
„Sprache lässt sich nicht mit
Normen lenken“ – Zum Tod von
Martin Walser: Erinnerung an
zwei  Gespräche  mit  dem
Schriftsteller
geschrieben von Bernd Berke | 28. Juli 2023

Martin  Walser  am  10.  Oktober  2013,
Frankfurter Buchmesse. (Foto: Wikimedia
Commons  /  Lesekreis,  Heike  Huslage-
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Koch).  Lizenz:
https://creativecommons.org/publicdomain
/zero/1.0/deed.en

Schon seit seinem Roman „Ehen in Philippsburg“ (1957), der die
gesellschaftlichen  Verhältnisse  der  1950er  Jahre  auf  den
Begriff  brachte  wie  kein  anderer,  war  der  Schriftsteller
Martin  Walser  einer  der  wichtigsten  Protagonisten  der
deutschsprachigen Nachkriegsliteratur. Jetzt ist er ist mit 96
Jahren  in  seinem  Haus  am  Bodensee  gestorben.  Aus  diesem
traurigen  Anlass  hier  noch  einmal  der  Wortlaut  zweier
Gespräche,  die  ich  1996  und  1998  mit  ihm  führen  durfte.
Zunächst der Text von 1996:

_____________________________________

Dortmund. Mit seinem Roman „Finks Krieg“ hat Martin Walser
(69) tiefen Einblick ins Innenleben eines Ministerialbeamten
gegeben,  der  im  Zuge  eines  Regierungswechsels  auf  einen
minderen  Posten  abgeschoben  wird.  Dieser  Fink,  einer
wirklichen  Person  nachgebildet,  aber  literarisch  zur
Kenntlichkeit gebracht, wird zum angstgepeinigten Kämpfer für
sein Recht. Walser stellte das bei Suhrkamp erschienene Buch
jetzt mit einer Lesung im Dortmunder Harenberg City-Center
vor. Dort traf ihn die Westfälische Rundschau zum Gespräch.

Sie  haben  die  vor  wenigen  Tagen  publizierte  „Frankfurter
Erklärung“  mitunterzeichnet,  einen  entschiedenen  Protest
vieler Autoren gegen die Rechtschreibreform. Kommt das nicht
zu spät?

Martin Walser: Ich hatte immer mein Leid mit dem Duden und
mußte mich immer gegen Lektoren durchsetzen, die unter Duden-
Diktat meine Manuskripte korrigiert haben. Mit nachlassender
Energie habe ich immer auf meinen Schreibungen beharrt.

Nennen Sie uns ein Beispiel?

Walser:  Mein  Paradebeispiel  ist  „eine  Zeitlang“.  Ich  hab‘
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stets „eine Zeit lang“ in zwei Wörtern geschrieben. Der Duden
verlangt es in einem Wort, was ja völlig unsinnig ist. Es
stimmt  weder  historisch  noch  rational.  Nach  der  neuen
Rechtschreibung dürfte ich’s auseinander schreiben. Das ist
für  mich  ein  Fortschritt.  Nur:  Es  ist  eine  autoritär
ausgestattete  Reform.  Sie  behebt  einige  Idiotien  und
installiert dafür andere. „Rau“ ohne „h“, da möcht‘ ich mal
wissen, wer sich das ausgedacht hat…

Und wieso erheben Sie erst jetzt Einspruch?

Walser: Nun, weil Friedrich Denk (Deutschlehrer und Literatur-
Veranstalter in Weilheim, d. Red.), der die Sache angeregt
hat, mich jetzt befragt hat. Ich selbst hätte gedacht: Na,
schön. Das ist gut, das ist blödsinnig – und hätte es dabei
belassen. Weil ich sowieso nicht praktiziere, was im Duden
steht.  Schauen  Sie:  In  meinem  Roman  „Brandung“  steht  die
Wortfolge „zusammenstürzender Kristallpalast“. Das müßte ich
in Zukunft auseinander schreiben: „zusammen stürzender“.

Eine Sinnverfälschung?

Walser: So ist es. Hoffentlich sehen die Leute nun, daß solche
Sprachnormen relativ sind. Vielleicht bildet sich gerade dann
ein bißchen mehr Freiheit gegenüber den Regeln. Denn Sprache
ist doch Natur – und sie ist Geschichte. Beides läßt sich
nicht mit Normen lenken. Ich schreibe ja mit der Hand, folge
einem rein akustischen Diktat in meinem Kopf. Wenn ich das
nachher lese: Das ist so unorthographisch, so grotesk. Wenn
ich Ihnen das zeigen würde, würden Sie sagen: „Das ist ein
Analphabet.“ V und F geht da durcheinander wie „Fogel und
Visch“. Schreibend ist man eben nicht auf Duden-Niveau.

Mal abgesehen von der Rechtschreib-Debatte: Ansonsten hat sich
–  Stichwort:  Deutsche  Einheit,  die  Sie  früh  und  vehement
befürwortet haben – die Aufregung um Sie ein wenig gelegt.

Walser: Zum Glück. Aber ich krieg‘ immer noch genug ab. Ein
Rezensent hat geschrieben, er höre in „Finks Krieg“, in der



politischen Tendenz „Marschmusik“. Seit der Diskussion um die
Einheit haben die mich in diese Richtung geschickt, diese
Arschlöcher! Der Peter Glotz empfindet in meinem Roman „dumpf-
deutsche  Fieberphantasien“.  Ein  anderer  hat  sinngemäß
geschrieben: „Der Walser hat sich vom linken Kämpfer zum CSU-
Festredner der deutschen Einheit entwickelt.“ Und das in einer
Buchbesprechung.

Worte, die sich in Sie hineinfressen?

Walser: Ja, ja, ja. Ich wandere geistig aus d i e s e r Art
von Gesellschaft aus. Ich will damit nichts zu tun haben, mit
diesen Einteilungen – links, rechts. Mein Hausspruch lautet:
„Nichts ist ohne sein Gegenteil wahr.“ In mir hat mehr als
eine Meinung Platz. Ich hab‘ in den 70er Jahren erfahren, wie
die Konservativen mit mir umgegangen sind. Damals hieß es: „Du
bist  ein  Kommunist.“  Jetzt  weiß  ich,  wie  die  Linken  mit
Andersdenkenden umgehen. Es ist noch verletzender. Und ich
meine  nach  wie  vor:  Das  größte  politische  Glück,  das  die
Deutschen in diesem Jahrhundert hatten, ist diese Einheit. Die
Misere steht auf einem anderen Blatt, aber sie hat Aussicht
auf Behebung. Die Misere vorher war aussichtslos.

Und „Finks Krieg“, ist das der Roman über unsere politische
Klasse?

Walser:  Für  mich  ist  es  der  Roman  über  einen  leidenden
Menschen. Übrigens war die Vorarbeit sehr quälend. Ich habe
zwei  volle  Jahre  Material  studiert.  Furchtbar.  Immer  nur
notieren ist entsetzlich. Ein unguter Zwang. Ich bin auch
nicht ganz gesund geblieben dabei. Ich habe manchmal gedacht:
Vielleicht hört es überhaupt nicht mehr auf, vielleicht wirst
du nie Herr des Verfahrens, vielleicht bist du nie imstande,
frei zu schreiben. Mein neues Projekt hat deswegen gar nichts
mehr mit Quellen und Recherchen zu tun. Es wird ein Buch über
meine Kindheit – so, wie sie mir heute vorkommen möchte.

______________________________________________



…und hier der Text vom Oktober 1998:

Dortmund.  Mit  seinem  Roman  „Ein  springender  Brunnen“  hat
Martin  Walser  (71)  einen  grandiosen  Erfolg  erzielt.
Lesepublikum und Presse waren beeindruckt von dieser stark
autobiographisch geprägten Geschichte einer Dorf-Kindheit in
der NS-Zeit.

In die politische Diskussion geriet Walser durch seine am 11.
Oktober gehaltene Frankfurter Rede zur Friedenspreisverleihung
des  Deutschen  Buchhandels,  in  der  er  sich  gegen  allzu
eingefahrene  Wege  der  „Vergangenheitsbewältigung“  und  gegen
die  „Instrumentalisierung  von  Auschwitz  für  gegenwärtige
Zwecke“ wandte. Daraufhin warf ihm Ignatz Bubis (Zentralrat
der Juden in Deutschland) „geistige Brandstiftung“ vor. Jetzt
las  Walser  im  Dortmunder  Harenberg  City-Center
(Mitveranstalter:  Westfälische  Rundschau  und  Buchhandlung
Krüger) aus seinem Roman. Bei dieser Gelegenheit sprach die WR
mit ihm.

Haben Sie mit derart barschen Reaktionen auf Ihre Frankfurter
Friedenspreis-Rede gerechnet?

Martin Walser: Natürlich nicht. Mit so etwas kann man nicht
rechnen. Solche Wörter können einem ja vorher nicht einfallen,
mit  denen  man  da  beworfen  wird.  Wenn  mich  jemand  als
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„geistiger Brandstifter“ bezeichnet, dann ist das seine Sache.
Ich kann das gar nicht kommentieren, weil ich es auch nicht
verstehen kann. Und mich mit Rechtsradikalen wie Frey und
Schönhuber zu vergleichen, weil die angeblich „auch nichts
anderes sagen“… Da habe ich ein anderes Sprachverständnis.

Sind Sie verbittert?

Walser: Verbittert nicht, aber entsetzt. Ich bin doch kein
Dauerobjekt  für  Beleidigungen!  Zum  Glück  gab  es  ja  auch
unendlich viele andere Reaktionen, so wie noch nie. Das Thema
hat sich noch lange nicht erledigt. Die Affäre wird in der
Entwicklung dieses Themas in diesem Land eine Wirkung haben –
welche, das bleibt abzuwarten.

Ihr Roman ist fast durchweg begeistert aufgenommen worden.
Waren Sie erstaunt?

Walser:  Mh.  Das  darf  mich  nicht  erstaunen.  Es  hat  mich
unheimlich  gefreut.  Ich  habe  noch  nie  so  rasch  so  viele
briefliche  Leser-Reaktionen  bekommen.  Ich  war  mir  ja  beim
Schreiben des Romans eines gewissen Risikos bewußt. Es hat
mich gerührt, daß die meisten meine Auffassung teilen, daß man
auf diese Art über „damals“ schreiben kann.

Ein paar wenige Rezensenten haben moniert, Sie hätten die
Schrecken des NS-Regimes nicht erwähnt.

Walser: Ja. Das ist absurd. Dieses NS-Regime kann auch auf
andere Weise vorkommen, ohne daß das Stichwort „Auschwitz“
fallen  muß.  Wer  das  zu  einem  Pensum  macht,  zu  einer
Pflichtaufgabe,  der  muß  damit  rechnen,  daß  er  nur
Lippenbekenntnisse bekommt. Die meisten haben aber begriffen,
daß in meinem Text die NS-Zeit präsent ist, so wie sie aus der
Perspektive des Kindes Johann präsent sein konnte.

Was bedeuten Lesereisen für Sie? Eher eine Last oder eine
Chance, vom Publikum etwas zu bekommen?



Walser: Ich mache solche Reisen vielleicht zu oft. Ich werd s
sicher nicht mehr sehr lange machen, aber diesmal schon noch.
Ich probiere den Text eben gerne in Sälen. Man weiß ja nie so
genau, wie die Leute reagieren. Ich hatte es mir diesmal sehr
schwer  vorgestellt.  Meine  bisherigen,  oft  neurotischen
Romanhelden habe ich pointiert dargeboten. Das hat den Leuten
eingeleuchtet, da haben sie sich wiedererkannt. Jetzt hab ich
diesen fünfjährigen Johann im Jahr 1932. Da war ich nicht so
sicher, ob das überhaupt vorzulesen ist. Doch es geht, sehr
gut  sogar.  Ich  muß  sagen:  Die  Leute  in  diesem  Land  sind
einfach fabelhaft. Da redet man immer vom Fernsehen – und dann
kommen Abend für Abend viele hundert Menschen zu den Lesungen
und hören zu und reagieren unheimlich lebendig. Toll! Es gibt
noch  eine  literarische  Gesellschaft.  Das  hat  kein  bißchen
abgenommen. Wer das Gegenteil behauptet, hat keinen Kontakt
mit der Wirklichkeit.

Vielleicht sind Sie eine rühmliche Ausnahme?

Walser: Nein, nein. Drei meiner vier Töchter schreiben ja
auch. Sehr verschieden voneinander – und keine wie ich. Eine
von  ihnen  schreibt  sogar  viel  schöner,  poetischer  und
schwieriger als ich. Und doch macht sie bei Lesungen ähnlich
gute Erfahrungen.

Eine erstaunliche Familie. Haben Sie Ihre Töchter Johanna,
Alissa und Theresia als Kinder zum Schreiben angehalten?

Walser: Um Gottes Willen, nein. Nicht einmal zum Lesen. Es ist
halt so gekommen. Außerdem ist die Sache nicht so heiter, wie
sie klingt: Ich kenne den Preis des Schreibens. Man schreibt
nicht, weil es einem gut geht. Im Gegenteil.

Eigentlich wollten Sie ja keine Interviews mehr geben.

Walser:  Nun  ja,  diese  Kommentierungs-Funktion  wird  einem
„über“ – daß man immer seine eigenen Sachen auslegen soll. Im
Gegensatz  zum  Interview  kommt  beim  Roman  keine  bestimmte
Meinung  heraus.  Ein  Roman  bewegt  sich  schwebend  und



landungsscheu…

Rudi  Stephans  einzige  Oper
„Die  ersten  Menschen“  in
Frankfurt:  Tobias  Kratzer
entdeckt  ein  aktuelles
Endzeitstück
geschrieben von Werner Häußner | 28. Juli 2023

Begehren am Ende der Zeit: Ambur Braid (Chawa) und Ian
Koziara (Chabel). (Foto: Matthias Baus)

Die  Frau  steht  am  Fenster  und  schaut  hinaus  auf  sanft
geschwungene Hügel, grüne Hecken, blühende Rapsfelder unter
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blauem Himmel. Im Raum waltet werkelnd ein Mann, pflegt ein
Beet unter einer UV-Lampe. Ein Stromaggregat ist zu erkennen,
neben der Wohnküche eine Kammer mit Dosen und Einmachgläsern.
Bis zu 200.000 Prepper bereiten sich Schätzungen zufolge in
Deutschland auf einen Zivilisationskollaps vor; auf der Bühne
der Oper Frankfurt blicken wir in Rudi Stephans Oper „Die
ersten Menschen“ auf eine Familie, die in ihrem Bunker eine
solche Katastrophe überlebt hat.

Nach draußen geht der Weg über einen Schacht, der nur mit
Schutzmaske erklettert wird. Die Naturidylle in den Fenstern
erlischt bei einem Stromausfall und erweist sich als bloße
Projektion auf LED-Screens. Frau, Mann, zwei erwachsene Söhne:
die letzten Menschen stehen vor uns.

Tobias Kratzer, ab 2025 Intendant der Hamburgischen Staatsoper
und ein gesuchter Regisseur („Tannhäuser“ in Bayreuth), hat
das Thema der Oper virtuos umgedeutet, ohne dem Sujet Gewalt
anzutun. Denn eigentlich geht es um Adam und Eva, Kain und
Abel – das ist das Personal von Rudi Stephans Oper aus dem
Jahr 1914. Der höchst begabte Komponist blieb 1915 in der
heutigen Ukraine auf einem Schlachtfeld des Ersten Weltkriegs,
eines von Millionen sinnlosen Opfern; einer, dessen Genius
elend ausgelöscht wurde.

Passionierte, drängende Musik
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Die Sehnsucht nach
dem  „wilden  süßen
Weib“  führt  zu
einem  ersten
Gewaltausbruch:
Iain  MacNeil
(Kajin) und Andreas
Bauer  Kanabas
(Adahm).  (Foto:
Matthias  Baus)

Welches Potenzial in dem 28-Jährigen am Erwachen war, eröffnet
Sebastian Weigle dem Ohr mit dem sinnlich-üppig aufblühenden
Frankfurter Opern- und Museumsorchester – die letzte von 38
Premieren mit ihm in 15 Jahren als Generalmusikdirektor in
Frankfurt. Eine würdige Wahl: Die Epoche der in die Moderne
hinüberklingenden Spätromantik liegt dem Dirigenten besonders
nahe,  das  hat  er  mit  Richard  Strauss  oder  Franz  Schreker
bewiesen. Und der junge Rudi Stephan zeigt in jedem Moment
seiner passionierten, drängenden Musik, dass er alle Mittel
seiner  Zeit  verlegenheitslos  beherrscht.  Es  gibt  keine
Durchhänger in den zweieinhalb Stunden.

Schon  in  der  ersten  Szene  deckt  Kratzer  auf,  welche
psychischen  Konstellationen  die  Beziehungen  bestimmen.  Auch
dass  die  Figuren  der  Bühne  mehr  repräsentieren  als  ein



individuelles Schicksal. Es geht um Lebenstriebkräfte, die den
Zugang eines Menschen zu seiner Welt bestimmen: Sehnsucht nach
Nähe und Zuwendung (Eva), Arbeit und Weltgestaltung (Adam),
sexuelles Begehren (Kain) und Erfahrung des Transzendenten,
die sich im Begriff „Gott“ verdichtet (Abel). Das Libretto
verwendet  die  hebräischen  Namens-Umschriften  Adahm,  Chawa,
Kajin und Chabel mit einem dialektischen Sinn: Die Personen
werden  näher  an  die  jüdische  Heilige  Schrift  gerückt,
gleichzeitig  markieren  die  Bezeichnungen  eine  Distanz  zur
christlich-lateinischen  Überlieferung  und  zur  biblischen
Thematik des Sündenfalls und der gestörten Gottesbeziehung.

In diesem Setting entwickelt sich eine Familienkonstellation,
die eher an Ibsen, Strindberg und Freud denken lässt als an
die Bibel. Adahm ist der unermüdliche Gestalter, der auch nach
der Katastrophe aus seinem Geiste die Welt „neu pflanzen“
will. Seine Emotionen sind „im Brunnen in der Brust“ tief
verschüttet. Chawa formuliert nach einem an Wagners „Tristan“
erinnernden  Englischhorn-Solo  in  großen  erotisch  geladenen
Bögen ihre Sehnsucht nach Nähe, unverständlich für ihren Mann,
der den Sinn des Lebens in Arbeit sucht, ein „höheres Eden“
schaffen  will:  Das  „neue  Kleid“  für  seine  Frau  ist  eine
praktische  Schürze.  Explizit  und  von  explosiver  Musik
drastisch unterstützt, formuliert das Libretto das Erwachen
von Kajins jugendlich ungestümer Sexualität: Aus unbestimmtem
Drängen – er „fühlt nicht, was es ist, und fühlt doch, es ist
da“  –  kristallisiert  sich  das  Begehren,  das  sich  auf  die
einzige  Frau  dieser  hermetischen  Welt,  seine  Mutter  Chawa
richtet.

Präziser Sprach-Expressionismus

Der  heute  völlig  unbekannte  Dramatiker  Otto  Borngräber
(1874-1916)  hat  diese  Entwicklung  in  der  überspannt
expressionistischen  Sprache  des  Librettos  ohne  blumige
Umschreibung ausgedrückt – so explizit, dass die Uraufführung
seines Schauspiels 1912 in München zum Skandal geriet und das
Stück verboten wurde. Bei aller möglichen Kritik am Pathos der



Worte:  Borngräber  erfasst  die  menschlichen  Triebkräfte
ungeniert direkt, anders als etwa Hugo von Hofmannsthal im
raunenden  Ungefähr  seiner  allegorischen  und  symbolischen
Verschlingungen.

Ambur  Braid  (Chawa)  und  Iain  MacNeil  (Kajin).  Foto:
Matthias Baus.

Wenn sich Kajins aggressive Suche nach der Erfüllung seines
sexuellen  Begehrens  zuspitzt,  wechselt  der  Schauplatz  auf
Rainer Sellmaiers Bühne. Im düsteren Licht (Joachim Klein)
wird  eine  zerstörte  Welt  sichtbar.  Baumstümpfe,  ein  hoch
gemauerter  Kamin,  ein  aschgrau  ausgebranntes  Auto.  Die
Gestelle  von  Kinderschaukeln  und  ein  wunderhaft  farbenfroh
gebliebenes Aufblas-Schwimmbecken signalisieren: Hier könnte
einst ein Garten Eden gewesen sein, ein Zauberland verlorener
Kindheit, bevor die Schlange dem Menschen das Wissen um „Gut“
und „Böse“, die Distanz zu sich selbst und zu seiner Umwelt
eröffnet hat. Hier legen Chabel und Chawa ihre Masken ab, hier
kommt es in einer Mischung aus religiöser Ergriffenheit und
zitterndem Begehren zum Sex. Kajin, der zu kurz gekommene
Bruder, oft begleitet vom „schmutzigen“ Instrument Saxophon,



erschlägt  Chabel  in  einem  urgewaltigen  Ausbruch  purer
Verzweiflung,  ohnmächtig  seiner  ausbrechenden  Gewalt
ausgeliefert.  In  solchen  Momenten  zeigt  sich,  wie  genau
Kratzer die Personen führen kann, wie gekonnt er die inneren
Kräfte und Konflikte der Charaktere freilegt.

Das  Ende  umreißt  noch  einmal  den  ganzen  Horizont  des
Geschehens  –  und  Stephans  Oper  bezieht  in  ihre  Dramatik
Eckpunkte  der  Religionskritik  ein,  die  bis  heute  gültige
Fragen stellen. Es geht um den Begriff des Existenz Gottes:
Ist „Gott“ eine grenzenlose Lüge, schaffen wir ihn uns selbst,
um unserer durchs All taumelnden Welt einen Sinn zu geben? Hat
alles Geschehen seinen Grund, aber der ist ein Fluch (Adahm)?
Was bringt es dem Leben, wenn ich einen Begriff von Gott habe
(Chawa)?  Und  vor  allem:  Ist  Gott  gerecht,  sieht  er  das
„blutenden Herz“ (Kajin)? Was in Borngräbers Text formuliert
ist, macht Kratzer auf der Bühne erlebbar: Theaterkunst von
ungeahnter Tiefe und hohem Können. Wenn am Schluss für den
sich selbst kastrierenden Kajin und das Elternpaar ein „neuer
Tag“ anbricht, kriechen lemurenhaft graue Gestalten aus den
Trümmern der alten Welt. Einer Welt, deren Bedürftigkeit nach
Erlösung aus jeder ihrer düsteren Klüfte klagt.

Entdeckungen beanspruchen Aktualität

Die Frankfurter Produktion der „ersten Menschen“ bestätigt die
Erfahrung mit anderen Werken abseits des Repertoires: Eine
früher gar nicht einmal erfolglose Oper, länger vergessen,
erweist sich als aktuell in ihrer Korrespondenz mit drängenden
Themen unserer Gegenwart. Dafür hat es in den vergangenen
Spielzeiten  einige  überraschende  Beispiele  gegeben:  Karol
Rathaus‘ „Fremde Erde“ in Osnabrück, Rolf Liebermanns „Leonore
40/45“ in Bonn, Walter Braunfels‘ „Die Vögel“ in Köln, Ernst
Kreneks  „Leben  des  Orest“  in  Münster,  Peter  Tschaikowskys
„Zauberin“  in  Frankfurt,  Gioachino  Rossinis  „Le  Siege  de
Corinthe“ in Erfurt, Benjamin Godards „Dante“ in Braunschweig.
Nicht  zu  vergessen  eindrucksvolle  Uraufführungen,  von  „Dog
Days“  von  David  T.  Little  ebenfalls  in  Braunschweig  über



„Blühen“ von Vito Žuraj in Frankfurt bis „Dogville“ von Gordon
Kampe in Essen. Keine Rede davon, dass die Kunstgattung Oper
an  ihr  Ende  gelange,  was  im  Zusammenhang  mit  der
eingebrochenen Kartennachfrage bei den Bayreuther Festspielen
wieder herbeigeraunt wird.

Doch Frankfurt macht auch auf Rudi Stephans „eigene, neuartige
Tonsprache“ – so der Kritiker Paul Bekker – aufmerksam, die
sich  zwischen  Wagner-Erbe,  Strauss-Innovation  und  Schreker-
Sensualismus ihren Weg erkämpft. Sebastian Weigle schreitet
den musikalischen Horizont ab, von Stephans Spektrum grell
dissonanter  Akzente  bis  zu  smarten  Akkordfolgen,  wie  sie
zwanzig  Jahre  später  Paul  Abraham  in  seinen  Operetten
verwendet hat, von einer Klangfarbenpalette auf der Höhe der
Zeit  bis  zu  ausladenden  melodischen  Konstrukten  für  die
Solisten.

Das  Personenquartett  ist  szenisch  gefordert  und  muss  sich
musikalisch im Wagner-Format bewähren. Ambur Braid als Chawa
zeigt gestützte Präsenz, lässt aber auch die Anstrengung der
großen Bögen in der Höhe merken. Andreas Bauer-Kanabas gibt
den leidenschaftslosen Adahm präzis deklamierend, aber auch
mit einer trockenen Verzweiflung, die sich hinter Pragmatismus
verkriecht. Iain MacNeil hat als Kajin die komplexeste Figur
zu verkörpern und realisiert sein wildes Aufbegehren, seinen
verzweifelten Zynismus, aber auch das drängende Pathos der
Figur mit einem in Farben und Klang imponierenden Bariton. Ian
Koziara  sichert  die  visionären  Leuchtetöne  des  Chabel  im
Timbre seines Zentrums ab, die Passaggio-Übergänge und die
Höhen wirken angefochten.

Die  Oper  Frankfurt  hat  mit  Rudi  Stephans  singulärem  Werk
wieder  einmal  längst  fällige  Entdeckerarbeit  geleistet  und
sich als wichtiges Kraftzentrum der Oper in Europa bewiesen.
In  der  kommenden  Spielzeit  mit  ihren  elf  Premieren  setzt
Intendant  Bernd  Loebe  diese  Linie  fort.  Während  sich  der
Nachfolger von Sebastian Weigle als GMD, Thomas Guggeis, am
1.Oktober  mit  Mozarts  „Le  Nozze  di  Figaro“  vorstellt,

https://oper-frankfurt.de/de/premieren/


verspricht der Spielplan mit „Le Grand Macabre“ des vor 100
Jahren geborenen György Ligeti, Mozarts Frühwerk „Ascanio in
Alba“,  Alexander  Zemlinskys  „Der  Traumgörge“  und  Wolfgang
Fortners „In seinem Garten liebt Don Perlimplin Belisa“ wieder
erstrangige Befragungen jenseits des Mainstreams.

 

„Lyriksalven  pflügen  sich
kometenhaft  ins  Gedächtnis“
oder: Höhenflüge beim Poetry
Slam
geschrieben von Bernd Berke | 28. Juli 2023

Nur mal so als Beispiel fürs Genre: Sebastian Rabsahl,

https://www.revierpassagen.de/130950/lyriksalven-pfluegen-sich-kometenhaft-ins-gedaechtnis-oder-hoehenfluege-beim-poetry-slam/20230717_2101
https://www.revierpassagen.de/130950/lyriksalven-pfluegen-sich-kometenhaft-ins-gedaechtnis-oder-hoehenfluege-beim-poetry-slam/20230717_2101
https://www.revierpassagen.de/130950/lyriksalven-pfluegen-sich-kometenhaft-ins-gedaechtnis-oder-hoehenfluege-beim-poetry-slam/20230717_2101
https://www.revierpassagen.de/130950/lyriksalven-pfluegen-sich-kometenhaft-ins-gedaechtnis-oder-hoehenfluege-beim-poetry-slam/20230717_2101
https://www.revierpassagen.de/130950/lyriksalven-pfluegen-sich-kometenhaft-ins-gedaechtnis-oder-hoehenfluege-beim-poetry-slam/20230717_2101/sebastian_rabsahl_poetry_slam


deutschsprachiger Meister im Poetry Slam 2008, bei einem
Slam-Auftritt in Kiel, 2016. (Foto: Wikimedia Commons, ©
Ichwarsnur  /  Marvin  Radke)  –  Link  zur  Lizenz:
https://creativecommons.org/licenses/by-sa/4.0/deed.en

Es ist schon sehr lange her, doch erinnere ich mich gut, wie
uns  schon  in  den  Einführungs-Veranstaltungen  des
Germanistikstudiums eingeschärft wurde, doch bitte Worte wie
„Dichtung“ und „Dichter“ (vom Gendern war noch keine Rede)
nicht weiter zu verwenden. So erhaben und feierlich sollte es
nicht mehr zugehen, denn derlei Tremolo-Stimmung war oft genug
missbräuchlich verwendet worden.

Daher die im Grunde nachvollziehbare Kehrtwende. Schlicht und
einfach „Texte“ sollte es fortan heißen; ganz gleich, ob es
nun um Lyrik von Hölderlin und Rilke oder einen Artikel der
„Bild“ ging. Mit solch nüchterner Nivellierung ging vielleicht
auch eine – einstweilen noch unbeabsichtigte – unterschwellige
Einebnung, wenn nicht gar Wertminderung schriftstellerischer
Schöpfungen einher. Wenn eh alles eins ist, kann ja auch alles
Literatur  sein.  Und  überhaupt:  „Jeder  Mensch  ist  ein
Künstler“,  so  lautete  ja  jene  oftmals  falsch  verstandene
Beuys-Parole, die seither im Schwange war.

Es war wohl e i n e der Voraussetzungen für den Aufstieg
dessen, was wir seit einiger Zeit als popkulturelle Haupt-
Erscheinungsform von Literatur kennen: Poetry Slam. Wörtlich
könnte man’s ungefähr mit „Dichtungs-Kracher“ übersetzen. Aber
das scheint in Zeiten, in denen sich nahezu alle als perfekt
Englisch-Sprechende  gerieren  (haha!),  wohl  herzlich
überflüssig  zu  sein.

Poetry  Slam  also.  Gern  in  Form  einer  Stand-Up-Comedy-
Darbietung (ähnlich wie beim Impro-Theater), in jedem Falle
bühnentauglich. Das Publikum muss trampeln und johlen, sonst
war es eigentlich nix. Na gut, manchmal darf es auch ein wenig
ergriffen  sein.  Selbst  Bewerbungen  um  Stadtschreib-Posten
sollten tunlichst Hinweise auf „Skills“ in Poetry Slam und

https://creativecommons.org/licenses/by-sa/4.0/deed.en


allfällige  Diversität  enthalten,  sonst  sinken  die  Chancen
erheblich.

Die  Urheberinnen  und  Urheber  sitzen  nicht  mehr  (oder
allenfalls nebenbei) im stillen Poesie- oder Prosa-Kämmerlein
und schreiben empfindsam vor sich hin, sondern betreten am
liebsten gleich die Bretter und hauen ihre Zeilen beherzt
‚raus. Keine Frage, dass es dabei auch etliche Könnerschaft zu
bewundern  gilt.  Doch  es  sind  inzwischen  dermaßen  viele
Slammer(innen) unterwegs, dass auch viele Dilettierende unter
ihnen  sind,  ja  sein  müssen.  Wie  auf  jedem  anderen  Gebiet
menschlichen Schaffens auch. Was willst du denn mal werden:
Influencender oder Slammerin?

Hehre Kunst der Überleitung: Just heute erreicht uns eine über
die Maßen wortmächtige Pressemitteilung aus der Ruhrgebiets-
Gemeinde Herne, Absender ist die Organisation WortLautRuhr.
Sozusagen  mit  Pauken  und  Trompeten  wird  die  Tatsache
verkündet, dass mit 16 Veranstaltungen auf acht Bühnen vom 27.
bis  30.  Oktober  2023  in  Bochum  die  „deutschsprachigen
Meisterschaften im Poetry Slam“ stattfinden, und zwar mit dem
Einzelfinale  in  der  „prestigereichsten  Location  des
Ruhrgebiets“. Nun ratet! Welche Location könnte das denn sein?
Die Weltkulturerbe-Zeche Zollverein in Essen? Das Dortmunder
Westfalenstadion? Das Schauspielhaus Bochum?

Weit gefehlt. Nach dieser Lesart ist es das Bochumer Starlight
Express-Theater. Das Kriterium muss also viel mit Show und
manches mit Remmidemmi zu tun haben. Egal. Die Leute, die bei
der  Meisterschaft  antreten,  kämen  jedenfalls  „aus  allen  7
deutschsprachigen Ländern“ – wobei schon zu fragen wäre, ob
etwa Bayern, Sachsen und Thüringen jeweils einzeln mitgezählt
werden. Nun ja, ebenfalls egal.

Bei der Beschreibung dessen, was Poetry Slam sei, greifen die
Macherinnen  und  Macher  des  gastgebenden  WortLautRuhr
jedenfalls  mächtig  in  die  Harfe.  Drum  wollen  wir  es
abschließend  in  Form  lyrischer  Hervorbringungen  hierher



setzen.  Poetry  Slam  erzeuge  immer  wieder  „Internet-Hypes“
(gähn!), es dränge jede Menge „hungriger Nachwuchs“ (puh!) auf
die Bühnen. Und dann, alles wörtlich zitiert:

Poetry Slam ist Party,
Poetry Slam ist Emotion.
Hier haut einen die geballte Wortgewalt
und Performance-Ekstase von den Sitzen,
Lyriksalven pflügen sich
kometenhaft ins Gedächtnis,
Lachmuskelkater garantiert.

_____________________

Infos:

www.wortlautruhr.de
www.slam23.de

 

Jane  Birkin  –  Fülle  des
Lebens
geschrieben von Bernd Berke | 28. Juli 2023
Jane Birkin, wahrhaftig eine Ikone ihrer Generation, ist mit
76 Jahren gestorben. Aus diesem traurigen Anlass nochmals der
Text einer Kurzbesprechung, die erstmals am 16. Februar 2008
in der Westfälischen Rundschau erschienen ist:

Wenn Jane Birkin singt, sind Geister gegenwärtig. Dann wird
Musik schon mal zur gehauchten Beschwörung.

Nein! Diese knabenhafte Frau in Cargo-Hosen und T-Shirt, die
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fast zwei Stunden ohne Pause auf der Bühne des Dortmunder
Konzerthauses steht, kann keine 61 Jahre alt sein. Niemand mag
es glauben.

Und besagte Geister? Nun, natürlich schwingt vor allem die
Erinnerung an ihren langjährigen, 1991 gestorbenen Lebens- und
Bühnenpartner Serge Gainsbourg mit. Obwohl sie sich einst von
ihm getrennt hat: Diese Liebe wirkt spürbar nach – schier
grenzenlos. Jane Birkin ist denn auch so klug, seither mit
keinem anderen das berüchtigte Stöhn-Lied „Je t’aime – moi non
plus…“ (Skandal von 1969) darzubieten. Darauf müssen wir also
verzichten.

Sonst aber enthält das Konzert so ziemlich alles, was man sich
von ihr wünschen kann. Flankiert wird sie von einem famosen
Trio:  Die  drei  Herren  beherrschen  neben  Klavier,  Gitarre,
Geige und Schlagzeug manche andere Instrumente virtuos. Eine
ideale Tragfläche für Jane Birkins sanft-brüchigen Gesang, der
zwischen  Liebes-Melancholie  und  kindlicher  Freude  etliche
Schattierungen umfasst.

Eine Glockenstimme hat Jane Birkin nicht. Aber es klingt ihre
ganze Lebensfülle an – und das ist mehr. In dieser Liga, in
die  auch  eine  Marianne  Faithfull  gehört,  zählt  erfahrene,
erlittene Individualität. Auch politische Appelle (gegen die
Diktatur in Birma) haben da ihren Platz, weil sie von Herzen
kommen.

Sie trifft genau die richtige Mischung aus englischen und
französischen  Akzenten,  angejazzten  Rock-  und  Chanson-
Elementen. Titel aus neueren Alben und Rückgriffe bis in die
70er Jahre runden sich zum bewegenden Ereignis. Bravo!



Liverpool  zwischen  Beatles
und „Kloppo“
geschrieben von Bernd Berke | 28. Juli 2023

Beatles-Skulpturen an den Gestaden des River Mersey in
Liverpool. (Foto: Bernd Berke)

Hier mal ein paar Zeilen, die so gar nichts mit dem Ruhrgebiet
zu schaffen haben – und „irgendwie“ dann doch. Bin jetzt auf
einer England-Reise endlich mal einen Tag lang in Liverpool
gewesen.

Erwähnt man dort, dass man aus Dortmund kommt, hellen sich
manche  Mienen  auf.  Denn  alle,  die  auch  nur  ansatzweise
„Ahnung“  von  Fußball  haben,  wissen  natürlich,  dass  Jürgen
Klopp – vor seiner Zeit beim FC Liverpool – Borussia Dortmund
meisterlich  trainiert  hat.  Es  ist,  als  schlinge  dieser
Sachverhalt ein imaginäres Band um beide Städte, auch wenn
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Dortmunds eigentliche englische Partnerstadt Leeds ist. Aber
die  sind  abgestiegen  (unqualifizierter  Zwischenruf:  „Wie
Schalke!“).

Allgegenwärtiger  „Kloppo“:  „Jürgen’s  Bierhaus“  in
Liverpool. (Foto: Bernd Berke)

Mitten  in  Liverpool  mit  seinen  (auch  baulich)  imposanten
Museen steht man plötzlich vor einem Pub namens „Jürgen’s
Bierhaus“. „Kloppo“ scheint an der Merseyside allgegenwärtig
zu sein. Und kaum minder beliebt als einst in Dortmund. Man
hat schon etwas über das Phänomen gelesen, hier aber erfährt
man es direkt. Apropos: Zweierlei Einschätzungen sind uns im
Vorfeld  begegnet.  Die  eine  kam  von  einer  gebürtigen
Liverpoolerin (deren Bruder ausgerechnet in Dortmund lebt),
die ihre „Liverpudlians“ in höchsten lokalpatriotischen Tönen
als  warm  und  herzlich  pries.  Eine  andere,  südenglische
Betrachtungsweise  klang  hingegen  wie  eine  gelinde  Warnung:
Bewohner  Liverpools,  hieß  es  von  jener  Seite,  seien  oft
ziemlich direkt und rau („rough“) im Umgangston. Damit sollten
Revierbewohner  freilich  nur  begrenzt  Probleme  haben.  Ein
offenes Wort wird hier wie dort gepflegt.
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Typische  Location  im
Touristenviertel.  (Foto:
Bernd  Berke)

Mit  Liverpool  war  doch  noch  etwas?  Aber  ja!  Besucht  man
Liverpool erstmals, so ist selbstverständlich mindestens eine
der  diversen  Führungen  auf  den  Spuren  der  Beatles  zu
absolvieren. Unser Guide war eine Frau, stammte aus Irland,
bekannte sich fußballerisch zum Lokalrivalen FC Everton, ließ
aber Jürgen Klopp notgedrungen gelten. Viel wichtiger: Sie
kannte  so  manche  Anekdote  zum  Leben  und  Wirken  der
unvergleichlichen  Band  –  vor  allem  über  ihren  erklärten
Lieblings-Beatle John Lennon (einverstanden!) und seinen sehr
„komplexen  Charakter“,  die  Fährnisse  rund  um  Yoko  Ono
inbegriffen. Mindestens fünf Mal hat unsere Bärenführerin im
Laufe der fast dreistündigen Tour gesagt: „They’ve changed the
world.“ Nun, was die damalige Musik und Jugendkultur angeht,
ist das nicht übertrieben.

Mit der Musik der Beatles aufgewachsen, habe ich bislang immer
„Sgt.  Pepper“  und  das  „White  Album“  für  die  absoluten
künstlerischen  Höhepunkte  gehalten.  Was  ja  auch  durchaus
stimmen dürfte. Seltsam unterschätzt habe ich jedoch die LP
„Revolver“,  trotz  aller  langjährigen  Hörpraxis.  In  dieser
Hinsicht hat mir der Rundgang mit Hinweisen der buchstäblich
bewanderten  Expertin  Augen  und  Ohren  geöffnet.  Sie  hat
unbedingt  recht:  „Revolver“  war,  vor  den  folgenden
Höhenflügen,  bereits  ein  Auf-  und  Durchbruch  zu  anderen
Sphären. Eine gar späte Einsicht, nicht wahr?
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Noch  so  eine  Kultstätte.
(Foto:  Bernd  Berke)

Rund 60 Jahre ist es her, dass die Beatles 1963 die Charts
umkrempelten und eine Massenhysterie auslösten. US-Präsident
John F. Kennedy wurde im November 1963 in Dallas erschossen
und es war, als hätten die Beatles (die weder „Fab Four“ noch
„Pilzköpfe“ genannt werden sollten) die westliche Welt aus dem
damaligen Stimmungstief gerissen. Es musste sie einfach geben.
Genau damals. Und genau so, wie sie gewesen sind. Bis sie so
wurden, wie sie ewig in Erinnerung bleiben werden, hat es
allerdings seine Zeit gedauert. Etliche Einflüsse, Umstände
und Menschen mussten „zufällig“ zusammenkommen, um das Wunder
zu bewirken. Die Vorläufer-Bands sollen anfangs fürchterlich
geklungen haben, doch nach und nach hat sich das gegeben. Und
wie!
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Kraftvoller  Auftritt:  Impression  aus  dem  Liverpooler
Museumsviertel. (Foto: Bernd Berke)

Gewiss: In bestimmten Straßenzügen von Liverpool (rund um den
„Cavern Club“ etc.) werden Touristen aus aller Welt dermaßen
unablässig  beschallt,  dass  viele  es  offenbar  nur  mit
alkoholischer  Betäubung  durchstehen  bzw.  zu  steigern
versuchen. Man muss es ja nicht über sich ergehen lassen.

Der leider zu kurze Aufenthalt hat mich jedenfalls im Gefühl
bestärkt, dass zwei der großartigsten kulturellen Dinge in
meiner Generation just aus England zu uns gedrungen sind: die
Beatles (sowie viele andere Combos neben und nach ihnen) – und
Monty  Python’s  Flying  Circus.  Na  gut,  mit  den  Filmen  der
Nouvelle  Vague  haben  auch  Franzosen  einiges  zum  positiven
Lebensgefühl  hinzugefügt.  Und  Deutschland?  Nun,  Robert
Gernhardt und die Neue Frankfurter Schule waren gleichfalls
nicht zu verachten. Was einen halt so geprägt hat.
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