände
erweisen,  wenn  nur  erst  Künstlerinnen  und  Künstler  ihnen
beigekommen sind. Manche Stätten haben freilich auch so schon
einigermaßen surreale Anmutungen. Wer es gerne in Zahlen hat,
bitte  sehr:  19  künstlerische  „Positionen“  werden  an  22
Standorten „sichtbar“, um im modischen Jargon zu bleiben.

Britta Peters, Leiterin von „Urbane Künste Ruhr“, bezeichnet
den Schlaf als universelles Thema. In der Tat: Es ist – wie
vordem  schon  Territorien  und  Klima  –  im  Grunde  dermaßen
ausufernd, dass es beliebig werden könnte. Allerdings wird der
Schlaf  sozusagen  regional  und  lebensweltlich  verankert,
nämlich auf Zeiten, Rhythmen und Schichten der Arbeit bezogen,
wie sie im Revier einmal üblich waren und längst im vielfachen
Wandel  begriffen  sind.  Peters  und  ihre  Assistenz-Kuratorin
Alissa  Raissa  Danscher  haben  dabei  abermals  auf  eine
mindestens gleichberechtigte, wenn nicht überwiegende Präsenz
von Künstlerinnen Wert gelegt. Warum auch nicht?



Verschiedene Zonen des Reviers
Nachdem 2019 vorwiegend die mittlere Schiene des Ruhrgebiets
(u. a. mit Dortmund, Bochum, Essen und Oberhausen) den Anfang
machte und 2021 der Norden (mit Gelsenkirchen, Recklinghausen,
Herten  und  Haltern)  folgte,  geht  es  diesmal  vor  allem
südwärts: nach Mülheim, Witten und Essen-Steele. Wo sind bei
all dem Hagen, Hamm oder z. B. die Kreise Unna oder Ennepe-
Ruhr  geblieben?  Nun,  das  Ruhrgebiet  ist  wohl  doch  zu
weitläufig,  um  jede  Ecke  zu  „bespielen“.

Ein Dreh- und Angelpunkt der neuen „Ruhr Ding“-Ausgabe ist
Mülheim, wo einst der Filmemacher und Sammler Werner Nekes
nachmals  ruhmreiche  Künstler  wie  Christoph  Schlingensief
(Oberhausen) und Helge Schneider (just Mülheim) „entdeckt“ und
gefördert  hat,  woran  Britta  Peters  aus-  und  nachdrücklich
erinnert.

Es mag also einen langjährig wirksamen Geist des Ortes geben,
an  den  sich  anknüpfen  ließe  –  mit  ausgesprochen
internationalem Horizont, was die Biographien der Mitwirkenden
angeht.  Nun  also  ein  paar  Projekt-Beispiele,  ohne  jeden
Anspruch auf Vollständigkeit. Es sind lauter Vorhaben, die
sich noch nicht vollends konkretisiert haben:

Projekte in Mülheim/Ruhr
Unter  Ägide  des  preisgekrönten  Filmemachers  Michel  Gondry
(geb. 1963 in Versailles) können Leute in der Alten Dreherei
zu Mülheim ihre eigenen Filme – drehen. Genre und Gestaltung
nach  Gusto.  Die  Resultate  erweitern  ein  bestehendes,  bei
ähnlichen  Aktionen  u.  a.  in  New  York,  Tokyo  und  Paris
entstandenes  Archiv  um  eine  Revier-Perspektive.

Katarina  Jazbec,  Künstlerin  und  Filmemacherin  vom  Jahrgang
1991 aus Slowenien, hat sich mit harten Arbeitswelten in einem
Hagener Steinbruch und einem Duisburger Stahlwerk befasst. Nik
Nowak (geb. 1981 in Mainz, in Berlin lebend) verwandelt einen



Übersee-Container unter der Mülheimer Konrad-Adenauer-Brücke
in  eine  Klangskulptur.  Viron  Erol  Vert  (geb.  1975,
aufgewachsen  in  Norddeutschland,  Istanbul  und  Athen)  will
einen typischen Ruhrgebiets-Kiosk mit Farben und Spiegelungen
in ein Kunstwerk zwischen Alltag und Traumwelt transferieren.

Projekte in Essen-Steele
„Ruhr Ding“ gastiert auch im Essener Stadtteil Steele, der in
den 1960er und 70er Jahren brutal autogerecht umgebaut wurde.
Auch hier bezieht sich ein Künstler auf die regionale Kiosk-
Kultur: Wojciech Bakowski (geb. 1979 in Posen) entwickelt eine
Installation im Inneren einer „Bude“. Ins ehemalige Wertheim-
Kaufhaus von Essen-Steele begibt sich unterdessen Nadia Kaabi-
Linke (geb. 1978 in Tunis, aufgewachsen dort und in Kiew, lebt
in  Berlin).  Ihre  Installation  zielt  auf  optische
Unendlichkeits-Effekte.  Auch  die  Fassade  des  einstigen
Kaufhauses wird künstlerisch bearbeitet – von Kameelah Janan
Rasheed  (geb.  1985  in  East  Palo  Alto).  Sie  will  auf  der
„Außenhaut“  des  Gebäudes  die  „architektonischen  und
historischen Schichtungen des Stadtraums“ (Ankündigungstext)
freilegen.  Gleichfalls  in  Steele  erkundet  die  polnische
Künstlerin Alicja Rogalska Zusammenhänge von Architektur und
sozialem Leben – insbesondere aus Frauensicht.

Besonders spektakulär verspricht die – ebenfalls in Essen-
Steele angesiedelte – Performance von Stephanie Lüning (geb.
1978  in  Schwerin)  zu  werden.  Lüning  ist  dafür  bekannt,
öffentliche Plätze mit bunten Schaumbergen zu überfluten –
auch für Kinder ein Hauptspaß, wie Aufnahmen früherer Aktionen
zeigen.

Projekte in Witten
Dritter Hauptort des Geschehens ist die von anthroposophisch
inspirierter Uni und Klinik mitgeprägte Stadt Witten. Auch
deshalb erhebt sich hier nach Ansicht der Kuratorinnen die
Frage nach der Zukunft des Körpers in der digitalisierten



Welt.

Melanie Manchot (geb. 1966 in Witten) hat mit der Filmkamera
Frauen bei ihrer nächtlichen Arbeit beobachtet: Pole-Dancerin,
Bäckerin,  Türsteherin,  Reinigungskraft.  Schon  kurze  Probe-
Sequenzen lassen einen eindrücklichen Film erwarten, der in
der Wittener WerkStadt gezeigt werden werden soll. Zugleich
bekommt Melanie Manchot eine Einzelausstellung im Märkischen
Museum der Stadt Witten.

Joanna Piotrowska (geb. 1985 in Warschau) bringt eine Körper-
Choreographie in Schaufenster-Vitrinen der früheren Wittener
Galeria Kaufhof. Nora Turato (geb. 1991 in Zagreb/Kroatien)
stattet den idyllischen „Schwesternpark“ in Witten mit einem
Klang-Parcours  aus.  Das  Wiener  Theaterkollektiv  „God’s
Entertainment“  versieht  derweil  den  örtlichen  Saalbau  mit
einer  großen  Raumskulptur  in  Form  eines  Oktopus‘  und
assoziiert  die  kantige  Form  des  Gebäudes  mit  einem
Kreuzfahrtschiff.

Zu  hoffen  wäre,  dass  sich  einige  (einstweilen  noch  etwas
nebulöse) Versprechen und Konzepte einlösen und dass sich der
etwaige  Eindruck  verflüchtigt,  hier  sei  eine  mehrjährig
eingeschworene  Gruppe  am  Werk,  die  „ihr  (Ruhr)-Ding“  nach
Belieben macht, ohne gar zu sehr auf breitere Wirksamkeit zu
achten. Wir lassen uns gern überraschen.

Urbane Künste Ruhr: „Ruhr Ding: Schlaf“. 5. Mai bis 26. Juni
2023.  Ausstellungen  und  Aktionen  im  öffentlichen  Raum  in
Mülheim/Ruhr,  Essen-Steele,  Witten  (dazu  als  nördlicher
„Satellit“: Gelsenkirchen-Erle).

Nähere Infos:

www.urbanekuensteruhr.de

 

 

http://www.urbanekuensteruhr.de


 

 

Wie  ich  dann  doch  kein
Sargträger wurde
geschrieben von Gerd Herholz | 29. April 2023

Hauptfriedhof Buer – Tritt ein! (Foto: Gerd Herholz)

Okay,  ich  will  hier  nicht  das  Lamento  anstimmen  vom
Selbstausbeuter im Kulturjob, der als Ruheständler mit karger
Rente  zu  kämpfen  hat.  Scheiß  drauf,  Schwamm  drüber.
Andererseits bleibt so einem wie mir nichts anderes, als beide
Augen  offen  zu  halten  nach  einem  520-Euro-Job,  der  auf
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Altersbezüge nicht angerechnet werden darf. Ansonsten hätte
man vielleicht noch die Wahl, den Kopf in den Gasherd zu
legen, solange einem das Gas noch nicht abgesperrt wurde.

Erfreulicherweise aber sprang sie mich tatsächlich an, diese
Kleinanzeige aus den Stellenangeboten: „Sargträger (m/w/d) für
Bestattungsunternehmen gesucht. Einsätze nach Absprache Mo.-
Sa. vormittags. Minijob-Basis. Führerschein erforderlich.“

Hm…, gestorben wird immer, wie man zurzeit überall sehen muss.
Vielleicht  könnte  ich  das  Unangenehme  mit  dem  Nützlichen
verbinden, Särge schultern und nebenbei auf Friedhöfen oder in
Friedwäldern Milieustudien zur Trauerarbeit betreiben. Hatte
nicht einst auch Jorge Luis Borges solchen Stoff zu seinen
„Memoiren  eines  Sargträgers“  veredelt?  Zumindest  aber  ein
bisschen Wallraffen beim Urnengang sollte doch möglich sein.

Dich, Gott, loben wir (Foto:
G. Herholz)

Ich fasste mir also mein wehes Herz und wählte die angegebene
Telefonnummer. Das sei ja schön, dass ich mich melde, sie
hätten schon viele Ruheständler in Lohn und Brot, alle seien
froh, mal ein paar Stunden rauszukommen, weg von häuslicher
Enge und angetrauter Nervensäge, hahaha. Ob ich denn auch fit
genug  sei.  Ja,  sicher,  gerade  erst  Übungsleiterschein  für
Breitensport  gemacht.  Super,  dann  solle  ich  mich  umgehend
unter tragfähig@bestattung bewerben.



Bewerben? Das hieße doch Arbeit, da hakte ich lieber nach. Und
also sprach der Bestatter-Tycoon: Etwas über Mindestlohn würde
gezahlt, 12,50 Euro, man solle möglichst Montag bis Freitag
verfügbar sein, auf Abruf. Man könne mit anderthalb bezahlten
Stunden  pro  Beerdigung  rechnen,  dabei  sei  der  Trauerraum
vorzubereiten, Blumenschmuck usw., dazu der Gang zum Grab,
danach aufräumen. „Und alles in anderthalb Stunden?“, fragte
ich. Klar, das ginge bei etwas Routine. Falls Beerdigungen
außerhalb der Stadt anfielen, müsse man zu einem Sammelpunkt
nach Schalke kommen, von wo aus man mit den Kollegen zum
auswärtigen Friedhof fahre. Bezahlt würde ab der Abfahrt vom
Bestattungsunternehmen.

Bei normaler Beisetzung komme man an einem Vormittag auf 18,75
Euro, außerhalb dann etwa auf 25 Euro. Überstunden würden
gegebenenfalls angerechnet.
Und  die  Benzinkosten?  Da  könne  man  nach  Vorlegen  von
Nachweisen  mit  Benzingutscheinen  rechnen.  „Aber  die
Berufskleidung  stellen  Sie?“  „Ne,  müssen  Sie  in  anderen
Berufen  ja  auch  selbst  kaufen.  Und  einen  schwarzen  Anzug
werden Sie von privaten Trauerfeiern her sicher noch haben!“
„Nein, habe ich nicht, ich gehe da immer in gedeckten Farben
hin.“ „Tja, dann müssten Sie den wohl kaufen. Wir können jetzt
nicht für alle Größen Anzüge vorrätig halten. Einen schwarzen
Mantel bekommen Sie bei Bedarf aber von uns geliehen.“ Mist,
genau davon habe ich tatsächlich selbst zwei.

Noch Plätze frei! (Foto: G.



Herholz)

Fazit:  Man  (m/w/d)  soll  sich  fünf  Vormittage  auf  Standby
schalten, um vielleicht an einigen Vormittagen zunächst 18,75
€ brutto zu verdienen. Eigene Fahrtkosten vorstrecken und auf
Erstattung hoffen. Schwarzen Anzug kaufen und ein paar Wochen
auf Friedhöfen gratis Tote tragen, weil man dessen Kosten
hereinzuholen hat. Mir schwante: So ein Job kann einen auch
selbst sehr schnell unter die Erde bringen. Work fast, die
hard.

P.S. Wochen später beklagte sich das Bestattungsgewerbe in
einem  großen  regionalen  WAZ-Artikel  darüber,  dass  der
Nachwuchs  fehle,  Sargträger  nicht  einmal  ansatzweise  so
zahlreich nachwüchsen wie Menschen stürben. Und immer weniger
Menschen seien bereit, als Sargträger zu arbeiten. Bestatter
müssen also improvisieren, gründen Pools. Immerhin gebe es
schon Versenkungsmaschinen, aber die seien bei Hinterbliebenen
nicht so beliebt.

Einen  Sargträger  haben  sie  bei  den  Recherchen  zu  diesem
Artikel allerdings nicht befragt. Was hätte der auch sagen
können? „Hier verdienze zum Leben zu wenig und zum Sterben zu
viel.“  Vielleicht  sind  deshalb  so  viele  Träger  so  oft
betrunken?

Berliner  Baustellen-Blues:
Pergamonmuseum  schließt  für
einige Jahre
geschrieben von Frank Dietschreit | 29. April 2023
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Licht und Schatten: Detail des Berliner Pergamonmuseums.
(Foto: © SPK / Stefan Müchler)

Während  draußen  auf  den  Berliner  Straßen  die  Nazis
marschierten  und  Hitlers  Machtergreifung  herbei  prügelten,
suchte der junge Kommunist und angehende Schriftsteller Peter
Weiss oft Zuflucht im damals neu erbauten Pergamonmuseum. Vor
allem der Pergamonaltar hatte es ihm angetan. Immer wieder
studierte er das gigantische Bauwerk aus dem 2. Jahrhundert
vor Christi, das einst zur Residenz der mächtigen Könige von
Pergamon gehörte und unter dubiosen Umständen in die deutsche
Hauptstadt geschafft wurde.

Die  auf  dem  Fries  dargestellten  Szenen  vom  ewigen  Streit
zwischen den Menschen und Göttern sowie die mühsam in den
Stein  gehauene  künstlerische  Kreativität  waren  für  ihn
Ausdruck der geschichtsbildenden Kraft des Klassenkampfes und
der  lichten  Zukunft  einer  Freiheit,  die  ohne  Kunst  nicht
auskommt. In seiner mehrbändigen „Ästhetik des Widerstands“
verwandelt er seine subjektiven Eindrücke in zeitlose Prosa.

Dass der Pergamonaltar schon seit acht Jahren verhüllt und
Auftakt für eine Komplett-Sanierung des maroden Museums ist,
hätte Peter Weiss sicherlich geschmerzt. Getröstet aber hätte
ihn  wohl  der  Gedanke,  dass  Modernisierung  und  Umbau  des
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zwischen  1910  und  1930  auf  der  Museumsinsel  errichteten
Gebäudes sowie die Restaurierung der Kunstwerke bei laufendem
Betrieb vonstatten gehen sollten und immer einzelne Bereiche
des  Hauses  (in  dem  auch  die  Antiken-Sammlung,  das
Vorderasiatische Museum und das Museum für Islamische Kunst
beheimatet sind) für das Publikum geöffnet bleiben sollten.
Doch daraus wird nichts: Der schöne Plan ist Makulatur.

Überraschende Ankündigung

Überraschend  verkündeten  jetzt  Hermann  Parzinger  (Stiftung
Preußischer Kulturbesitz) und Barbara Große-Rhode (Bundesamt
für Bauwesen) bei einer Baustellenbegehung den verdatterten
Pressevertretern  die  vollständige  Schließung  des
Pergamonmuseums: Schon ab Oktober 2023 wird eine der weltweit
bedeutendsten  Kunstsammlungen,  die  jährlich  eine  Million
Besucher anzieht, über Jahre nicht mehr zu sehen sein. Der
Pergamonaltar,  das  Ischtartor,  die  Prozessionsstraße  von
Babylon,  das  Markttor  von  Milet,  die  Fassade  des
Wüstenschlosses  von  Mschatta:  Diese  Wunder  der
Menschheitsgeschichte verschwinden hinter geschlossenen Türen,
während das von Kriegsschäden und Wassereinbrüchen stark in
Mitleidenschaft gezogene, auf schwammigen Grund und rissigem
Fundament stehende Museum mit neuester Technik ausgestattet
wird. In zusätzlich geschaffenen An- und Neubauten sollen die
umfassenden  Sammlungen  neu  sortiert  und  besser  sichtbar
gemacht werden.

Kostenpunkt mindestens 1,2 Milliarden Euro

Das bisher hufeisenförmige Gebäude bekommt einen neuen Flügel
und  wird  einen  Rundgang  durch  die  verschiedenen
Museumsbereiche ermöglichen. Im Kellergeschoss soll es eine
archäologische  Promenade  geben  und  eine  Verbindung  zu  den
anderen  Häusern  auf  der  Museumsinsel.  Veranschlagt  sind
Gesamtkosten  von  1,2  Milliarden  Euro,  hinzu  kommt  ein
Risikopuffer  von  300  Millionen  Euro  für  mögliche
Baupreissteigerungen.  Ein  schöner  Batzen  Geld  in  Zeiten



klammer Kassen. Für Hermann Parzinger, der dem Haus einen
„supermaroden  Zustand“  attestiert,  und  für  Barbara  Große-
Rhode,  die  das  von  der  Spree  umspülte  Gebäude  als
„havarieanfällig“  einschätzt,  ist  das  alles  aber
alternativlos: „Dieses Gebäude hat einen bestimmten Anspruch.
Den müssen wir mit unseren Bauarbeiten erfüllen. Wir müssen
dieses Gebäude seinem Wert angemessen zukunftsfest machen.“

Damit Sanierung und Restaurierung, Um- und Neubau nicht in
Gänze unter Ausschluss der Öffentlichkeit stattfinden, haben
die Chef-Planer ein paar Trostpflaster im Angebot. Der erste
Bauabschnitt  im  Nordflügel,  in  dem  sich  auch  der
Hellenistische und der Pergamonsaal befinden, soll im Jahr
2027 wieder für Besucher geöffnet werden. Der Südflügel aber
bleibt  bis  2037  geschlossen:  das  Ischtartor  und  andere
Wunderwerke bleiben also fast 15 Jahre lang für alle Kunst-
beflissenen Augen unsichtbar.

Enttäuschung für Kultur-Touristen aus aller Welt

Doch  nein,  halt!  Barbara  Helwing,  Direktorin  des
Vorderasiatischen  Museums,  verspricht  für  die  Zeit  der
Schließung  neuartige  Vermittlungskonzepte,  will  die
digitalisierten  Objekte  ihrer  Sammlung  in  einen  virtuellen
Museumsrundgang  verwandeln,  der  im  Internet  abrufbar  sein
soll. Auch eine Interims-Ausstellung einzelner Werke im nahe
gelegenen Pergamon-Panorama sei geplant. Darüber hinaus, so
Hermann Parzinger, wolle man einzelne herausragende Objekte
als Botschafter in andere Museen in Berlin und auch weltweit
verschicken, eine „Intervention“ im Hamburger Bahnhof und eine
thematische  Zusammenarbeit  mit  dem  Kupferstichkabinett  sei
vorgesehen, eine Kooperation mit dem Louvre in Vorbereitung.

Klingt doch ganz nett. Aber was haben die aus aller Welt
anreisenden Kunst-Touristen davon, wenn doch das Herzstück der
jährlich  von  über  3  Millionen  Besuchern  bevölkerten
Museumsinsel  einer  Baustelle  gleicht  und  sie  zentrale,
ikonische  Werke  der  Kunst-Geschichte  nicht  zu  Gesicht



bekommen? Außerdem kann heute ernsthaft niemand garantieren,
dass  die  Kosten  nicht  noch  ins  Uferlose  steigen  und  die
Bauzeit sich noch um Jahre verlängern wird. Wie beim Humboldt-
Forum  oder  dem  Berliner  Flughafen.  Die  Liste  der  nicht
eingehaltenen  Versprechungen  ist  lang.  Der  Berliner
Baustellen-Blues ist doch immer für ein paar Überraschungen
gut.

_____________________________

Info

Das Pergamonmuseum gehört zum Bauensemble der Museumsinsel und
zum Weltkulturerbe der UNESCO. Im Auftrag von Kaiser Wilhelms
II. wurde es von Alfred Messel im Stil des Neoklassizismus
geplant  und  von  1910  bis  1930  von  Ludwig  Hoffmann  in
vereinfachter Form gebaut. Im Rahmen eines „Masterplans“ zur
Sanierung der stark beschädigten Gebäude auf der Museumsinsel,
zu denen auch das Bode-Museum, das Alte und das Neue Museum
gehören,  wird  derzeit  das  Pergamonmuseum  für  die  geplante
Summe  von  1,2  Milliarden  Euro  (plus  300  Millionen  Euro
Risikopuffer) von Grund auf erneuert und umgebaut. Von Oktober
2023 an wird es komplett geschlossen. Bauabschnitt A soll ab
2027 wieder zugänglich sein, Bauabschnitte B erst 2037.


