
Ruin  der  menschlichen
Beziehungen  –  Johan  Simons
inszeniert  O`Neills  „Eines
langen  Tages  Reise  in  die
Nacht“ in Bochum
geschrieben von Rolf Pfeiffer | 29. September 2024

Szene mit (v.l.) Alexander Wertmann, Pierre Bokma und Guy
Clemens. (Foto: Armin Smailovic/Schauspielhaus Bochum)

Am Eingang wird das Publikum gewarnt. Laut werde es, aber nur
am Anfang, kostenlose Ohrenstöpsel gibt’s am Stand mit den
Programmen. Auf der Bühne dann, der eiserne Vorhang hat sich
gehoben,  ein  weißes  Haus  mit  Fenstern,  Tür  und
Inneneinrichtung.  Das  steht  da  einfach  so,  minutenlang,
während  aus  dem  Off  ein  betörend  schönes,  langsames
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Blechbläsersolo  ertönt.

Kommt  gleich  Till  Brönner  um  die  Ecke?  Nein,  aber  völlig
unvermittelt kracht das Häuslein ohrenbetäubend zusammen, und
die  Stöpsel,  die  man  für  die  schöne  Musik  aus  den  Ohren
gezogen hatte, haben einem überhaupt nichts genutzt.

Ein Haus stürzt ein

Der stimmige Simonsche Knalleffekt nimmt vorweg, was in den
folgenden drei Stunden intensiv herausgespielt wird: Das Haus
als  zentraler  Ort  familiärer  Geborgenheit,  Sicherheit  und
Struktur ist ein Trümmerhaufen schon, bevor das Spiel beginnt.
Intendant  Johan  Simons  inszeniert  im  Schauspielhaus  Bochum
Eugene O’Neills Stück „Eines langen Tages Reise in die Nacht“
als bedrückendes Tableau menschlicher Unzulänglichkeiten. Und
warum es nicht hier schon sagen: Ein großartiger Theaterabend
ist  es  geworden,  getragen  von  Akteuren,  denen  die
Berufsbezeichnung  Schauspielkünstler  (ein  bedeutender
Vertreter der Kritikerzunft verwendete sie besonders gerne)
angemessen ist.

Elsie  de  Brauw  als  Mutter  Mary  (Foto:
Armin Smailovic/Schauspielhaus Bochum)

Eine Künstlerin



Allen voran ist die Künstlerin zu nennen, Elsie de Brauw, die
sich  als  morphiumsüchtige  Mutter  Mary  in  mitunter
atemberaubende  schauspielerische  Intensität  steigert,  eins
wird mit ihrer Rolle, wie man es in Inszenierungen der letzten
Jahre  kaum  noch  gesehen  hat.  Ein  bißchen  holländische
Grundierung hört man bei ihr noch heraus, doch hat sie ihr
Deutsch – so jedenfalls schein es dem Verfasser dieser Zeilen
–  in  den  letzten  Jahren  perfektioniert.  Die  holländische
Sprachfärbung wirkt, so könnte man vielleicht sagen, wie ein
leichter V-Effekt und tut der Erzählung gut. Außerdem agiert
die  zierliche  Schauspielerin  (Jahrgang  1960)  mit  einer
Körperlichkeit,  die  man  eher  von  einer  Zwanzigjährigen
erwarten  würde.  Man  kann  es  nicht  anders  sagen:  dieser
Theaterabend ist ihr Abend, ein Erlebnis.

Szene mit (v.l.) Alexander Wertmann, Pierre
Bokma und Konstantin Bühler. (Foto: Armin
Smailovic/Schauspielhaus Bochum)

Der Patriarch

Ein weiterer hoch zu preisender Akteur ist Pierre Bokma als
ihr Mann, ein gleichermaßen brummeliger, düsterer, geiziger
wie auch wichtigtuerischer und protziger Patriarch, ein Vater,
auf den man sich nicht verlassen, auf den man nicht hoffen



kann. Bokma ist eine kongeniale Besetzung für die Rolle des
alten Schauspielers James Tyrone.

Die Familie hat Probleme

Ein bißchen Inhalt will noch erzählt werden, denn Inhalt gibt
es  schon,  Handlung  eher  nicht.  Die  Familie  des  einstigen
Bühnenstars James Tyrone – er, sein Frau Mary sowie die Söhne
Jamie und Edmund – verbringen ihren Sommer im nebelumwaberten
Ferienhaus  am  Ozean.  Quasi  sachliche  Probleme  sind  die
Morphiumsucht der Mutter, die nach der schweren Geburt des
jüngeren Sohnes entstand, der Alkoholismus der drei Herren,
die Schwindsucht Edmunds, die lieblose Entscheidung des Alten,
ihn für mindestens ein halbes Jahr in eine öffentliche (statt
private) Therapieeinrichtung zu stecken, um Geld zu sparen.
Doch das alles wäre ja, wenn nicht lösbar, so doch besprechbar
oder therapierbar.

Nicht mehr zu reparieren

Nicht  zu  reparieren  aber  ist  der  Totalruin  der
zwischenmenschlichen  Beziehungen.  Das  vergiftete,  lustvoll-
zwanghaft betriebene Spiel mit Nähe und Distanz, Liebe und
Destruktion, Verzeihen und Entwertung (und so weiter und so
weiter)  prägt  den  langen  Tag.  Die  Eltern  spielen  es,  und
natürlich  hat  es  die  Kinder  kaputtgemacht,  und  etwas
Besonderes ist es gleich gar nicht. Jeder im Zuschauerraum
kennt  solche  Familienverhältnisse,  bei  sich  selbst,  bei
anderen. Und die Bühne kennt sie natürlich auch. Auch von
vielen anderen Autoren.



Szene mit (v.l.) Guy Clemens und Pierre
Bokma  (Foto:  Armin
Smailovic/Schauspielhaus  Bochum)

Die anderen

Bleibt  die  weiteren  Mitwirkenden  zu  preisen,  die  sämtlich
stark in ihren Rollen auftreten. Guy Clemens ist der ältere
Bruder Jamie, dem das Stück eine in ihrer Ambivalenz geradezu
bedrohliche  Haß-/Liebeserklärung  für  seinen  jüngeren  Bruder
Edmund  (Alexander  Wertmann)  zugeteilt  hat,  furios  und
alkoholisch  enthemmt  gespielt.  Der  junge  Edmund  wiederum
steigert sich beeindruckend im Streit mit seinem Vater, der
ihn in die Billigklinik abschieben will. Konstantin Bühler als
Diener (im Original ist übrigens ein Hausmädchen vorgesehen)
und Django Gantz als von Mutter Mary im Morphiumrausch fast
verführter Handwerker komplettieren die Besetzung.

Ein Sittenbild

Zum  Ende  des  Stücks  hin  werden  Selbsterklärungen
verbindlicher, Zwiegespräche länger und intensiver, entsteht
Raum für eine tragische Verständnisebene.  Johan Simon, der
einen respektvollen Umgang mit der Vorlage pflegt, zeigt uns
diese Entwicklung, legt aber gleichzeitig viel Gewicht auf die
Anmutung  eines  eher  stillstehenden  Sittenbildes.  Die
Verhältnisse sind, wie sie sind. Und auch wenn alle unter



ihnen leiden, werden sie nicht besser werden. Doch lange sah
man diese Unzulänglichkeit nicht mehr so grandios auf die
Bühne gestellt wie in dieser Inszenierung.

Einige Jahre, ist zu lesen, wird uns Altmeister Johan Simon
(er ist jetzt 78) noch in Bochum erhalten bleiben, bis sein
Nachfolger Nicolas Stemann 2027 antritt. Man darf gespannt
sein,  was  er  in  dieser  Zeit  realisieren  wird,  mit  seiner
wunderbaren  Art,  „richtige“  Stücke  mit  viel  Text  und
Spieldauer  zu  realisieren.

Großer Applaus.

Weitere Aufführungen
11.Oktober
30. Oktober

www.schauspielhausbochum.de

Reizendes  Kaleidoskop:  Anna
Vinnitskaya  ist
Porträtkünstlerin der Essener
Philharmonie
geschrieben von Werner Häußner | 29. September 2024
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Die Pianistin Anna Vinnitskaya. (Foto: Marco Borggreve)

Sergej Rachmaninow ist einer der Komponisten, zu denen Anna
Vinnitskaya immer wieder zurückkehrt – und das dürfte nicht
alleine  daran  liegen,  dass  sie  einst  am  Rachmaninow-
Konservatorium in Rostow am Don unterrichtet wurde. Mit dem
eher  selten  gespielten  Ersten  Klavierkonzert  in  fis-Moll
stellte  sich  die  aus  Russland  stammende  Pianistin  als
Porträtkünstlerin der Essener Philharmonie dieser Saison im
Alfried-Krupp-Saal  vor,  begleitet  von  den  Philharmonikern
unter ihrem GMD Andrea Sanguineti.

Anna  Vinnitskaya  hat  sich  für  die  laufende  Saison  einen
gewichtigen Rachmaninow-Schwerpunkt gesetzt und wird in Essen
und der Region viel Präsenz zeigen. Bevor sie am 4., 5. und 9.
Februar  2025  mit  Rachmaninows  Dritten,  dem  d-Moll-Konzert,
nach Münster kommt, spielt sie im November die vier Konzerte
plus die Rhapsodie über ein Thema von Paganini op. 43 in zwei
Konzerten  mit  der  Dresdner  Philharmonie  unter  Krzysztof
Urbanski im Kulturpalast Dresden. Danach, am 6., 7. und 8.
März 2025 tritt sie unter Joana Mallwitz mit den Berliner
Philharmonikern mit dem Dritten Klavierkonzert auf. Prominente
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Engagements  also  für  die  Preisträgerin  des  renommierten
Concours Reine Elisabeth in Brüssel, den sie 2007 als zweite
Frau in der Geschichte des Wettbewerbs gewann und in dessen
Jury sie im Mai 2025 sitzen wird.

Herbert Grönemeyer als Dirigent

In  Essen  ist  Anna  Vinnitskaya  noch  mehrfach  in
unterschiedlichen  Formaten  zu  erleben.  Die  beiden
Herbstkonzerte für Menschen mit besonderen Bedürfnissen im RWE
Pavillon  liegen  bereits  hinter  ihr,  aber  am  3.  Oktober
präsentiert sie in der Philharmonie mit Dmitri Schostakowitsch
einen ihrer dezidierten Lieblingskomponisten: Mit dem Brahms
Ensemble  Berlin  spielt  sie  das  Klavierquintett  op.  57,
solistisch lässt sie sich mit den „Puppentänzen“ hören, die
sie  auch  2024  auf  ihrem  jüngsten  Album  „Piano  Dances“
eingespielt  hat.

Das Zweite Klavierkonzert Schostakowitschs erklingt dann mit
dem Mahler Chamber Orchestra zum 50. Todesjahr des Komponisten
2025 – am 14. Februar in Dortmund, am 15. in Essen und am 16.
in Köln. Noch einmal ist Anna Vinnitskaya am 22. März in der
Philharmonie Essen Solistin eines Orchesterkonzerts, diesmal
mit dem Tonhalle Orchester Zürich unter Paavo Järvi und dem a-
Moll-Konzert  Robert  Schumanns,  bevor  sie  am  14.  Juni  mit
Rachmaninows populärem c-Moll-Konzert op. 18 und den Bochumer
Symphonikern  nach  Essen  zurückkehrt.  Als  Dirigent  des
Konzerts, das am 13. und 15. Juni auch in Bochum auf dem
Programm steht, ist Herbert Grönemeyer angekündigt.

Leuchtende Frische für Rachmaninow

Mit  dem  Ersten  Klavierkonzert,  das  Sergej  Rachmaninow  als
Moskauer  Konservatoriumsstudent  1891  schrieb  und  1917
überarbeitete,  bestätigte  Anna  Vinnitskaya  ihren  viel
gerühmten Rang als Solistin: Mit dem oft unterschätzten Werk
ließ sie ein reizendes Kaleidoskop der Stimmungen aufleuchten.
Nach dem kraftvollen Statement des Beginns nimmt sie den Ton
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des weiträumig in den Streichern exponierten Themas auf, der
sich bald in lockerer Spielfreude verliert. Kein Wunder, dass
dieses  Konzert  so  wenig  beachtet  wird:  Man  muss  wie  Anna
Vinnitskaya Freude daran haben, die eher rhapsodisch gereihten
Momente brillanter Leichtigkeit, sentimentalen Verträumens und
melodischer  Melancholie  elegant,  frei  und  natürlich
darzustellen.

Die  Pianistin  versucht  nicht,  die  Wechsel  illustrativ
einzufangen.  Sie  bewahrt  einen  stetigen,  freundlich
leuchtenden, eher frischen als elegisch verschatteten Ton –
den gönnt sie sich, gewürzt mit feinsinnigen Rubati, nur im
lyrischen Teil des letzten Satzes. Ihr kurzes Duett mit dem
Fagott im zweiten Satz wird zum poetischen Zwiegespräch, die
Energie  des  Finales  wird  zupackend,  aber  kontrolliert
freigesetzt. Die Philharmoniker unter Andrea Sanguineti sind
mal näher, mal weiter von der Pianistin entfernt, wollen sich
aber nicht vordrängen, sondern begleiten mit Noblesse, feinen
Abstufungen  und  stellenweise  zu  diskreten  Holzbläsern.  Ein
bezaubernder Einstand, der gespannt macht auf die weiteren
musikalischen Facetten dieses Porträts.

Weitere Infos:

https://annavinnitskaya.com/de/home

https://www.theater-essen.de/philharmonie/

 

Franz Schubert als Fixstern:
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Das Alinde Quartett verbindet
kristalline  Transparenz  mit
unbändiger Spielfreude
geschrieben von Anke Demirsoy | 29. September 2024

Beinahe  eine  italienische  Familienangelegenheit:  die  vier
aktuellen  Mitglieder  des  Alinde  Quartetts  (v.l.  Eugenia
Ottaviano,  Guglielmo  Dandolo  Marchesi,  Gregor  Hrabar,
Bartolomeo  Dandolo  Marchesi.  (Foto:  Davide  Cerati)

Die Sehnsucht nach dem großen Glück nimmt im Gedicht „Alinde“
von Friedrich Rochlitz die Gestalt einer jungen Frau an. Der
lyrische Ich-Erzähler, der lang und bang auf seine Liebste
wartet, ruft ungeduldig ihren Namen: „Alinde, Alinde!“ Franz
Schubert, der die Verse 1827 als Strophenlied vertonte, lässt
die Ersehnte wie ein Echo antworten: „Du suchtest so treu: nun
finde!“

Das  ist,  in  aphoristischer  Kürze,  ein  Versprechen  auf
Erfüllung.  Und  nicht  weniger  als  ein  Omen  für  die  vier
Streicher,  die  sich  2011  als  Alinde  Quartett
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zusammenschlossen.  Die  Namenswahl  gleicht  einem  Statement.
Franz Schubert ist der Fixstern ihres Repertoires, das von der
Renaissancemusik bis zu zeitgenössischen Werken reicht. Die
geben sie auch gerne mal in Auftrag: als „treue Sucher“, die
Schuberts Musik gerne in den Kontext anderer Epochen stellen,
um  sie  auf  diese  Weise  neu  zu  erkunden.  Auf  historischen
Instrumenten  spielen  sie  nicht  weniger  kompetent  als  auf
modernen.

Was sie in den Partituren entdecken, versuchen sie für das
Publikum möglichst transparent zu machen. „Es ist unmöglich,
vier Stimmen mit der gleichen Aufmerksamkeit zu folgen. Wir
müssen die Hörer führen, Klarheit schaffen, im Probenprozess
immer wieder entscheiden, was wann wichtig ist“, sagt die aus
dem italienischen Terni stammende Geigerin Eugenia Ottaviano,
Gründungsmitglied  und  einst  Schülerin  des  legendären
Violinvirtuosen  Salvatore  Accardo.



Nicht  nur  die  Musiker,  sondern  auch  die  Instrumente
müssen  im  Streichquartett  zueinander  passen.  (Foto:
Davide Cerati)

Das in Köln ansässige Quartett ist beinahe eine italienische
Familienangelegenheit. Eugenia Ottaviano ist die Ehefrau des
zweiten  Geigers  Guglielmo  Dandolo  Marchesi,  dessen  Bruder
Bartolomeo die Cellostimme spielt. Nach mehreren Wechseln kam
2017  der  slowenische  Bratschist  Gregor  Hrabar  zu  der
Formation:  „Er  rutschte  eher  zufällig  hinein,  passte  aber
sofort perfekt zu uns. Das ist nicht selbstverständlich, das
Quatuor Ebène zum Beispiel hat ewig nach einem neuen Cellisten
gesucht“, erzählt Eugenia Ottaviano.

Lebhaft und offen erzählt die Geigerin, dass sie lange damit
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haderte, keinen großen Wettbewerb mit dem Quartett gewonnen zu
haben.  Aber  auch  ohne  „Türöffner“  dieser  Art  weist  die
Karrierekurve  für  die  Vier  nach  oben.  Auftritte  in  der
Hamburger Elbphilharmonie, im Konzerthaus Berlin, beim Verbier
Festival und beim Schleswig-Holstein Musik Festival sind nur
einige  Wegmarken  auf  den  zunehmend  internationalen  Pfaden.
Prominente Mentoren gaben ihnen Schub: zum Beispiel Günther
Pichler vom Alban Berg Quartett, Rainer Schmidt vom Hagen
Quartett sowie der „Streichquartett-Guru“ Eberhard Feltz in
Berlin.

Dem  ehrgeizigen  Projekt  einer  Gesamtaufnahme  der  Schubert-
Streichquartette widmen sie sich seit 2019 in Koproduktion mit
dem Label Hänssler Classic und dem Deutschlandfunk. Sie soll
im Jahr 2028 zum Abschluss kommen, wenn sich der Todestag des
Komponisten  zum  200.  Mal  jährt.  Jede  CD  wird  durch  eine
Auftragskomposition ergänzt, die von Schuberts Tonsprache und
seinem musikalischen Erbe inspiriert ist.

Unterstützung erfährt das Alinde Quartett durch die Althafen
Foundation,  aktuell  aber  auch  stark  durch  die  Kölner
Philharmonie. Intendant Louwrens Langevoort widmet den vier
Streichern einen Porträt-Zyklus von insgesamt sechs Konzerten,
in denen sie ihre Kreativität auf sehr unterschiedliche Weise
ausleben dürfen: mit dem Barockensemble „Verità Baroque“, im
Klavierquintett  (mit  dem  Pianisten  Dmitry  Ablogin),  im
Kinderkonzert (mit dem Schauspieler Alexander Wanat), mit der
Deutschen  Kammerphilharmonie  Bremen  unter  der  Leitung  von
Duncan Ward und mit der berühmten Organistin Iveta Apkalna.



Auch  zeitgenössische  Kompositionen  gibt  das  Alinde
Quartett für seine Schubert-Gesamtaufnahme in Auftrag.
(Foto: Davide Cerati)

Pur, also ohne Gäste oder Partner, war das Quartett im zweiten
Konzert dieser Reihe zu erleben. Es nutzt die Gelegenheit für
ein  Programm  mit  Signatur-Charakter.  Mit  voller  Absicht
schalten  sie  dem  berühmten  „Rosamunde“-Quartett  von  Franz
Schubert (D 804) einen kurzen Renaissance-Gesang von Josquin
des Prez voran. Ohne Unterbrechung spielen sie die ätherisch
reinen Harmonien des etwa zweiminütigen Stücks in Schuberts
wehmütig  gefärbtes  Anfangsthema  hinein.  Der  Übergang
funktioniert nahtlos und wirkt stimmig, weil der kristalline
Klang des Alinde Quartetts beide Stücke verbindet.
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Nicht romantisch voluminös spielt dieses Quartett, sondern mit
beseelter Präzision, einer Klarheit ohne Kälte. Die Tongebung
vereint Schönheit mit Zerbrechlichkeit, mit feinem Sinn für
das sublime Wechselspiel von Licht und Schatten. Das Quartett
versteht  sich  präzise  auf  das,  was  sich  hinter  Schuberts
melancholischen  Stimmungen  verbirgt.  Wenn  Eugenia  Ottaviano
das  Hauptthema  klingen  lässt  wie  einen  langen,  schweren
Seufzer, beginnen die Stimmen unterhalb der Melodie zu beben,
dass es zum Schaudern ist.

Beim Konzert in der Kölner
Philharmonie:  das  Alinde
Quartett.  (Foto:  Thomas
Brill)

Statt in einer kuscheligen Komfortzone zu verharren, wird der
Kopfsatz zu einer Wanderung am Abgrund. Zuweilen reißen die
Melodien abrupt ab, laufen gewissermaßen vor eine Wand aus
Akkorden. Das klingt beim Alinde Quartett angemessen radikal,
obwohl es im Trio des dritten Satzes und im Finalsatz zeigt,
dass es sich auch auf fröhlichere, silberne Akzente versteht
und punktierte Rhythmen ins Schweben bringen kann.

Kühn spielt der katalanische Komponist Marc Migó in seinem
Streichquartett Nr. 2 („Sardana – Quodlibet“) mit Schubert-
Zitaten. Das Alinde Quartett macht aus dem Auftragswerk einen
musikalischen Spaß vom Feinsten. Es umspielt Zitate aus „Der
Tod und das Mädchen“ mit fiependen Flageolett-Tönen, setzt
durch Fußstampfen Akzente, turnt mit Lust am Schabernack und
erheblicher Artistik durch die Partitur. Dass dann auch noch
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der zweite Satz aus Beethovens 7. Sinfonie anklingt, ist eine
absurd-amüsante  Pointe.  Komponist  und  Interpreten  erhielten
danach Riesenbeifall.

Nach der Pause verlangt Beethovens 2. Rasumowsky-Quartett (e-
Moll op. 59/2) eine andere, vehementere Energie. Das Alinde
Quartett  findet  auch  dafür  den  rechten  Tonfall:  energisch
klopfende Achtel im eröffnenden Allegro und eine ruhevoll-
abgeklärte  Stimmung  für  das  Molto  Adagio,  dessen  Puls
schließlich zu stocken scheint. Danach herrscht im Publikum
absolute  Stille.  Das  „russische  Thema“  im  dritten  Satz
steigert das Quartett vom Rustikalen ins Grandiose. Aus dem
Presto-Finale  tönt  jauchzender  Übermut.  Beinahe
verschwörerisch stecken die Musiker kurz vor Schluss die Köpfe
zusammen.  Dann  preschen  sie  über  die  Ziellinie,  mit
ungezügeltem  Temperament.  Bravorufe,  Ovationen.

(Informationen: www.alindequartett.com)

Pfuschi,  Fritten,  Drogen-
Dackel  –  der  Sound  des
Reviers
geschrieben von Bernd Berke | 29. September 2024
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Gezz ma‘ wacker gucken, wat „inne Fritten“ is‘. Oder
sollte es sich nur um so eine Redensart handeln? (Foto:
Bernd Berke)

Kurz  zu  berichten  ist  von  einem  ehrbaren  Handwerker  in
Dortmund, der auf seine unverwechselbare Weise etwas von den
älteren Revierzeiten lebt und verkörpert. Sein genaues Metier
sei nicht genannt, sonst erfährt er am Ende noch, dass er
gemeint ist. Muss ja nicht sein.

Ich höre von drei Äußerungen, die er während eines einzigen
Kundengesprächs  binnen  weniger  Minuten  hervorgebracht  habe.
Leider  lassen  sich  seine  Ruhr(hoch)deutsch  klingenden
Redensarten  nur  sehr  unzureichend  schriftlich  wiedergeben.
Eigentlich muss man den Mann dabei hören und sehen. Über Wohl
und  Wehe  von  Borussia  Dortmund  kann  der  glühende  BVB-Fan
übrigens stundenlang schwadronieren. Könntet ihr das hören,
würdet ihr euch gewiss mächtig beömmeln.

Nun  aber  zu  den  besagten  drei  Äußerungen:  Treuherzig
versichert er, bei ihm gebe es kein „Pfuschi wie bei Uschi“.
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Das  stimmt.  Er  arbeitet  sehr  gewissenhaft  und  nimmt  für
Reparaturen, die ihm selbst nicht hundertprozentig gelungen zu
sein scheinen, freiwillig kein Geld; nicht einmal dann, wenn
man ihn beschwört, es anzunehmen, wenn man es ihm geradezu
aufdrängt. Ob wir bei „Pfuschi“ an eine bestimmte Uschi denken
sollen (doch nicht etwa an Frau Von der Leyen??), ist nicht
überliefert. Wahrscheinlich ist es ja nur so ein Schnack.

Den  kläglichen  Zustand  eines  zu  reparierenden  Gegenstandes
bezeichnet der brave Handwerksmann so: „Der is‘ inne Fritten.“
Und beim Gespräch über Vorfälle in der Nachbarschaft nennt er
einen bedauernswerten Rauschgift-Konsumenten „Drogen-Dackel“.
Im  Grunde  gar  nicht  lustig.  Doch  selbst  die  ernstesten
Zustände wirken in dieser sprachlichen Aufbereitung entlastend
komisch. Irgendwie.

Man ist versucht, längere Unterhaltungen mit ihm zu führen und
selbige exemplarisch für Mit- und Nachwelt aufzuzeichnen. Doch
ein solches Arrangement würde die Originalität und den bestens
geerdeten Sound des Ruhrgebiets wohl verfälschen. Lassen wir
also in diesem Falle alles so, wie es ist. Denn es ist gut so.

Wenn Monteverdi auf persische
Mystik  trifft:  Musikschule
Bochum feiert die kulturelle
Vielfalt
geschrieben von Anke Demirsoy | 29. September 2024
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Drei  Mitglieder  vom  Ensemble  Barbad:  die  Sängerin  Maryam
Akhondy  (links),  Sara  Hasti  (persische  Kniegeige)  und  Ali
Salami (persische Langhalslaute). (Foto: Bernd G. Schmitz)

Es  gehört  zum  Leitbild  der  Musikschule  Bochum,  allen
Altersgruppen und allen Einwohnern mit internationalen Wurzeln
offen  zu  stehen.  Zu  ihnen  zählt  der  1937  in  Karatschi
(Pakistan) geborene Pervez Mirza, der mehr als 30 Jahre lang
Klavier und Musiktheorie an der Musikschule unterrichtet hat.
Er organisierte jetzt ein Konzert im Museum Bochum, das so
unverbindlich bunt ausfiel, dass es gut zu einer Kasseler
„documenta“ gepasst hätte.

Experimentelle  Klänge  und  Videotheater  tragen  zu  diesem
Eindruck  bei,  denn  Mirzas  eigene  Kompositionen,  die  das
Programm wie ein roter Faden durchziehen, spielen häufig mit
solchen Elementen. Exemplarisch dafür steht seine Komposition
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„Der Fremde bin ich selbst“, geschrieben für Sprecher, Video
und elektronische Klänge. Während Schauspieler Dirk Pattberg
einen Monolog über Nähe und Entfremdung hält, taucht auf einer
Leinwand neben ihm ein Video-Doppelgänger auf, der seinen Text
allmählich  übernimmt  und  den  lebenden  Menschen  schließlich
komplett überblendet. Akustisch verfremdet, wird der Text zu
einer Klangcollage, so unverständlich und seltsam, als sei es
eine Botschaft von einem anderen Planeten.

Als „typisches Beispiel Mirza’schen Schaffens“ kündigt Rainer
Maria Klaas dieses Werk an. Der vielseitige Pianist, der das
Konzert  mit  einigen  „Kinderszenen“  von  Robert  Schumann
eröffnet und diesen jeweils ein zeitgenössisches Gegenstück
von Pervez Mirza gegenüberstellt, führt als kundiger Moderator
durch den Abend. Das ist ein Glücksfall, weil das Programm
leicht zu einer etwas ungeordneten Rumpelkammer der Stile und
Epochen  hätte  werden  können,  gewissermaßen  zu  einem
Sammelsurium  zwischen  Monteverdi  und  Mirza.

Die  Kölner
Vokalsolisten,  hier
in  der  Trinitatis
Kirche  Köln.  (Foto:
Christoph Papsch)
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Für Renaissance-Gesänge von Claudio Monteverdi machen sich die
Kölner Vokalsolisten stark. Die sechs Sängerinnen und Sänger
müssen in „Anima mia perdona“ aus dem Jahr 1603 erst einige
Intonationsprobleme überwinden, zeigen in „Anrede“ von Pervez
Mirza  aber  eindrucksvoll,  warum  sie  mit  dem  Preis  der
Deutschen  Schallplattenkritik  ausgezeichnet  wurden.  Mit
Stimmgabeln  ausgerüstet,  halten  sie  lange  Töne  trotz
disharmonischer Reibungen mühelos durch. Auf diese Weise laden
sie den Text des gleichnamigen Gedichts von Ernst Stadler mit
großer Suggestivität auf. In Monteverdis „Volgea l’anima mia“
findet das Sextett dann zu einem dichten, reinen Gesamtklang.

Deutlich  in  Mauricio  Kagels  Tradition,  Musikaufführungen
möglichst theatralisch zu gestalten, steht das Stück „Le corps
à  corps“  (frei  übersetzt:  Nahkampf)  von  Georges  Aperghis.
Dieses  Solo  für  einen  Schlagzeuger,  das  der  Grieche  1978
schrieb, verlangt Michael Pattmann höchste Konzentration ab.
Es  ist,  als  würde  er  ein  Wettrennen  mit  sich  selbst
veranstalten:  In  einem  irren  Schnell-Französisch,  manchmal
auch im lautmalerischen Scat, versucht er rasende Trommel-
Rhythmen mittels der Sprache zu überholen. Pattmann meistert
das virtuos, durchaus auch mit einem Sinn für Komik, der das
Publikum zum Kichern bringt. Aperghis Stück wirkt indes auch
anstrengend, weil der Komponist sich schwer damit tut, einen
Schlusspunkt zu setzen.

Auszug aus der Partitur des
Klavierstücks  „Reminesque“
von  Pervez  Mirza  (Foto:
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Pervez  Mirza)

Weltläufigkeit und Farbe gewinnt der Konzertabend durch das
iranische  Ensemble  Barbad,  benannt  nach  einem  persischen
Musiker aus dem 7. Jahrhundert christlicher Zeitrechnung. Das
1989  von  der  Sängerin  Maryam  Akhondy  in  Köln  gegründete
Orchester tritt in unterschiedlichen Besetzungen bei Konzerten
und Festivals in vielen Ländern Europas auf. Exotisch klingen
die  persischen  Instrumente  für  Ohren,  die  an  europäische
Klassik gewohnt sind: das Näseln der Kniegeige (Kamanche), das
schillernde Sirren der Langhalslaute (Tar), die vielen dumpfen
und scharfen Rhythmen, die auf der Becher- und Rahmentrommel
produziert werden.

Indessen steht diese Musik der europäischen Klassik nicht an
feierlichem  Ernst  und  Bedeutungstiefe  nach.  Das  Ensemble
Barbad  macht  diese  mystische  Ebene  sofort  spürbar.
Selbstvergessen  singt  Maryam  Akhondy  Lieder  zu  Texten
persischer  Dichter.  Sie  verziert  melodische  Linien  mit
Ornamenten,  bis  sie  hypnotische  Kraft  entwickeln.  Zuweilen
bewegt  sie  sich  an  der  Grenze  zu  einem  expressiven
Stimmumschlag, der an das Jodeln erinnert. Sara Hasti lässt
die  Kniegeige  dazu  sehnsuchtsvoll  näseln,  greift  manche
melodische Wendung wie ein Echo auf. Ali Salami streut auf der
Langhalslaute das eine oder andere fingerfertige Solo ein.

Alle ernten großen Applaus. Der steigert sich zu Jubel, als
Syavash Rastani zum großen Solo auf der Rahmentrommel (Daf)
ansetzt.  Was  der  Künstler  mit  flinken  Fingern  aus  diesem
scheinbar einfachen Instrument holt, ist so vielfältig, dass
es  auch  für  drei  oder  vier  verschiedene  Schlaginstrumente
reichen dürfte. Von einem sanften Scharren ausgehend, mit den
Fingernägeln auf der Membran des Instruments erzeugt, steigert
er  sich  in  eine  Rhythmik  hinein,  die  so  lange  an  Tempo
zunimmt, bis die Trommel zwischen seinen Händen zu fliegen
beginnt. Ein rasantes, mitreißendes Erlebnis.

(Weitere Veranstaltungen: www.musikschule-bochum.de/termine)



Die  Welt  als  Todesacker  –
„Mein drittes Leben“
geschrieben von Frank Dietschreit | 29. September 2024
Sie hatte alles: eine riesige Wohnung, einen spannenden Beruf
und eine tolle Familie. Doch dann zerbricht Lindas Leben in
einem  einzigem  Moment.  Sonja,  die  geliebte  Tochter,
passionierte Rennradfahrerin und lebensfroher Freigeist, wird
auf dem Weg zu einem Arzttermin von einem Lastwagen überrollt
und zermalmt.

Alles, was für Linda eine Bedeutung hatte, löst sich mit einem
Schlag  auf.  Sämtliche  Gewissheit,  alle  Kraft  und  jeder
Lebenssinn verlässt die Frau, die eben noch eine gefragte
Kunstkuratorin war und ein schillerndes Dasein führte. Sie ist
untröstlich,  taumelt  ziellos  durch  die  Tage,  kann  keine
Kunstschönheiten und keine fröhlichen Menschen mehr ertragen.
Sie  verlässt  Richard,  ihren  Mann,  einen  nur  mäßig
erfolgreichen Maler, der lustlos dem Brotberuf eines Lehrers
nachgeht.
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Wenn die Zukunft versinkt

Statt  sich  in  teurem  Outfit  hübsch  herausgeputzt  in  der
Leipziger Kunst-Szene zu sonnen, hockt Linda jetzt allein auf
einem alten Bauernhof, füttert die Hühner, mistet den Stall
aus, kämpft gegen den Impuls, sich mit einer Überdosis Schlaf-
Tabletten aus dem sinnlos geworden Dasein zu verabschieden.
Sie spricht mit der toten Tochter, lässt immer wieder die
letzten Momente Revue passieren, bevor Sonja die Wohnungstür
hinter sich zuzog, auf ihr Rad stieg und in den Tod raste:
„Daraus  leitet  sich  seither  alles  ab“,  murmelt  die  in
selbstgewählter Einsamkeit vor sich hin fantasierende Linda.
„Wie ein schwarzes Loch steht es im Zentrum meines Seins und
schluckt jede Zukunft, bevor sie beginnen kann.“

Linda, Hauptfigur und Erzählerin von „Mein drittes Leben“,
berichtet  in  schonungslosen  und  schmerzlichen  Gedanken-
Splittern und Erinnerungs-Sequenzen, wie sie in ein schwarzes
Loch der Trauer versinkt. Jede Bewegung ist eine Last, schon
das Aufstehen eine Qual, und nur schwer gelingt es ihr, wieder
ins Leben und in so etwas wie eine Normalität zu finden.

Dieses fragile Leben

Daniela Krien, die in Leipzig lebende Autorin, die in ihrem
Debütroman  „Irgendwann  werden  wir  uns  alles  erzählen“  die
emotionalen  Verwirrungen  und  politischen  Verwerfungen  der
Wendezeit beschrieb und mit „Die Liebe im Ernstfall“ aus der
Sicht fünf verschiedener Frauen einen fulminanten Besteller
über die Verwicklungen der Liebe in Zeiten gesellschaftlicher
Umbrüche  landete,  hat  den  Lesern  immer  schon  einiges
zugemutet.  Ihre  Figuren  hatten  stets  einen  Hang  zu
Selbstzerstörung und Melancholie. Krankheit und Tod lauerten
im Hintergrund: das Leben ist ein fragiles Gebilde, das Glück
nur ein Zufall, der Abgrund nur einen Schritt entfernt.

Jetzt legt die Autorin noch einmal kräftig zu und dreht an der
Schraube  seelischer  Pein,  körperlicher  Beeinträchtigung  und



tödlicher Gewissheit. Mit scharfem literarischen Seziermesser
zerschneidet  sie  sämtliche  Fäden,  mit  denen  die  trauernde
Linda, die sich immer tiefer in ihren Schmerz fallen lässt,
noch am Leben hängt. Wenn sie sich nicht gerade mit Tabletten
betäubt,  grübelt  sie  sich  durch  ihr  verkorkstes  Leben,
verstößt alle Menschen, die es gut mit ihr meinen, suhlt sich
in ihrem Leid.

Überall wird gelitten

Dass die Medizin es schafft, den Krebs, der in ihr wuchert, zu
besiegen, ist Linda eigentlich gar nicht recht. Gern würde sie
sterben. So wie die alte Bäuerin, deren Haus sie nun bewohnt.
Oder wie ihr treuer Gefährte, ein altersschwacher Hund, der
sich irgendwann zum Sterben in den Hühnerstall legt. Ob ihr
Mann,  dem  sie  sich  langsam  wieder  annähert  und  der  seine
Verzweiflung in seine Bilder hinein malt, dem Tod entgehen
kann, bleibt offen. Kaum hat er die Chance, in einer bekannten
Galerie auszustellen, sucht auch ihn der Krebs heim.

Wohin Linda auch schaut, überall wird gelitten und gestorben.
Eine  Nachbarin  hat,  trotz  Chemotherapie,  nur  noch  wenige
Monate zu leben. Lindas beste Freundin Natascha spielt, weil
sie ihren Alltag nicht mehr bewältigen kann, mit dem Gedanken,
zusammen  mit  ihrer  schwerbehinderten,  aber  musikalisch
hochbegabten  und  mit  einem  absoluten  Gehör  ausgezeichneten
Tochter Nine aus dem Leben zu scheiden. Hinter der penibel
geschminkten Fassade von Lindas Mutter, die nach der Wende in
den Westen und in die Arme eines reichen Mannes floh, liegt
der Schutt der Selbstverleugnung.

Ein unheimlicher Sog

Wenn man glaubt, es reicht, packt Krien noch ein Elend dazu,
sieht mit Lindas Augen das Leben als apokalyptischen Reigen
und  die  Welt  als  staubigen  Todesacker.  Nebenbei  werden
Kuschel-Pädagogik, sprach-politisch korrekte Bevormundung und
küchenpsychologische  Ratgeber  im  Orkus  der  zeitgeistigen



Oberflächlichkeit versenkt.

Der Roman, der von Trauer-Ritualen und Identitäts-Suche, von
Ort-  und  Heimatlosigkeit  in  einer  unübersichtlichen  Welt
handelt,  entwickelt  einen  seltsamen,  unheimlichen  Sog,  dem
sich der Leser nicht entziehen kann. Vorangestellt ist dem
Buch eine Zeile aus einem alten Song von DDR-Liedermacher
Gerhard  „Gundi“  Gundermann:  „Wir  wissen,  dass  alles,  was
kommt, auch wieder geht, warum tut es dann immer wieder und
immer mehr weh?“

Daniela Krien: „Mein drittes Leben“. Roman. Diogenes Verlag,
Zürich 2024, 304 Seiten, 26 Euro.

______________________________

Info

Daniela  Krien,  geboren  1975  in  Neu-Kaliß,  einem  Dorf  bei
Schwerin.  In  Hof  an  der  Saale  arbeitete  sie  zunächst  als
Zahnarzthelferin, studierte dann Kultur-, Kommunikations- und
Medienwissenschaften  in  Leipzig.  Ihre  Karriere  als
Schriftstellerin begann sie mit „Später werden wir uns alles
erzählen“ (2011), es folgten der Erzählband „Muldental“ (2014)
sowie die Bestseller-Romane „Die Liebe im Ernstfall“ (2019)
und „Der Brand“ (2021). Wie die meisten ihrer Figuren lebt sie
in  Leipzig.  Sie  hat  eine  schwerbehinderte,  musikalisch
hochbegabte  und  mit  dem  absoluten  Gehör  ausgezeichnete
Tochter,  deren  Schicksal  sich  in  „Mein  drittes  Leben“
spiegelt.  (FD)



„Die  Geschichten  in  uns“  –
Leben  und  Schreiben  des
Benedict Wells
geschrieben von Frank Dietschreit | 29. September 2024
Immer wieder er hat seine Coming-of-Age-Story vom schüchternen Jungen
in einem amerikanischen Provinzkaff der 1980er Jahre verändert und
umgeschrieben, das ausufernde Manuskript radikal eingekürzt, an der
Alltagssprache des Erzählers geschraubt.

Nächtelang hat er gegrübelt, warum er die Geschichte so wichtig findet
und sie anderen mitteilen will, was sie mit seinem eigenen Leben zu
tun haben könnte und ob die darin verwickelten Figuren vielleicht
Gedanken  und  Wünsche  von  ihm  selbst,  dem  Autor  Benedict  Wells,
transportieren. Auch am Einstieg, mit dem er seine Leserschaft sofort
neugierig machen, fesseln und nicht mehr vom Haken lassen will, hat er
unzählige Male gefeilt.

Plötzlich ist alles ganz klar

Manchmal hatte er Angst, er kriege den Roman einfach nicht in den
Griff und müsse ihn erst einmal für ein paar Jahre in die Schublade
versenken. Dann plötzlich ist ihm alles ganz klar, er weiß, dass alles
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gut werden wird und tippt ohne zu wissen, wie ihm gerade geschieht,
den ersten Satz in seinen Computer, der alles auf den Punkt bringt und
den Kern des Buches enthält, das ein paar Monate später unter dem
Titel „Hard Land“ herauskommt, ein Riesenerfolg werden und ihm einige
Preise einbringen wird: „In diesem Sommer verliebte ich mich, und
meine Mutter starb.“

Den vorbelasteten Namen abgelegt

Der  1984  in  München  geborene  Benedict  Wells  gehört  zu  den
herausragenden Autoren der deutschsprachigen Gegenwartsliteratur. Sein
vierter Roman („Vom Ende der Einsamkeit“) stand mehr als anderthalb
Jahre auf der Bestsellerliste und wurde in 38 Sprachen übersetzt. Für
„Hard  Land“  bekam  er  den  Deutschen  Jugendliteraturpreis.  Dass  es
einmal so kommen würde, hatte der Autor, der sich aufgrund der Nazi-
Verstrickungen seiner Familie von seinem eigentlichen Nachnamen (von
Schirach) verabschiedete, sich eine neue Identität zulegte und sich –
zunächst ohne jede Aussicht auf Anerkennung – ganz dem Schreiben
hingab, nicht erwartet.

Noch dazu genau der richtige Verlag

Mehrfach  kappte  er  Freundschaften  und  Verbindungen,  vagabundierte
durch die Welt, lebte in Berlin und Barcelona, hielt sich mit Jobs
über Wasser, arbeitete beharrlich weiter an seinen Texten, die damals
niemanden interessierten. Dann waren die Jahre der selbstquälerischen
Einsamkeit urplötzlich vorbei: Ein Literaturagent nahm sich seiner an
und vermittelte ihn ausgerechnet an jenen Verlag, zu dem er immer
wollte,  weil  dort  all  die  Autoren  erschienen,  die  er  insgeheim
anhimmelte.

Auch davon berichtet Benedict Wells jetzt in seinem autobiografischen
Buch, in dem er über sein Werden und Wollen, seine Familien-Abgründe,
literarischen Vorlieben und schriftstellerischen Ambitionen Auskunft
gibt: „Die Geschichten in uns“ ist eine Expedition in die literarische
Werkstatt des Autors. Wells öffnet Türen in sein Innerstes, zeigt
seine  Verletzlichkeit,  nimmt  uns  mit  auf  die  Suche  nach  neuen
literarischen Möglichkeiten.



Wie Texte wirksam gekürzt werden

Manches liest sich wie ein Handbuch für Autoren, die lernen möchten,
wie  man  verquasselte  Texte  auf  das  Wichtigste  kürzt,  Gedanken
verdichtet und die Erzählperspektive wechselt, Figuren entwickelt und
Themen variiert. Er fuhrwerkt in seinen eigenen Romanen und zitiert
seine Lieblingsautoren. Joey Goebel gibt dem unsicheren Autor den Rat:
„Eine wirklich starke Figur wird innerhalb des Buches geboren.“ Philip
Roth  rät  ihm  zur  unbedingten  Ausdauer:  „Amateure  warten  auf
Inspiration.  Profis  setzen  sich  hin  und  arbeiten.“

Wells verrät uns, warum er schreibt und warum wir lesen sollten: „Wir
brauchen die Geschichten in uns, aber auch die von anderen, weil wir
in ihnen unser Menschsein erkennen. Denn wieso fühlen wir uns auch von
Texten verstanden, die nichts mit unserer Lebensrealität zu tun haben,
deren Figuren aus anderen Ländern kommen und mit anderen Problemen
kämpfen? Weil wir an Wahrheit interessiert sind und wissen wollen, wer
wir sind.“

Benedict Wells: „Die Geschichten in uns. Vom Schreiben und vom Leben“.
Diogenes, Zürich 2024., 401 S., 26 Euro.

Der doppelte Herbert: Fritsch
und  Grönemeyer  mit  dem
schrillen Spaß „Pferd frisst
Hut“ bei der Ruhrtriennale
geschrieben von Anke Demirsoy | 29. September 2024
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Eine glückliche Braut sieht anders aus: Cécilia Roumi (als
Hélène)  und  Christopher  Nell  (als  Fadinard)  im  Slapstick-
Operetten-Musical „Pferd frisst Hut“ (Foto: Thomas Aurin)

Da weiß einer nicht, was er will. Der Strohhut aus Florenz,
dem Fadinard am Tag seiner Hochzeit wie verrückt hinterherjagt
–  das  Original  wurde  nämlich  von  seinem  Droschkenpferd
gefressen – ist lediglich ein Symbol dafür, dass der Mann am
liebsten  Reißaus  nehmen  möchte:  vor  der  Braut,  der
Verwandtschaft, der Hochzeitsgesellschaft, womöglich sogar vor
sich selbst. Denn er scheint noch nicht einmal sicher zu sein,
zu welchem Geschlecht er sich hingezogen fühlt.

In der Kraftzentrale des Duisburger Landschaftsparks zeigt die
Ruhrtriennale jetzt eine neue Version von „Der Florentiner
Hut“, einer Verwechslungskomödie von Eugène Labiche aus dem
Jahr  1851.  Das  Stück  hat  diverse  Spuren  in  den  Künsten
hinterlassen: Es gibt eine gleichnamige Oper von Nino Rota
(der die Filmmusik zu „Der Pate“ schrieb), einen deutschen
Film mit Heinz Rühmann (Regie: Wolfgang Liebeneiner), dazu
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noch zwei französische Filme.

Als Slapstick-Operetten-Musical präsentiert die Ruhrtriennale
die  deutsche  Erstaufführung  von  „Pferd  frisst  Hut“,  eine
Produktion  des  Theaters  Basel  in  Koproduktion  mit  der
Komischen Oper Berlin. Federführend sind zwei Männer, deren
unverwechselbar Stil hier eigenwillig aufeinander prallt.

Herbert  Fritsch,
Propagandist  des
choreographischen
Rauschs.  (Foto:
Christian  Knörr)

Das  ist  zum  einen  der  Regisseur  Herbert  Fritsch,  dafür
bekannt, seine Figuren auf der Bühne in einen hyperaktiven
Irrsinn zu treiben: in ein kindliches, zugleich bis in die
kleinste  Geste  hinein  choreographiertes  Herumtoben.  Manche
mögen  sich  erinnern,  welchen  Kultstatus  seine  Produktion
„Murmel, Murmel“ an der Berliner Volksbühne erreichte, bevor
er 2018 am Bochumer Schauspielhaus mit der „Philosophie im
Boudoir“ von Marquis de Sade ein Skandälchen lostrat.

Für  Zugkraft  beim  Publikum  sorgt  die  Musik  von  Herbert
Grönemeyer, der in seinen Jugendjahren musikalischer Leiter am
Bochumer Schauspielhaus war, bevor er 1981 durch „Das Boot“
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bekannt wurde und 1984 mit seinem Studioalbum „Bochum“ die
Hitparaden stürmte. Aus seinen Melodien, Rhythmen und Texten
hat  Thomas  Meadowcroft  eine  Partitur  für  Chor  und
Sinfonieorchester gemacht: geschickt instrumentiert, fröhlich
zwischen Broadway-Musical, Rossini-Oper und Disney-Soundtrack
irrlichternd.  Die  Bochumer  Symphoniker  und  der  Chor  des
Theaters  Basel,  die  unter  der  Leitung  des  amerikanischen
Dirigenten Thomas Wise Stimmung machen, streuen Glamour über
diese unterhaltsame Mischung.

Herbert  Grönemeyer
war  bei  der
Premiere  in
Duisburg persönlich
anwesend.  (Foto:
Victor  Pattyn)

Was aus der Zusammenarbeit der beiden Herberts entstand, ist
so schräg und bunt, wie es die Bühne von Herbert Fritsch
(unter Mitarbeit von Oscar Mateo Grunert) gleich zu Beginn
erahnen lässt. Das temporeiche Tür-auf-Tür-zu-Spektakel kommt
durch acht Zugänge in den Seitenwänden und ein Drehportal vor
Kopf in Schwung. Selten war eine Handlung so sehr Nebensache:
Hier  geht  es  um  eine  Typenparade,  um  die  große
Orientierungslosigkeit,  in  der  die  Figuren  haltlos
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herumstolpern.

So  grell  und  banal  das  auf  den  ersten  Blick  scheint,  so
hintergründig ist es auf den zweiten, denn nichts und niemand
ist in diesem Absurdistan ernst zu nehmen. Wir erleben leere
Witzfiguren, die Sprechblasen absondern wie in einem Comic:
„S’isch  alles  aus!“,  jault  der  Schwiegervater  bei  jedem
Auftritt in weinerlichem Dialekt, während der Bürgermeister
bei  jeder  Gelegenheit  stöhnt,  wie  heiß  ihm  doch  sei.  Das
Gestotter und Gestammel der Hauptfigur Fadinard steckt voll
absichtsvoller Versprecher. Wenn er mit Glottisschlag von den
Baron*innen  spricht,  schiebt  er  stets  das  Wort  „drinnen“
hinterher,  wie  um  den  Genderwahnsinn  auf  die  Spitze  zu
treiben.

Die  gesamte
Hochzeitsgesellscha
ft  gerät  durch
einen  Strohhut  in
Turbulenzen. (Foto:
Thomas Aurin)

Dazu  zeigen  die  Schauspielerinnen  und  Schauspieler  ein
akrobatisches Bewegungstalent, als wollten sie sich für den
Zirkus bewerben. Sie rutschen ganz beiläufig in den Spagat,
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hechten  die  von  der  Drehtür  herabführenden  Treppenstufen
herunter, landen auf dem Bauch, überschlagen sich in der Luft.
Es ist rasant, es ist sagenhaft. Fritsch hat jede Verrenkung
durchgeformt,  bis  ins  Detail,  ja  sogar  bis  in  den
Schlussapplaus  hinein.

Der Grönemeyer-Sound ist der Musik bei allen Musical-Anleihen
deutlich anzuhören: Vieles klingt in Duisburg irgendwie nach
„Bochum“. Die Emotionalität der Songs steht oft seltsam quer
zu  der  alles  und  alle  umfassenden  Ironie,  die  Fritschs
rasantes Anarcho-Theater so vergnüglich macht. Aber es gibt
Chornummern, die gut zünden, sogar zum Mitklatschen anregen.
Der Chor des Theaters Basel zieht in den farbenfrohen Kostümen
von Geraldine Arnold eine echte Show ab.

In Erinnerung bleibt ein schriller Spaß, der bei weitem nicht
so flach ist, wie er zu sein vorgibt. Um es mit den Worten von
Herbert Fritsch zu sagen: „Wir sind alle irre, wir kriegen nix
gebacken, und wir kriegen gar nix hin.“ Wer wollte ihm in
diesen Zeiten widersprechen?

(www.ruhrtriennale.de)

Erzählstoff überall – Judith
Kuckarts  „Die  Welt  zwischen
den Nachrichten“
geschrieben von Bernd Berke | 29. September 2024
Jede(r) möge es für sich bedenken: Welche – mehr oder weniger
vagen – Berührungspunkte hatte mein Leben mit der Sphäre der
Nachrichten? Und was folgt womöglich daraus? Judith Kuckart
schneidet  derlei  Fragen  in  ihrem  neuen,  autobiographisch
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grundierten  Roman  „Die  Welt  zwischen  den  Nachrichten“
keineswegs umweglos an, sondern vielschichtig, hintergründig,
zuweilen auch irrlichternd.

Staunenswert,  welche  Zeitlinien  bis  in  die  westfälische
Provinzstadt  Schwelm  reichten,  in  der  Judith  Kuckart  am
(west)deutschen  Einheits-Feiertag  (17.  Juni  1959)  geboren
wurde. Da war etwa die Schwelmer Apothekertochter Ina, die
öfter auf die kleine Judith aufgepasst hat und sich Jahre
später  in  Berlin  (im  Gefolge  des  Attentats  auf  den
Studentenführer Rudi Dutschke) links radikalisiert hat. Noch
etwas später war sie auf Plakaten der RAF-Terrorfahndung zu
sehen und dürfte sich danach in der noch real existierenden
DDR versteckt haben. Womit ihre Geschichte noch nicht zu Ende
war. Der „Deutsche Herbst“ ist überhaupt prägend gewesen: Als
Judith Kuckart in Köln studiert, wird ganz in der Nähe der
Arbeitgeberpräsident  Hanns  Martin  Schleyer  von  der  RAF
entführt und bald darauf ermordet. Aber was ändern solche
Koinzidenzen am täglichen Sein?

„Alle Geschichten gehören irgendwie zusammen“

Etliche Befunde und Annahmen über die Lebenswelt „zwischen den
Nachrichten“ müssen in einem Roman erzählend überprüft und
geformt  werden.  „Schreibe  ich“,  so  lautet  mehrfach  das
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lakonisch  innehaltende  Zwischenfazit  nach  gewissen
Erzählpassagen. Also kein blankes „So (und nicht anders) war
es“, sondern „So ist es aus meiner Sicht gewesen“ oder noch
skeptischer: „So könnte es gewesen sein“. Eigentlich, darauf
läuft  ein  Hauptstrang  des  Buches  hinaus,  sind  sowohl
öffentliche als auch vermeintlich private Geschehnisse just
Erzählstoff, der aus Buchstaben, Worten, Sätzen usw. besteht
und  sich  hier  wieder  einmal  zum  Roman  weitet.  „Alle
Geschichten gehören irgendwie zusammen“, heißt es schon auf
Seite 57. Und kurz vor Schluss, auf Seite 186: „Am Ende gilt
doch nur das Erzählen. Wer erzählt, kann Engel über Toronto
fliegen lassen oder Möwen über den Bahnhof Zoo.“

Jegliches  Menschenleben  enthält  exemplarische,  aber  auch
scheinbedeutsame  Vorfälle  in  Hülle  und  Fülle.  Bei
Lebensneugierigen wie Judith Kuckart steigern und verdichten
sich  die  Kreuz-  und  Querbezüge  wahrscheinlich.  Jedenfalls
werden  sie  ungleich  schlüssiger  erzählend  verknüpft.
Allerdings gilt erzählerische Distanz, denn: „(…) man weiß
immer erst im Nachhinein, dass das, was man gerade erlebt, ein
Stoff zum Erzählen ist. Denn wer sagt schon, Achtung, jetzt
erlebe ich gerade eine Geschichte…“ Außerdem heißt es auf
Seite 161, wie in Gedichtzeilen gesetzt:

„Das Seltsame an der Wirklichkeit ist
sage ich wieder und wieder –
dass  jedes  Ereignis  auch  ganz  anders  hätte  stattfinden
können.“

Eindrücke von Pina Bausch bis Pierre Brice

Nur mal ganz kursorisch aufgegriffen: Mit 15 Jahren taucht die
tanzbegeisterte  und  dito  begabte  Judith  ein  einziges  Mal
inkognito beim nahe Schwelm gelegenen Wuppertaler Tanztheater
der legendären Pina Bausch auf. Als Regisseurin und Tänzerin
frönt die Schwelmerin später weiterhin der Tanzleidenschaft.
Ihr Roman gliedert sich denn auch in eine Reihe von Theater-
Kantinengesprächen. Nach dem Abi arbeitet sie vorübergehend in



einer  Lokalredaktion  der  Schwelmer  Nachbarschaft  und
interviewt  sogleich  den  Kino-Winnetou  Pierre  Brice.  (Das
erinnert mich, mit Verlaub, an meine Volontärzeit, die ein
paar  Jahre  früher  zeitweise  in  dieselbe  Gegend  –  nach
Gevelsberg  –  führte).

Die  Eltern  und  sonstigen  Vorfahren  der  Autorin  kommen  im
Verlauf des Romans ebenso in Betracht wie eine Cousine, die
mit zehn Jahren stirbt, die besonderen Frauen Ellen R. und Eva
K., die Freundin „Bee“, die spiegelbildlich von ihren Vätern
so benannten Judith Martina (also die Erzählerin) und Martina
Judith, wodurch weitere biographische Vexierbilder entstehen.
Liebhaber scheinen hingegen eher Randerscheinungen zu bleiben,
zumindest treten sie nicht ins literarische Rampenlicht. Hier
geht  es  vor  allem  ums  Frauenleben  –  bis  hinab  zu  den
schauderhaften Abgründen einer erlittenen Vergewaltigung.

Heidegger und Genazino, nahezu geisterhaft

Judiths  Vater  Leo  brachte  es  realiter  vom  Waschmaschinen-
Vertreter  bis  zum  CDU-Landtagsabgeordneten.  In  diesem
Zusammenhang ist die kleine Judith einmal mit Franz Josef
Strauß  fotografiert  worden.  Als  Kind  mit  ihren  Eltern  im
Schwarzwald-Urlaub,  sieht  sie  aus  der  Ferne  schemen-  und
geisterhaft den steinalten Martin Heidegger, natürlich ohne
Näheres  über  ihn  zu  wissen.  Später  haben  u.  a.  der
Schriftsteller Wilhelm Genazino und der Polyhistor Alexander
Kluge  ihre  kurzen  Auftritte,  wobei  Genazinos  Part  seltsam
gespenstisch anmutet.

Und die große Historie, die Welt der Nachrichten? Seitdem die
Autorin in Berlin lebt (wo sie anfangs Filmkritikerin beim
„Tagesspiegel“ war), ergeben sich Geschichts-Ablagerungen wie
von selbst, nicht zuletzt durch Erlebnisse des Zeitenwandels
beim Transit in die DDR anno 1976, 1983, 1986 und dann nach
der  „Wende“.  Damit  können  Schwelm  oder  Dortmund  (wo  die
Autorin so manchen Kindheitssommer verbracht hat) denn doch
nicht mithalten.



Schließlich finden sich solche Zitate, die man sich einfach
zum  Nachsinnen  notieren  sollte,  um  bald  einmal  darauf
zurückzukommen: „Sie ist darauf gefasst, dass das Unglück so
selbstverständlich ist wie der Tod und keine Sprache hat.“ –
„Wir sitzen zu dritt in unserer Kindheit herum…“ – Oder jene
(wiederum  im  lyrischen  Zeilenfall  aufscheinenden)
aphoristischen  Schlussworte:

Nicht wichtig
ist
was man aus uns gemacht hat
wichtig ist
was wir aus dem machen
was man
aus uns gemacht hat.

Judith Kuckart: „Die Welt zwischen den Nachrichten“. Roman.
DuMont- Verlag, Köln. 190 Seiten, mit ca. 25 Schwarzweiß-
Fotos. 24 Euro. 

 

Finale  um  die  Currywurst:
Berlin vs. Ruhrgebiet
geschrieben von Bernd Berke | 29. September 2024
Manches,  was  immer  und  immer  wieder  als  reviertypisch
hervorgekramt wird, kann einem auf Dauer ein bisschen auf den
Geist  gehen.  Grönemeyers  Liedgut  beispielsweise.  Die  ewige
Rivalität  zwischen  Schalke  und  dem  BVB.  Die  alljährlich
abgefeierte Büdchenkultur. Oder die Currywurst. Doch im Grunde
ist uns all das ans Herz gewachsen, oder etwa nicht?
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Seit Jahrzehnten wird im Ruhrgebiet medial auf Biegen und
Brechen darauf hingearbeitet, dass die Currywurst im Revier
erfunden worden sei – und nicht in Berlin. Ein neues Buch soll
jetzt  „endgültig“  Klarheit  bringen,  ist  passenderweise  im
Klartext-Verlag erschienen und heißt „Alles Currywurst – oder
was?“

Da  sich  der  Klartext-Verlag  in  Essen  befindet,  ist  die
Stoßrichtung vorgegeben. Wir wollen ja hier nicht spoilern,
aber dreimal darf man raten, ob Berlin oder das Revier im Jahr
1936 die Nase vorn hatte. Auch Bückeburg und Hamburg müssen
hintanstehen. Die beiden Autoren (siehe unten) berufen sich
auf  hartnäckige  Recherchen,  Gespräche  mit  Zeitzeugen  und
aussagekräftige Dokumente. Also so, als ginge es wahrhaftig
ums große Ganze. Und es geht ja auch um die Wurst. Bange
Frage: Müssen wir jetzt mit einem harten Konter aus Berlin
rechnen? Ha, kommt nur ran!

Geschichte  und  Geschichten  dieser  kulinarischen  Spezialität
werden nicht durchgängig erzählt, sondern quasi lexikalisch
aufbereitet, was viele, viele Kurzbeiträge nach sich zieht.
Als Lesende(r) wird man keineswegs überfordert, sondern mit
flockiger Schreibe allzeit bei Laune gehalten. Wir erinnern
uns: Der 1983 von Ludger Claßen im anderen Geiste gegründete
Klartext-Verlag  gehört  seit  einigen  Jahren  zur  Funke-
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Mediengruppe  (Essener  Flaggschiff:  WAZ),  wo  derlei  lockere
Stilistik ebenfalls vielfach gepflegt wird.

Von A wie Airline bis Z wie Zusatzstoffe oder Zwiebeln reicht
das currywurstige Alphabet, in dessen Verlauf eigentlich alles
abgegrast (oder besser: verbraten) wird, was irgend mit der
Currywurst zu tun hat oder haben könnte. Unterwegs werden auch
Fragen angeschnitten, mit denen nicht unbedingt zu rechnen
war, etwa: Welcher Wein passt am besten zur Currywurst? Rümpft
da jemand das feine Verkostungs-Näschen?

Doch natürlich spielen Phänomene, an die man bei Stichwort
Currywurst  sogleich  denkt,  die  Hauptrollen.  Duisburgs
legendärer „Tatort“-Berserker Schimanski beispielsweise. Oder
die  natürlichen  Begleiter  der  Wurst:  Pommes!  Wat  sons‘?
Globale Vielfalt ist auch mit drin: Das garantieren die schier
endlos zu variierenden Curry-Mischungen.

Die  beiden  Autoren  grillen  nicht  ausschließlich  auf
Revierfeuer. Der erfahrene Gastronom Tim Koch ist gebürtiger
Hamburger, trägt jedoch, wie auf dem Cover verraten wird, als
Unterarm-Tattoo eine Currywurstschale. Sein Mitstreiter Gregor
Lauenburger  ist  alteingesessener  Duisburger  und  arbeitet
hauptberuflich als Seelsorger an einem Essener Gymnasium. Da
sieht man mal wieder, wie die Currywurst verschiedene Menschen
lukullisch vereint.

Rankt  sich  nicht  gar  eine  ganze  Philosophie  um  diese
volkstümliche  Speise?  In  der  Literatur  ist  sie  jedenfalls
längst angekommen. Im Verzeichnis der weiterführenden Bücher
findet sich selbstverständlich auch Uwe Timms Novelle „Die
Entdeckung der Currywurst“ (1993), die 2008 verfilmt wurde und
Hamburg als Ursprungsort ausmacht.

Und  jetzt?  Haben  wir  wohl  ein  neues,  leichthändiges
Standardwerk  zum  Thema.

Tim Koch & Gregor Lauenburger: „Alles Currywurst – oder was?
Die  ganze  Wahrheit  über  das  Kultobjekt“.  Klartext-Verlag,



Essen. 176 Seiten. 9,95 Euro.

 

Kolonialzeit – Auch Westfalen
war vielfach verstrickt
geschrieben von Bernd Berke | 29. September 2024

„Wie  lange  noch  ohne  Kolonien?“  –  Diese  deutsche
Propaganda-Marke aus dem Jahr 1925 forderte die Rückgabe
der  Kolonien  nach  deren  „Verlust“  durch  den  Ersten
Weltkrieg und stellte den Kolonialismus als gleichsam
„naturwüchsigen“  Wirtschaftskreislauf  dar.  Kolonien
waren Rohstofflieferanten und lukrative Absatzmärkte. 
(Foto/Repro: LWL)
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Manche  Zeitgenossen  mögen  gleich  abwinken:  Was  soll  denn
Westfalen mit Kolonialismus zu tun haben? Berlin oder Hamburg,
ja. Aber „wir“? Nun, beim genaueren Hinschauen zeigt sich:
eine ganze Menge, bis hinein in lokale Verästelungen – und bis
in rassistische Abgründe, die immer noch nachwirken.

Den vielfältigen Beweis tritt eine Ausstellung im Dortmunder
LWL-Industriemuseum  Zeche  Zollern  an.  Der  Titel  fällt
gleichsam mit der Tür ins Haus und duldet wenig Einspruch, er
lautet  „Das  ist  kolonial“.  Es  ist  das  zentrale  „Anker-
Ereignis“  des  LWL-Themenjahres  „Postkoloniales  Westfalen-
Lippe“.

Aufregung im Vorfeld

Die  Schau  ist  aus  intensiven  Diskussionen,  Projekten  und
Workshops hervorgegangen. Ein Werkstatt-Vorläufer erregte 2023
rechts gestrickte Gemüter, weil für wenige Stunden pro Woche
ein „safer space“ (Schutzraum) eigens für Menschen mit dunkler
Hautfarbe  eingerichtet  wurde,  die  sich  möglichst  ohne
Irritationen  mit  dem  heiklen  Thema  befassen  sollten.

Tatsächlich  macht  die  jetzige  Ausstellung  mit  über  250
Exponaten  sowie  Video-  und  Hörstationen  plausibel,  dass
Schwarze  (heutige  Lesart:  „People  of  Color“)  den
Geschichtsverlauf  und  seine  Relikte  möglicherweise  völlig
anders  wahrnehmen.  Während  etwa  prachtvolle  Federn  als
Verkleidungs-Material im deutschen Karneval dienen, haben sie
in  etlichen  afrikanischen  Regionen  rituelle  Bedeutung  und
müssen  durch  existentielle  Prüfungen  verdient  werden.  Hier
ahnt  man,  warum  die  gelegentlich  im  Übermaß  beschworene
„kulturelle Aneignung“ ein Problem sein kann.

Rohstoffe aus Afrika, Wertschöpfung in Herford



Der  rassistisch
dargestellte
„Sarotti-Mohr“  (hier
eine  Rückenansicht)
war  seit  1922
Werbefigur  für  die
Schokoladenfirma  und
wurde  erst  2004  vom
„Sarotti-Magier“
abgelöst. (Foto: LWL)

Gleich eingangs findet sich ein Schaukasten, mit dem deutsche
Schüler  kurz  nach  1900  „Naturgaben  deutscher  Kolonien“
kennenlernen  sollten,  also  bestimmte  Fasern,  Früchte,
Bodenschätze und dergleichen. Ein unscheinbarer Besen besteht
just aus afrikanischen Rohstoffen, Wertschöpfung und Profit
flossen allerdings nach Deutschland. In diesem Falle machten
sie eine Familie im westfälischen Herford steinreich.

In  der  Zeche  Zollern  befindet  man  sich  keineswegs  auf
„neutralem“  Boden.  Emil  Kirdorf,  einstiger  Zechendirektor
dieses  jetzigen  Ausstellungsortes,  war  ein  Kolonialismus-
Befürworter ersten Ranges, wie überhaupt viele Industrielle in
Westfalen. Dortmunds Hafen diente derweil als Umschlagplatz
für Kohle, die nicht zuletzt Kriegsschiffe antrieb. Aus dem
heimischen Stahl erwuchsen auch Eisenbahnen, die die eroberten
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Gebiete durchpflügten.

Sklavenhändler aus dem Sauerland

Und wer hätte gedacht, dass im Sauerland ein Sklavenhändler
wie Friedrich von Romberg (aus Hemer) sein Unwesen getrieben
hat? Zu den Dokumenten, die sein Leben erschließen, zählt auch
eine Rechnung, in der er 10 Prozent tödlichen „Verlust“ beim
Transport versklavter Schwarzer geltend machte.

Das  vielköpfige,  übrigens  rein  weibliche  Kuratorinnen-  und
Vermittlungsteam,  nahezu  paritätisch  auch  Frauen  mit
afrikanischen Wurzeln umfassend, hat wesentliche Aspekte des
Themenfeldes  einleuchtend  aufbereitet,  übrigens  auch  und
gerade für Kinder, die ein eigenes Begleitheft in die Hand
bekommen.  Darin  führt  eine  agile  Comic-Spinne  („Anansi
Spider“) kurzweilig durch die Ausstellung.

„Völkerschauen“ in Dortmund und Münster

Beispielsweise geht es auch um christlichen Missionseifer zur
Kolonialzeit. Eine historische Spendendose in Gestalt eines
dunkelhäutigen  Menschen  wird  ganz  bewusst  halb  hinter
Milchglas  präsentiert,  um  vorgefasste  Blickweisen  zu
verunsichern.  An  anderen  Stellen  sollen  künstlerische
„Interventionen“  die  altgewohnte  Sicht  durchbrechen.
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Kolonialismus  im
Schulunterricht:
Schaukasten  zu  den
„Naturgaben  deutscher
Kolonien“ (vor 1919).
(Foto:  LWL/Julia
Gehrmann)

Das weitere Spektrum reicht von der alltäglichen Propaganda
deutscher Kolonialvereine über Kolonialwarenläden bis zur in
Afrika erbeuteten Raubkunst mitsamt der aktuellen Debatte um
deren  Rückgabe.  Ein  besonders  düsteres  Kapitel  gilt  der
Niederschlagung  des  Herero-Aufstands  durch  die  deutsche
Kolonialmacht, bei der 70.000 bis 100.000 Eingeborene starben.
Auch  geht  es  um  ehedem  übliche  „Völkerschauen“,  für  die
indigene  Menschen  nach  Europa  verfrachtet  und  ruchlos
öffentlich zur Schau gestellt wurden, so etwa wiederholt im
Dortmunder Fredenbaumpark oder im Münsteraner Zoo.

Beim  Rundgang  sind  einige  Merkwürdigkeiten  zu  entdecken:
Tuchware  mit  „typisch  afrikanischen“  Motiven  entstand
teilweise nicht etwa dort, sondern wurde – grotesk genug – u.
a. in einer Druckerei zu Herdecke hergestellt und sodann nach
Afrika exportiert.

Fragwürdige Bücher, Denkmäler, Straßennamen

So unabweislich grinst einem aus vielen Objekten der blanke
Rassismus  entgegen,  dass  es  einer  kleinen  Abteilung  mit
fragwürdigen Büchern kaum noch bedurft hätte. „Zehn kleine…“
mit dem unsäglichen N-Wort, aber auch „Jim Knopf“ und „Pippi
Langstrumpf“  finden  sich  hier.  Über  Letztere  ließe  sich
freilich diskutieren.

In  Frage  gestellt  werden  auch  Denkmäler  früherer
Kolonialherren und nach ihnen benannte Straßen, die vielerorts
vorhandene Robert-Koch-Straße inbegriffen. Der berühmte Mann
hat,  geschützt  von  deutschen  Soldaten,  medizinische



Menschenversuche  an  Indigenen  angestellt.  Muss  man  solche
Straßen umbenennen und Denkmäler stürzen – oder sollte ein
aufklärerischer  Umgang  mit  derlei  Zeugnissen  möglich  sein?
Gewichtige Fragen, längst noch nicht abschließend beantwortet.

„Das  ist  kolonial.  Westfalens  (un)sichtbares  Erbe“.  LWL-
Industriemuseum Zeche Zollern, Dortmund, Grubenweg 5. Bis zum
26. Oktober 2025. 

zeche-zollern.lwl.org/dasistkolonial

_____________________________________________

Der Beitrag ist in ähnlicher Form zuerst im Kulturmagazin
„Westfalenspiegel“ erschienen: www.westfalenspiegel.de

Das Schlucken des Buckelwals:
Das Chorwerk Ruhr präsentiert
sich  bei  der  Ruhrtriennale
künstlerisch überragend
geschrieben von Anke Demirsoy | 29. September 2024
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Florian Helgath leitet das Chorwerk Ruhr bei dem Konzert mit
dem Titel „Rechants“ bei der Ruhrtriennale in Bochum. (Foto:
Christian Palm)

Das wurde aber auch Zeit. Nachdem das Chorwerk Ruhr in der
Triennale-Produktion  „Abendzauber“  lediglich  Teil  einer
Installation war, eines Happenings, das Stücke von Bruckner
und Björk auf die Rolle eines Soundtracks reduzierte, durfte
das  weithin  gerühmte  Vokalensemble  nun  ein  echtes  Konzert
geben. In der Turbinenhalle an der Jahrhunderthalle Bochum gab
es  tatsächlich  „nur  Musik“  (um  den  ebenso  erstaunten  wie
unerfahrenen Konzertbesucher aus Loriots berühmtem Sketch zu
zitieren).

Warum das aktuelle Programm des Chorwerks „Rechants“ heißt und
was es mit dem gleichnamigen Werk von Olivier Messiaen auf
sich hat, darf das zahlende Publikum selbst herausfinden. Kein
Wort dazu in dem bedruckten Faltblatt, das gratis ausgehändigt
wird.  Hätte  Florian  Helgath,  der  langjährige  Leiter  des
Chorwerks,  dem  Dramaturgie-Team  des  Festivals  nicht  ein

https://www.revierpassagen.de/134541/das-schlucken-des-buckelwals-das-chorwerk-ruhr-praesentiert-sich-bei-der-ruhrtriennale-kuenstlerisch-ueberragend/20240906_2029/2024_09_ruhrtriennale_rechants_chorwerk_ruhr-2


erhellendes Interview gegeben, wären die Besucher den hoch
komplexen Kompositionen ohne jeden Beistand begegnet.

Das Wechselspiel von Strophe und Refrain ist gemeint, wenn der
1992 verstorbene Franzose sein im Dezember 1948 vollendetes
Vokalwerk „Cinq rechants“ nennt. Er spielt damit auf ein Werk
des Renaissancekomponisten Claude Le Jeune an und setzt sich
zugleich mit dem Tristan-Stoff auseinander, gewissermaßen im
Nachklang seiner großen Turangalîla-Sinfonie, die als eines
seiner Hauptwerke für Orchester gilt.

Kristalline  Reinheit:  Das  Chorwerk
Ruhr  singt  eine  Motette  des  erst
kürzlich  wiederentdeckten
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portugiesischen  Renaissance-
Komponisten Vicente Lusitano. (Foto:
Christian Palm)

Um  Liebeslieder  handelt  es  sich  bei  den  „Rechants“  nach
Messiaens eigener Aussage. Zwölf solistische Stimmen braucht
es für die fünf Gesänge, die indes nicht unmittelbar poetisch
wirken,  sondern  gewissermaßen  erst  beim  zweiten  Hinhören,
durch ihre vielfältig schillernde Farbigkeit. Im Vordergrund
stehen  rhythmisch  markante  Lautmalereien.  Messiaen  hat
zusätzlich  zum  französischen  Grundtext  ein  eigenes  Idiom
geschaffen. Lautfolgen wie „suka rava kâli vâli“ oder „mano
nadja lâma krîta makrîta“ wirken wie dadaistisches Sanskrit.

Um  diesen  Gipfel  der  Vokalkunst  zu  erklimmen,  braucht  es
verteufelt  trittsichere,  gewissermaßen  schwindelfreie
Sängerinnen und Sänger. Das Chorwerk Ruhr besitzt sie: Unter
der kompetenten Leitung von Florian Helgath und dem diskreten
Einsatz ihrer Stimmgabeln wandeln sie scheinbar mühelos über
alle Klippen der Harmonik (für die Experten: Es gibt Ganzton-
und Tritonus-Parallelen!) sowie der Kontrapunktik.

Da werden Sechzehntelketten zu magischen Beschwörungsformeln
(roma tama tama tama), Konsonantenfolgen (t – k – t – k – t)
zu perkussiven Ereignissen. Jede Stimme fügt sich so passgenau
ins große Ganze wie ein Steinchen in ein kunstvolles Mosaik.
Es  gibt  bundesweit  nicht  viele  Chöre,  die  das  auf  diesem
Niveau hinbekommen.

Selbst für Florian Helgath war die Musik des Renaissance-
Komponisten  Vicente  Lusitano,  die  nach  450  Jahren  jetzt
allmählich  wieder  dem  Vergessen  entrissen  wird,  eine
Entdeckung.  Der  Portugiese  gilt  als  der  erste  schwarze
Komponist  der  europäischen  Musikgeschichte,  dessen  Werke
publiziert wurden. Seine Motette mit dem Titel „Inviolata,
integra et casta es“, erschienen vermutlich um das Jahr 1519,
huldigt der Reinheit und Keuschheit der Gottesmutter Maria.



Das  Chorwerk  Ruhr  feierte  in  der
Turbinenhalle  bei  der  Ruhrtriennale
einen großen Erfolg. (Foto: Christian
Palm)

Das Chorwerk singt das geistliche Werk mit acht Frauen- und
zehn Männerstimmen. Mit der linken Hand formt Florian Helgath
die langen Linien des Gesangs, der jetzt den Raum flutet: ein
pausenloses, herrlich rein intoniertes Strömen, in dem die
sonoren  Männer-  die  Frauenstimmen  wie  auf  einem  Tablett
emportragen. Der Schlussakkord schwebt so körperlos im Raum,
als wäre er nicht mehr von dieser Welt.

Zeitgenössisches gibt es zum Abschluss: Die „Partita für 8
Stimmen“ der 1982 geborenen Amerikanerin Caroline Shaw lotet
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die Möglichkeiten der menschlichen Stimme höchst effektvoll
aus.  Mit  Einverständnis  der  Komponistin  entschied  Florian
Helgath  sich  für  eine  Besetzung  mit  18  Stimmen.  Die
funktioniert für das Chorwerk Ruhr perfekt: Die vier Sätze
werden zu einer Abenteuerreise für die Ohren, die in immer
neue  Welten  entführt.  Da  gibt  es  Kehlkopfgesänge,
flötengleiche  Obertöne,  rituelle  Chants  und  ein  virtuoses
Sprach-Fugato.  Aus  den  Tiefen  des  Ozeans  scheint  ein
wellenförmiges  Glissando  aufzusteigen,  das  der  Chor  mit
geschlossenen Lippen auf dem Laut „Hmmmm“ formt: Es klingt,
als höre man einem Buckelwal beim Schlucken zu.

Ein Extra-Zückerchen hat das Chorwerk Ruhr auch eingebaut: Der
gesummte  Mittelteil  der  Courante  ist  unschwer  als  das
Steigerlied zu erkennen. Es mündet in ein rasantes Beatbox-
Finale. „Was können die Sängerinnen und Sänger des Chorwerks
eigentlich nicht?“, mag mancher sich am Ende perplex fragen.
Nach diesem Abend steht zu vermuten: wahrscheinlich nichts.

(www.ruhrtriennale.de)

Schluss-  und  Ausverkauf:
Literarische  Verlage  an  der
Ruhr – verzweifelt gesucht!
geschrieben von Gerd Herholz | 29. September 2024
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Nicht, dass vom Buchhandel und Verlagswesen künftig nur
noch solche Wandbilder übrig bleiben… (Entdeckt nicht im
Revier, sondern am 15. Juli 2020 in Waren an der Müritz,
Mecklenburg-Vorpommern). (Foto: Bernd Berke)

Erstaunlich lapidar klingt, was die Verleger Ingrid und Ernst
Gerlach da so ganz am Rand auf der Homepage ihres Oberhausener
assoverlages verlauten lassen:

„Liebe Leserinnen und Leser,
wir möchten Ihnen heute mitteilen, dass wir unseren Verlag zum
31.12.2024 auflösen werden. Diese Entscheidung ist uns nicht
leichtgefallen,  aber  aus  Altersgründen  und  ohne  Nachfolger
haben wir uns dazu entschlossen. (…) Der Schlussverkauf läuft
bis zum 31.12.2024. Besuchen Sie unseren Webshop oder schicken
Sie  uns  eine  E-Mail  an  info@assoverlag.de,  um  von  den
Angeboten  zu  profitieren.“

Revolutionäre Vorläufer

Seit 1970 hatte der assoverlag soziale Bewegungen begleitet,
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sein  Verlagsname  leitet  sich  ab  von  der  Assoziation
revolutionärer  bildender  Künstler,  einem  1928  gegründeten
Zusammenschluss  kommunistischer  Künstler.  35  Jahre  lang
konzentrierten sich die Verlagsgründerinnen Anneliese Althoff
und Annemarie Stern beharrlich auf littérature engagée aus dem
Ruhrgebiet, auf Regionalgeschichte, auf das politische Lied
und die Bergarbeiterdichtung.

In den besseren Zeiten beim
Oberhausener  assoverlag:
Verlagsgründerinnen
Annemarie Stern (am Telefon)
und  Anneliese  Althoff  (an
der Schreibmaschine).

Es  war  2005,  als  der  ehemalige  Vorstandsvorsitzende  der
NRW.Bank, Ernst Gerlach, mit gut 60 Jahren den Verlag kaufte;
seine  Frau  Ingrid  Gerlach  übernahm  die  Leitung.  Literatur
abseits  der  Klischees  und  mehr  Sachbücher  sollten  verlegt
werden, wie etwa David L. R. Litchfields Die Thyssen-Dynastie
– Die Wahrheit hinter dem Mythos (2008). Zudem gehörten und
gehören  zum  Autorenbestand  des  assoverlages  so  wichtige
Schriftsteller wie Michael Klaus, Jürgen Link, Anja Liedtke,
Hans Dieter Baroth, Bille Haag, Jürgen Lodemann oder Michael
Zeller.

Neustart mit einem bestens vernetzten Mäzen

Mit  den  Gerlachs  sollte  der  Wind  auffrischen,  die  Segel
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sollten neu gesetzt werden. Der Verlag gönnte sich Lektorat,
Vertrieb, Grafiker und einen Beirat, dem auch Gabriele Behler
(Ex-NRW-Kulturministerin)  angehörte,  wozu  auch  immer.  Der
überaus gut vernetzte Ernst Gerlach sah sich als Verlags-
Mäzen,  ihm  fehlte  allerdings  die  Buchmarkt-Expertise,  um
wirklich Mäzen „zu können“.

Nach einer ambitionierten Startphase wurde bald an Personal
und Programm gespart. Der Verlag mutierte Jahr für Jahr zu
einer  Verlagshülle,  Anspruch  und  Wirklichkeit  klafften
sichtbar auseinander. Das Programm, mit dem der Verlag einst
eine  Nische  besetzt  hatte,  wurde  konzeptionell  kaum
weiterentwickelt, stattdessen erschienen über Jahre zahlreiche
„Blagen“-Kalender.  In  Zusammenarbeit  mit  der  Stiftung  Ruhr
Museum waren da historische Archivfotos zu Kindern aus dem
Ruhrgebiet zu sehen, Milieus und Zeitgeist gut eingefangen.
Ruhrgebietsfolklore von der besseren Sorte und keine schlechte
Geschäftsidee, zumal mit den Erlösen das literarische Programm
querfinanziert  werden  sollte,  was  aber  ökonomisch  schlicht
nicht gelang.

Texte  des  großen
Satirikers  bald
ohne  Heimat



Man müsste also nicht besonders traurig sein darüber, dass der
Verlag jetzt seine überfällige Auflösung bekanntgibt. Wenn es
denn andere Verlage an der Ruhr gäbe, die in die Bresche
sprängen, die Literatinnen, Literaten förderten und endlich
ein überregional bedeutsames Programm dauerhaft aufbauten.

Keine blühende Landschaft

Siebzehn Kleinst- und Kleinverlage findet man auf der Homepage
literaturgebiet.ruhr, wo munter behauptet wird: „Es herrscht
eine  fröhliche  Aufbruchstimmung  in  der  Szene.  Wir  sind
literaturgebiet.ruhr – seien Sie auch dabei …“
Eine  blühende  Verlags-Landschaft  aber  gab  und  gibt  es  im
Ruhrgebiet  nicht;  immer  ,nur‘  engagierte  Enthusiasten,
Literaturliebhaber  und  (Klein-)Verleger  wie  z.  B.  Werner
Boschmann  in  Bottrop,  Norbert  Wehr  in  Essen/Köln,  Jürgen
Brôcan  in  Dortmund,  den  Trikont  Verlag  in  Duisburg.  Der
Krimispezialist  Grafit-Verlag  ist  längst  beim  Kölner  Emons
Verlag untergetaucht und der Klartext Verlag (in der Funke
Mediengruppe)  übt  sich  lieber  in  Zweitverwertung,  als  ein
eigenständiges  literarisches  Programm  auf  die  Beine  zu
stellen. In der Herbstvorschau 2024 annonciert er nicht einen
einzigen genuin literarischen Titel.

Ob der CORRECTIV-Verlag in Essen neben dem Sachbuch- sein
Literatursegment  ausbauen  könnte?  Es  wäre  ein  kleiner
Hoffnungsschimmer,  immerhin.
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