
Rudi  Stephans  einzige  Oper
„Die  ersten  Menschen“  in
Frankfurt:  Tobias  Kratzer
entdeckt  ein  aktuelles
Endzeitstück
geschrieben von Werner Häußner | 23. 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
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
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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

Die Sehnsucht nach
dem  „wilden  süßen
Weib“  führt  zu
einem  ersten
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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,
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.

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


 

„Lyriksalven  pflügen  sich
kometenhaft  ins  Gedächtnis“
oder: Höhenflüge beim Poetry
Slam
geschrieben von Bernd Berke | 23. Juli 2023

Nur mal so als Beispiel fürs Genre: Sebastian Rabsahl,
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
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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
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 | 23. 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
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

http://www.wortlautruhr.de
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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 | 23. Juli 2023

https://www.revierpassagen.de/130886/liverpool-zwischen-beatles-und-kloppo/20230712_1309
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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
Dortmunds eigentliche englische Partnerstadt Leeds ist. Aber
die  sind  abgestiegen  (unqualifizierter  Zwischenruf:  „Wie
Schalke!“).

https://www.revierpassagen.de/130886/liverpool-zwischen-beatles-und-kloppo/20230712_1309/img_6931


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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Mit  „Normalos“  durch  die
Hölle  –  Heinz  Strunks
Geschichtenband  „Der  gelbe
Elefant“
geschrieben von Bernd Berke | 23. Juli 2023
Claudia und Andi treffen Olli und Melli „beim Griechen“. Ach,
wie  putzig  das  schon  klingt.  Es  geht  in  dieser
Auftaktgeschichte um zwei „Pärchen“ in Lübeck. Bekanntschaft
aus dem Korfu-Urlaub. Nun sondern sie beim arg misslingenden
Wiedersehen dermaßen belangloses Zeug ab („super“ und „toll“
sind fast noch die klügsten Einlassungen), dass es einen beim
Lesen recht ordentlich quält.

„Bitte! Jetzt nicht auch noch das!“ So möchte man den Autor
anflehen. Doch ein Heinz Strunk gibt kein Pardon. Er zieht die
Sache  mal  wieder  gnadenlos  durch  und  beleuchtet  seelische
Trümmerhaufen gerne grell. Schmerzlich nahe kommt er dabei
einem landläufigen „Normalo“-Sound.
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Auch  im  weiteren  Verlauf  seines  Erzählbandes  „Der  gelbe
Elefant“ spürt er mit Vorliebe das Normale im Bizarren und das
Bizarre  im  Normalen  auf.  Da  ist  zum  Exempel  der  total
gefühllose  Typ  in  Bitterfeld  mit  seinem  Kampfhund  namens
„Tyson“,  der  einen  Kevin  zu  Tode  beißt.  Alles,  was  dem
Hundebesitzer dazu einfällt, ist ein genervtes „Och nö“.

Familiäre Zusammenkünfte sind unterdessen fürchterlich leblos,
mit zunehmendem Alter werden die Menschen unerträglich ranzig.
Ihre Gesprächsversuche bröckeln und bröseln nur noch dahin.
Einsam sind sie sowieso; auch dann, wenn sie zusammenhocken.

Zwischendurch ereilen uns die bodenlos dämlichen Mail-Texte
des  aufgekratzten  Schriftsteller-Groupies  Carola,  die  den
Autor (Heinz heißt er!) zu gesellschaftlichen Aktivitäten in
ihrem  Schlepptau  anstacheln  will.  Und  ja,  sie  fasst  ihre
Vorstellung vom gelingenden Leben tatsächlich in grenzdebile
Wendungen wie „lachi lachi spaßi spaßi saufi, saufi“. Auch da
winken Lesende wohl ermattet ab. Gnade! Aufhören! Genug!

Dabei müsste man Heinz Strunk eigentlich danken, dass er sich
solcher Themen annimmt, die die meisten anderen scheuen. Aber
erhebt  er  sich  etwa  manchmal  auch  über  die  leider  nicht
„schweigende Mehrheit“? Ja, soll er sich denn empathisch mit
allen gemein machen? Auch mit jenen mehrfach auftretenden,
hoffnungslosen Nerds oder Schlaffis, die schon in ihren jungen
Jahren am Ende sind?

Strunk,  ein  Erzähl-Berserker  vor  dem  Herrn,  scheint  beim
Schreiben ein gehöriges Maß an Aggression zu mobilisieren. Er
schickt seine Figuren durch die Hölle, zuweilen auch mitten
hinein. Beispielsweise den vermeintlich kerngesunden Fitness-
Freak und Selbst-Optimierer Werner (75), der eine Osteoporose-
Diagnose  ignoriert,  sich  folglich  beim  Workout  die  Gräten
bricht und nicht mehr hochkommt. Nun eine abermals quälende
Schilderung: 23 Tage harrt dieser total vereinsamte Mensch vor
Schmerzen wimmernd und ohne Nahrung aus. Dann sollen endlich
die Leute kommen, die seine Wohnung termingerecht übernehmen



wollen…

Grässlich  spannend  auch  die  Story  über  jenen
Motivationstrainer und „Keynote-Speaker“ mit „Arschloch-BMW“,
der sich vor einem lukrativen Vortragstermin mal eben das
Neandertal bei Düsseldorf anschauen will. Er verirrt sich,
gerät in ein fast undurchdringliches Gestrüpp, schlägt sich
wütend  hindurch  –  und  begegnet  auf  der  anderen  Seite
veritablen  Vorzeitmenschen,  die  ihn  fesseln  und  offenbar
fressen wollen… Kann er sie mit seiner geschulten Überredungs-
Stimme zur Umkehr bewegen?

Mehr wird hier nicht verraten – auch nicht, was es mit dem
gelben Elefanten auf sich hat. Die Grundrichtung des (dennoch
abwechslungsreichen)  Bandes  dürfte  klar  sein.  Es  wäre  zu
empfehlen, dieses Buch in gefestigter seelischer Stimmung zu
lesen.  Nanu!  Habe  ich  jetzt  womöglich  eine  dieser  blöden
„Trigger-Warnungen“ ausgesprochen? Sorry, soll so bald nicht
wieder vorkommen.

Heinz Strunk: „Der gelbe Elefant“. Rowohlt. 208 Seiten, 22
Euro.

 

 

Keine  Heimlichkeiten  mehr!
Spickzettel sind in Dortmund
museumsreif
geschrieben von Bernd Berke | 23. Juli 2023
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Schulmuseumsleiter  Michael  Dückershoff  zeigt  einen
Spickzettel,  der  in  einer  Schutzmaske  steckt.  Eine
solche  Schummel-Gelegenheit  ergibt  sich  wegen  der
ausgelaufenen Vorschriften nicht mehr so leicht. (Foto:
Katrin Pinetzki/Stadt Dortmund)

Ganz gleich, ob man früher damit durchkam oder gelegentlich
erwischt  worden  ist,  lässt  diese  Nachricht  jedenfalls
aufhorchen: Das Westfälische Schulmuseum zu Dortmund kann eine
besondere Kollektion aufstocken, nämlich die von Spickzetteln.

Jawohl! Gemeint sind diese knittrigen Papierchen, die zwischen
Schulbank  und  Hosentasche  (oder  wie  auch  immer)  heimlich
hervorgenestelt  und  beäugt  wurden,  um  vor  allem  lästige
Formeln oder Vokabeln parat zu haben. Sonderlich viel geholfen
hat’s ja meistens nicht, oder?

Damit das geklärt ist: Geschicklichkeit im Umgang mit diesem
speziellen  Informations-Medium,  von  dem  sich  die  Handy-
Generationen keinen Begriff mehr machen, dürfte einen mehr
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übers späterhin Lebens-Notwendige gelehrt haben, als so manche
Lektion vom offiziellen Lehrplan. Aber das bleibt jetzt unter
uns.

Spick-Leporello  im
Anspitzer,
präsentiert  von  Dr.
Bernd  Apke,
wissenschaftlicher
Mitarbeiter  des
Westfälischen
Schulmuseums.  (Foto:
Katrin Pinetzki/Stadt
Dortmund)

Besagte Dortmunder Spickzettel-Sammlung kann also um rund 250
Exemplare  erweitert  werden,  die  aus  dem  Berufskolleg  St.
Michael in Ahlen/Westfalen stammen. Johannes Gröger, Lehrer
und Schulseelsorger daselbst, hat seinen papierenen Schatz ans
Museum übergeben. Nicht nur klassische Zettel mit möglichst
winziger Schrift gehören dazu, sondern auch – wie die Stadt
Dortmund anerkennend mitteilt – „sehr originelle und kreative
Versuche,  während  der  Klassenarbeit  mithilfe  von
Taschentüchern,  Getränkeverpackungen  oder  Anspitzern  zu
schummeln“.
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In Zeiten, da auch Audios beim Spicken eine Rolle spielen und
KI-Instrumentarien  wie  ChaptGPT  schon  mal  für  Hausarbeiten
bemüht werden, mutet die Zettelwirtschaft geradezu liebenswert
altmodisch an.

Das Westfälische Schulmuseum will die einschlägige Sammlung
weiter pflegen und sucht noch Nachschub. Na, wie sieht’s damit
bei Euch und Ihnen aus? Wie bitte? Nie gebraucht, so’n Zeug?
Jetzt  auch  noch  abstreiten  und  flunkern!  Das  gibt  einen
saftigen Tadel im Klassenbuch.

_________________________

Info:

Westfälisches  Schulmuseum,  An  der  Wasserburg  1  in  44379
Dortmund-Marten, Tel. 0231/613 095. Geöffnet Di-So 10-17 Uhr,
freier Eintritt. In den Sommerferien (NRW 22.6. bis 4.8.)
geschlossen.

Das Museum beschränkt sich natürlich nicht auf Spickzettel,
sondern  beherbergt  generell  eine  der  bundesweit  größten
schulgeschichtlichen Sammlungen. Zum Programm gehören u. a.
regelmäßige „Unterrichtsstunden“ im autoritären Stil früherer
Zeiten. Damals war’s bestimmt fürchterlich, nachgespielt ist’s
ziemlich amüsant.

Zur Zeit läuft im Schulmuseum die Sonderausstellung „Talking
‚bout my Generation – Der Aufbruch der Jugend in den 1960er
und 1970er Jahren“ (bis 22. Oktober 2023).

schulmuseum.dortmund.de



Diese oft bizarre Republik –
Robert  Lebecks  Fotoband
„Hierzulande“
geschrieben von Bernd Berke | 23. Juli 2023

Fast  so  rätselhaft  wie  einer
seiner  Thriller:  mysteriöser
„Fingerzeig“ für Alfred Hitchcock
in der deutschen Bahn – das Cover
von  Robert  Lebecks  Foto-Bildband
„Hierzulande“. (© Robert Lebeck /
Steidl Verlag)

Es  beginnt  1955  mit  Momenten  einer  (nachträglichen)
„Geburtsstunde“ der Bundesrepublik Deutschland, die den Krieg

https://www.revierpassagen.de/130773/diese-oft-bizarre-republik-robert-lebecks-fotoband-hierzulande/20230608_1249
https://www.revierpassagen.de/130773/diese-oft-bizarre-republik-robert-lebecks-fotoband-hierzulande/20230608_1249
https://www.revierpassagen.de/130773/diese-oft-bizarre-republik-robert-lebecks-fotoband-hierzulande/20230608_1249
https://www.revierpassagen.de/130773/diese-oft-bizarre-republik-robert-lebecks-fotoband-hierzulande/20230608_1249/41caxmsb7nl-_sx360_bo1204203200_


„endgültig“ hinter sich zu lassen glaubte. Der Fotograf Robert
Lebeck (1929-2014), damals gerade 26 Jahre alt, lieferte für
die  Zeitschrift  „Revue“  Aufnahmen  der  letzten  deutschen
Kriegsgefangenen, die aus russischen Lagern zurückkehrten.

Ausgemergelt, sichtlich erschöpft, in einheitliche Wattejacken
gekleidet, so kamen sie mit notdürftigen Holzkoffern ins fremd
gewordene  Heimatland.  Und  nun  schaue  man,  wie  sie  ihre
Familien wiedersehen, welche Freudentränen da fließen, welches
Befremden sich jedoch auch allseits zeigt und wohl nicht offen
zu  zeigen  wagt.  Schließlich:  wie  fieberhaft  verzweifelt
wartende Menschen ihre Männer, Väter, Söhne, Geschwister und
Freunde unter den Rückkehrern suchen.

Auch  sonst  hat  Lebeck,  der  seit  den  frühen  1960er  Jahren
besonders durch seine Arbeit für den seinerzeit stilbildenden
„Stern“ bekannt geworden ist, viele prägsame Augenblicke der
frühen  Bundesrepublik  mit  untrüglichem  Gespür  erfasst  –
selbstverständlich  im  authentisch  wirkenden   Schwarzweiß.
Diese  Bilder  sind  tief  in  ihrer  Zeit  verwurzelt.  In  der
Diktion von damals könnte man vielleicht vom „Antlitz der
Zeit“ sprechen. Oder halt vom herrschenden Zeitgeist.

Enthemmung im „Wirtschaftswunder“

Ganz anders als beim ernsten Auftakt mit den Kriegsheimkehrern
geht es in dem Bildband „Hierzulande“ weiter: Wir sehen Szenen
von  feuchtfröhlichen,  um  nicht  zu  sagen  saufseligen
Busausflügen ins Weinörtchen Altenahr. Bizarre Enthemmung im
sogenannten  „Wirtschaftswunder“.  Eine  Luxusvariante  folgt
etliche  Seiten  später:  Lebeck  lichtete  1962  mit  nötiger
Diskretion, doch auch im übertragenen Sinne „enthüllend“, die
Nackten und Reichen von Sylt ab.

Auch nimmt uns das Buch mit ins hessische Friedberg, wo am 1.
Oktober  1958  Elvis  Presley  seine  Dienstzeit  als  US-Soldat
antrat.  Robert  Lebeck  wartete  ab,  bis  der  Pulk  der  Foto-
Kollegen abgereist war und Elvis zugänglicher wurde. Nun bekam



er ganz spezielle Motive mit dem Weltstar. 1959 gelangen ihm
ikonische Bilder der Operndiva Maria Callas, 1960 ließ sich in
Hamburg kein Geringerer als Alfred Hitchcock von Lebeck in
sinistren  Situationen  fotografieren,  die  der  Filmregisseur
allerdings  gleichsam  „mitinszenierte“  und  die  daher  stets
etwas ungreifbar Mysteriöses an sich haben. Aus späterer Zeit
folgen  noch  geradezu  entwaffnende  Aufnahmen  von  Romy
Schneider.

Unverkennbar Konrad Adenauer

Doch beileibe nicht nur mit Stars konnte Lebeck menschlich und
bildnerisch umgehen. Auch der (un)gewöhnliche Alltag erschloss
sich seiner Kamera oder vielmehr: seinem feinen und wachen
Empfinden.  Ostberliner  auf  Einkaufstour  durch  Westberlin  –
kurz  vor  dem  Mauerbau.  All  die  (vergleichsweise  noch
bescheidenen)  Lockungen  des  Westens.  Sodann  die  1961
entstandenen  Milieustudien  auf  der  Reeperbahn  und  vom
Hamburger Fischmarkt. Es ist eine versunkene Welt, die Lebeck
da festgehalten hat. Doch einige Bilder deuten darauf hin,
dass  das  Vergnügungsviertel  in  gewisser  Hinsicht  auch  ein
Soziallabor  gewesen  sein  könnte.  Grandios  jenes  freche
„Fräulein“, das die verschämt amüsierten männlichen Passanten
um  den  Finger  wickelt.  Stichwort  erwachendes  weibliches
Selbstbewusstsein.  Stichwort  freizügige  Sexualität  in  immer
noch arg verklemmten Zeiten. Freilich zumeist im Zeichen des
Geldes.

Die Polit-Prominenz in der Bonner Republik kommt ebenfalls
gebührend  vor.  Winston  Churchill  hält  1956  im  Palais
Schaumburg  Hof.  Frappierend  Konrad  Adenauers  Konterfei,  an
seinem  90.  Geburtstag  über  die  Schulter  eines
Gesprächspartners  hinweg  fotografiert.  Es  zeigt  nur  einen
Bruchteil  seines  gleichwohl  unverkennbaren  Gesichts.  Ein
meisterhaftes Bildnis. Nicht minder typisch und sozusagen „den
ganzen Filou“ enthaltend: Willy Brandt beim Flirt mit einer
jungen Frau im Speisewagen der Bahn. Dann aber auch seine
bittere,  resignierte  Miene  1974.  Es  war  am  Tag  seines



Rücktritts als Bundeskanzler, im Zuge der Guillaume-Affäre.
Und  Helmut  Kohl?  Wird  1976  in  selbstgefälliger  Pose
ausgerechnet im Ruhrgebiet „erwischt“, wo dergleichen Mache am
allerwenigsten hingehört…

Der Zeitbogen reicht bis 1983. Da hatte Robert Lebeck den
Auftrag, ein Porträt des Landes in Bildern zu entwerfen –
wahrlich  keine  leichte  Aufgabe.  Heraus  kam  das  vielfältig
aufgefächerte  Bild  einer  oft  eher  grotesken  Republik,  mit
merklichem  Schwerpunkt  auf  Ödnis  und  Verwahrlosung.  Die
„Bild“-Zeitung  erregte  sich  seinerzeit  über  die
„Nestbeschmutzung“. Mit anderen Worten: Lebeck kann – um das
Mindeste zu sagen – auch hierbei nicht ganz falsch gelegen
haben.

Robert  Lebeck:  „Hierzulande“.  Reportagen  aus  Deutschland.
Foto-Bildband. (Hrsg.: Cordula Lebeck). Mit einem Essay von
Daniela Sannwald. Steidl Verlag. 192 Seiten im Format 20 x
28,5 cm, Hardcover. 35 Euro.

Das  Buch  begleitet  eine  Ausstellung  in  der  Kunsthalle
Lüneburg,  die  noch  bis  zum  25.  Juni  2023  dauert.
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Farben  –  Heinz  Mack  (92)
stellt in Hagen aus
geschrieben von Bernd Berke | 23. Juli 2023

Der  Künstler  Heinz  Mack  (92)  und  Hagens  Osthaus-
Museumsdirektor Tayfun Belgin (li.) vor einem Bild von
Mack. (Foto: Bernd Berke)

„Ich bin ein stolzer Maler!“ Das sagt der heute 92-jährige
Künstler Heinz Mack im Hagener Osthaus-Museum. Dort zeigt er
rund  70  neuere  Arbeiten,  die  von  ungebrochener  Vitalität
zeugen.

Seine  künstlerischen  Anfänge  reichen  weit  zurück.  1957
gründete er mit Otto Piene die Avantgarde-Gruppe ZERO, der
sich  bald  darauf  auch  der  „Nagelkünstler“  Günther  Uecker
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anschloss. Heinz Mack hat sich schon 1963 von der Tafelmalerei
verabschiedet  und  sich  vollends  auf  Skulptur  und  Kinetik
verlegt. Damals sah nicht nur er die Malerei „am Ende“. Doch
um 1991 hat er wieder zu malen begonnen und ist bis heute
dabei geblieben.

Mack betrachtet sein Oeuvre nicht chronologisch. In Japan habe
er die asiatische Sichtweise kennengelernt. „Dort denkt man
nicht linear, sondern in Zyklen.“ Auch sein Werk zeichne sich
durch kreisende Wiederkehr aus, nicht durch fortschreitende
Entwicklung.  Von  einer  Wiederholung  des  Immergleichen  kann
jedoch nicht die Rede sein. Mack selbst spricht von der „Kraft
des Wachsens“.

Heinz Mack in seinem spanischen Atelier neben einer 2022
entstandenen  „Chromatischen  Konstellation“.  (Foto:  ©
Courtesy Archiv Atelier Mack)

Seit Picasso, so Mack weiter, gehe es in der Kunst nicht mehr
um Komposition, sondern um Strukturen. Dieser Entwicklung habe

https://www.revierpassagen.de/130742/ungeahnte-leuchtkraft-der-farben-heinz-mack-92-stellt-in-hagen-aus/20230606_2016/rs3295_-dokumentation_-heinz-mack-in-seinem-spanischen-atelier-neben-einer-im-jahre-2022-entstandenen-chromatischen-konstellation-2022


auch er sich nicht entziehen können. Deutlich wird dies in
seriellen  Mustern  seiner  Reliefs  oder  in  subtilen
Farbstufungen seiner meist titellosen Bilder. Vor allem die
Übergänge zwischen verschiedenen Farben erprobt er bis in alle
Nuancen.

Eigentlich inspiriere ihn alles, sagt der Künstler. Er gehe
„mit offenen Augen durch die Welt“ und orientiere sich an der
Natur, auch im mikroskopischen Bereich. Gerade da zeigten sich
die  wunderbarsten  Strukturen.  Es  sind  Anregungen
sondergleichen.

Ein  Raum  der  Osthaus-Schau  verblüfft  mit  großformatigen
Bildern in Schattierungen von Schwarz, Weiß und Grau. Selbst
diese Tönungen beginnen auf ihre Art zu leuchten. Erst recht
erstrahlen die farbstarken Arbeiten. Heinz Macks Bekenntnis:
„Licht i s t eine Farbe“. Ergo: Farbe zeichne sich vor allem
durch Leuchtkraft aus.

Glücklicher  Moment:  Heinz  Mack  umarmt  seine  Tochter

https://www.revierpassagen.de/130742/ungeahnte-leuchtkraft-der-farben-heinz-mack-92-stellt-in-hagen-aus/20230606_2016/img_6106


Valeria in der Hagener Ausstellung. (Foto: Bernd Berke)

Heinz Mack lebt auf einem Anwesen bei Mönchengladbach (und auf
Ibiza): „Ich bin da von lauter Frauen umgeben, die mir bei der
Arbeit  helfen.“  Allen  voran  seine  Ehefrau  Ute  und  seine
Tochter  Valeria,  die  Kunstgeschichte  studiert  hat,  zur
Vorbesichtigung nach Hagen kam und vom Vater beim Pressetermin
ganz spontan herzlich umarmt wurde. Ein anrührender Moment.

Neben  der  täglichen  Malerei  beschäftigen  ihn  vor  allem
archivarische  Katalogisierungen  seiner  Werke,  die  sich  auf
fünf größere Lagerstätten verteilen. Hinzu kommen viele, viele
seiner Bilder und Objekte in über 140 öffentlichen Sammlungen.
Der  Mann  hat  mehr  als  400  Einzel-  und  zahllose
Gruppenausstellungen  absolviert.  Wie  soll  da  jemand  den
Überblick behalten? Sogar der Künstler selbst tut sich da
manchmal schwer. Der Schöpfer ist eben höchstens in zweiter
Linie Archivar.

Heinz Mack – „Das Licht in mir“. Bis zum 3. September 2023 im
Osthaus Museum, Hagen, Museumsplatz 1 (Navi-Info: Hochstraße
73). Geöffnet Di-So 12-18 Uhr, Mo geschlossen. Eintritt 7
Euro, diverse Ermäßigungen. Telefon 02331 / 207 3138.

www.osthausmuseum.de

Aufrecht  in  den  Feuertod:
„Sardanapal“ nach Lord Byron
an der Berliner Volksbühne
geschrieben von Frank Dietschreit | 23. Juli 2023
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Eher Zauderer und Schöngeist als Wüstling: Szene mit
Fabian Hinrichs als „Sardanapal“. (Foto: © Apollonia
Theresa Bitzan / Volksbühne)

Seine Schauspiel-Karriere startete Fabian Hinrichs einst an
der Berliner Volksbühne. Mit Frank Castorf und René Pollesch
hat er manch wüste Theaterschlacht geschlagen. Auch wenn er
inzwischen zum Film- und Fernseh-Star und „Tatort“-Kommissar
avanciert ist, kommt er immer wieder gern an die Stätte seiner
ersten  Triumphe  zurück.  Jetzt  sogar  als  Regisseur  und
Schauspieler in Personalunion. Er hat ein fast vergessenes
Werk ausgegraben und inszeniert an der Volksbühne ein von Lord
Byron verfasstes Drama: „Sardanapal“.

Es ist eine historische Tragödie des Dichters und Erotomanen,
der für seine Affären mit Männern und Frauen berüchtigt und
ein notorischer Abenteurer und glühender Verfechter nationaler
Freiheits-Bestrebungen war. Als Vorlage dient der Assyrerkönig
Sardanapal, doch Byron verwandelt den prunksüchtigen Wüstling
in  einen  zögerlichen  Schöngeist,  einen  Hamlet  im
orientalischen Gewand, der sich nicht dazu aufraffen kann, den
Putschisten, die ihn ermorden und sein Königreich vernichten

https://www.revierpassagen.de/130242/aufrecht-in-den-feuertod-sardanapal-nach-lord-byron-an-der-berliner-volksbuehne/20230603_1210/apolloniatheresabitzan2023april_r1-02239-000a


wollen, mit dem Schwert entgegen zu treten. Statt zu handeln
sucht er lieber auf einem selbst errichteten Scheiterhaufen
den Feuertod.

Gegen jede Form von Herrschaft

Zusammen mit Lilith Stangenberg feiert Hinrichs nun ein Fest
der Fantasie, eine groteske Theater-Burleske mit Musik und
Tanz. Bevor Sardanapal zum entrückten Typen wird, der jede
Form von Herrschaft und Unterdrückung ablehnt, sich selbst und
sein  Reich  der  toxisch  verminten  Männlichkeit  abschaffen
möchte, lassen es alle noch mal richtig krachen: Damit das
schön laut und bunt wird, bietet Hinrichs viele Musiker und
Tänzer und ein gut gelauntes Jugend-Sinfonieorchester auf.

In  einem  endlosen  Vorspiel  tanzt  Hinrichs  zu  lautem  Punk
wilden  Pogo  und  bollert  gegen  den  geschlossenen  Eisernen
Vorhang.  Wenn  der  sich  hebt,  hockt  Lilith  Stangenberg
missmutig in einem Supermarkt an der Kasse und fertigt die
Kunden ab, bis Hinrichs auftaucht und sie nach ihren Träumen
fragt. Flugs wirft sie ihren Alltagstrott ab, wünscht sich in
südliche Gefilde, suhlt sich im Sand und sagt Gedichte auf,
während sie von Musikern und Tänzern umzingelt wird.

Durch die Fantasiewelt tanzen

Hinrichs mutiert derweil zu einem Apostel des Pop, malträtiert
sein Schlagzeug und singt, begleitet von Sir Henry am Klavier,
von  „Sex  &  Drugs  &  Rock´n´Roll“.  Irgendwann  werden  die
Potemkinschen  Fassaden  des  Supermarkts  abgeräumt,  wird  die
Bühne  in  ein  Märchen  aus  Tausendundeinenacht  verwandelt,
werden  König  Sardanapal  und  seine  Gattin  Myrrhe  in
orientalische Gewänder gekleidet und in eine Fantasiewelt aus
bunten Tüchern und sanften Kissen entlassen. Während tanzende
Rebellen  Schwerter  schwingen,  genießt  Sardanapal  die
erotischen Spiele in seinem Harem, süffelt köstlichen Wein und
lehnt es ab, zu fliehen. „Ich will keine Angst haben!“ ruft er
und nimmt noch schnell ein labendes Bad. Dann ist die Party



vorbei, und er stolziert aufrecht in den Flammentod.

Ganz großes Kino. Fast möchte man eine Träne verdrücken, doch
schon setzt das eben noch tieftraurige Orchester neu an und
intoniert Abba: „Dancing Queen“. Da müssen dann alle mitsingen
und  mittanzen  bei  diesem  als  Theater  getarnten
Kindergeburtstag.  Der  Versuch,  eine  Bühnen-Leiche  zu
reanimieren,  als  Lebenselixier  der  Freiheit  wieder  zu
entdecken und als subversive Flaschenpost in die Gegenwart zu
schmuggeln,  ist  dann  doch  nicht  viel  mehr  als  ein
Rohrkrepierer.

Berlin, Volksbühne: „Sardanapal“ (Fabian Hinrichs nach Lord
Byron). Nächste Vorstellungen: 19. und 24. Juni.

„Rheinaufwärts“:  Franz
Hohlers  Wanderungen  ins
Unscheinbare
geschrieben von Bernd Berke | 23. Juli 2023
Der  Titel  führt  ein  wenig  in  die  Irre.  Wenn  ein  Buch
„Rheinaufwärts“ heißt, erwartet man wohl eine Tour von der
Quelle bis zur Mündung – oder wenigstens auf wesentlichen
Teilen dieser Strecke. Doch der Schweizer Schriftsteller Franz
Hohler (Jahrgang 1943) vollführt seine Wanderungen praktisch
nur in eidgenössischen oder unmittelbar benachbarten Gefilden.
In seinem Buch geht es überhaupt ausgesprochen gemächlich und
betulich zu.
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Begonnen hat Hohler seine Wege bei Schaffhausen und Stein am
Rhein  im  Mai  2020,  zur  Frühzeit  der  Corona-Pandemie.  Es
geschieht gar wenig Aufregendes. Praktisch jede Einkehr zum
Kaffeetrinken wird anfangs erwähnt. Bald wissen wir auch, dass
Hohler gern Apfelschorle trinkt. Dass er zwischendurch die
eine oder andere Lesung absolviert. Und dass er verheiratet
ist.  Seine  Frau  wird  gelegentlich  als  solche  genannt,
allerdings stets ohne Vornamen. Immer und immer wieder erwähnt
Hohler die Autobahnen, die das Rhein-Erlebnis stören, wenn
sich der Fluss in seinem Vorfeld nicht ohnehin den Blicken
entzieht. All das mag man wohlwollend „unprätentiös“ nennen,
aber ist es nicht auch langatmig?

Im Grenzgelände zwischen Schweiz, Österreich und Liechtenstein
hat sich der Autor Ortschaften erwandert, von denen Deutsche,
zumal nördlicherer Herkunft, schwerlich gehört haben werden.
Auch in diesem Sinne wäre es hilfreich gewesen, dem Band eine
Übersichtskarte beizugeben. Sie hätte recht klein ausfallen
können, denn der in Zürich lebende Hohler tritt immer wieder
aufs Neue Bahnfahrten zu den Wegmarken an, ohne sich deutlich
nordwärts zu bewegen. Düsseldorf wird nur einmal erwähnt. Bonn
kommt nur im fünfzeiligen Epilog vor wie ein Gerücht, Köln
überhaupt nicht. Dass der Rhein zum Meer strebt, sagt sich
auch nur so dahin.

https://www.revierpassagen.de/130692/rheinaufwaerts-franz-hohlers-wanderungen-ins-unscheinbare/20230601_0823/66343877n


Hie  und  da  spürest  du  kaum  einen  Hauch  von  Ironie  am
Wegesrand.  Ansonsten  ist  dies  ein  kreuzbiederer  Text  der
unscheinbar  kleinen  Dinge  und  Vorfälle.  Spürbar  wird  eine
sanftmütige  Sehnsucht  nach  angehaltener  oder  wenigstens
verlangsamter  Zeit;  womöglich,  um  Gedanken  ans  Alter  zu
entrinnen. Freilich machen sich unterwegs kleine Wehwehchen
und lästige Hindernisse bemerkbar, einmal ist dann auch eine
Rücken-Operation  erforderlich  und  die  Wanderungen  müssen
vorerst  abgebrochen  werden.  Im  seltsamen  Kontrast  zur
begrenzten  Fortbewegung  stehen  punktuelle,  eigentlich  nur
assoziative Vergleiche mit Regionen, die Hohler in der weiten
Welt gesehen hat. Sonderlich ergiebig sind auch sie nicht.

Und der Rhein, so weit er sich denn offenbaren mag? Mal fließt
er einfach „ungerührt“ weiter, mal wird er dem Schriftsteller
zum Freund, auch stellen sich bei seinem Anblick andächtige
Gefühle ein, schließlich ist Hohler geradezu „stolz“ auf den
Fluss.  Mal  ist  –  gleichsam  nur  nachrichtlich  –  von
Überschwemmungen,  dann  wieder  von  Austrocknung  droben  in
Deutschland die Rede. Nichts, was man nicht auch den Medien
entnehmen  könnte.  Keine  tiefer  gehende  Reflexion,  wie  es
scheint.

Auf Seite 117 stehen zusammengefasst ein paar Zumutungen, die
dem Rhein zuteil werden. Zitat übers Quellgebiet: „Der Rhein?…
Ein Kind, das noch nicht weiß, was von ihm verlangt wird.
Energie soll es hergeben, schiffbar soll es werden, schwimmbar
soll  es  sein,  und  tief  genug  für  Selbstmörder.“  Eine  für
Hohler vergleichsweise direkte, ja krasse Aussage, bei der man
endlich einmal aufhorcht.

Die Strömung des Flusses, so ist zu ahnen, hat eine Menge mit
der Strömung von Zeit zu tun. Gegen Schluss verdunkeln sich
die  Gedanken,  als  der  russische  Überfall  auf  die  Ukraine
begonnen hat. Umso befremdlicher, wenn Hohler direkt danach
formuliert: „Es ist fast sommerlich heiß geworden, als ich in
Disentis  einmarschiere…“  Eine  Gedankenlosigkeit,  die  das
Lektorat hätte mildern sollen.



Franz  Hohler:  „Rheinaufwärts“.  Luchterhand.  128  Seiten,  22
Euro.

 

Schauspielkunst  ausgebremst:
„Miranda  Julys  Der  erste
fiese Typ“ mit Maja Beckmann
in Bochum
geschrieben von Rolf Pfeiffer | 23. Juli 2023
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Maja Beckmann (Foto: Jörg Brüggemann /
Ostkreuz / Schauspielhaus Bochum)

Zugegeben: Wenn Maja Beckmann nicht auf dem Besetzungszettel
gestanden  hätte,  wäre  ich  wohl  nicht  hingegangen.  Maja
Beckmann – für den, der es nicht weiß – ist die etwas ältere
Schwester  der  noch  etwas  bekannteren  Lina  Beckmann.  Beide
Schauspielerinnen  stammen  aus  Herne,  beiden  ist,  in
unterschiedlichen Ausprägungen, ein Theaterspiel eigen, das,
unter Frauen zumal, seinesgleichen auf deutschen Bühnen nicht
leicht findet.

Zwei Schwestern



Wenn Lina der etwas zupackendere, offensivere Charakter ist,
dann  treffen  auf  Maja  eher  Attribute  wie  zurückhaltend,
zögernd, schüchtern, unsicher, aber in diesen Valeurs wiederum
auch zupackend und mutig zu. Mit dem vermeintlich falschen Ton
am richtigen Platz wildgrubern sie beide ein bißchen, und ein
bißchen  auch  ist  gerade  Maja  die  Gabe  eigen,  auf  ganz
entzückende Art mitunter in ihrer Rolle etwas neben sich zu
stehen  –  wie  es  weiland  Andrea  Breths  Liebling  Wolfgang
Michael  zustande  brachte  oder  durchaus  auch,  heutzutage,
Bochums gefeierter Macbeth Jens Harzer. Dies nur in aller
Kürze zur Attraktion des Abends.

Clee  (Anna  Drexler,  links)  und  Cheryl
Glickman  (Maja  Beckmann)  (Foto:  Jörg
Brüggemann / Ostkreuz / Schauspielhaus
Bochum)

Jetzt Zürich

Maja Beckmann spielte etliche Jahre in Bochum Theater und hat
es mittlerweile bis nach Zürich gebracht. Das Stück, das an
diesem Abend im großen Bochumer Haus zur Aufführung gelangt,
heißt  „Miranda  Julys  Der  erste  fiese  Typ“  und  entstand,
köstlicher Scherz, nach Miranda Julys Debutroman „Der erste
fiese  Typ“.  Da  haben  die  Schlauberger  vom  Schauspielhaus
Zürich – von dort nämlich wurde das Stück übernommen – gleich



zwei Sprachsignale im Titel untergebracht, Respekt. Und damit
das ganze nicht so plump wirkt, wie es eigentlich ist, beginnt
der Abend denn auch damit, daß die beiden Frauen auf der Bühne
in  einem  kindlich  schüchternen  Dialog  dem  Publikum  diese
Titelwerdung erklären.

Clee (Anna Drexler, links)
und Cheryl Glickman (Maja
Beckmann)  (Foto:  Jörg
Brüggemann  /  Ostkreuz  /
Schauspielhaus Bochum)

Großartige Anna Drexler

An diesem Punkt gilt es, das weitere Personal vorzustellen.
„Miranda…“ ist im Kern ein Zweipersonenstück, auch wenn sich
zu Spitzenzeiten fünf Leute auf der Bühne aufhalten. Maja
Beckmann gibt die ältere Frau Cheryl Glickman (jenseits der
40), Anna Drexler Clee (um die 20), und auch sie beeindruckte
nachhaltig. Nach einem Anlauf von wenigen Minuten ist sie eins
mit ihrer Rolle, eine wilde, junge Frau, etwas verhuscht,



etwas  verschroben,  etwas  arrogant,  manchmal  fast  noch  ein
Kind.  Und  dann  plötzlich  auch  eine  leidenschaftliche
Liebhaberin.  Anna  Drexler  spielt  all  das  mit  einer
kraftvollen,  offensiven  Selbstverständlichkeit,  die  einem
Respekt  abnötigt.  Sie  und  die  Beckmann,  ein  Traumpaar.
Jedenfalls auf der Bühne.

Feine Musik

Weiterhin wirken mit: Die Musikerin Brandy Butler, adipös und
dunkelhäutig,  und  gerne  geißelten  wir  an  dieser  Stelle
Wokeness und Quotenunfug in den Theatern. Aber das wäre grob
unfair.  Butler  macht  sehr  schöne,  feine,  sparsame
Untermalungsmusik,  ist  in  einigen  Spielszenen  ein
zurückhaltender, dritter Pol (wenn man einmal so sagen darf),
marschiert  aber  auch  ganz  vorne  mit,  wenn  die  beiden
Hauptdarstellerinnen es so richtig krachen lassen. Vierte ist
die  Kamerafrau  Anna  Marienfeld,  die  nach  Kräften
videographiert und auch ein bißchen mitspielen muß, fünfter
schließlich der Astronaut, dessen Gesicht wir nicht zu sehen
kriegen  und  für  dessen  sprachlose  Rolle  gleich  drei
Besetzungen erscheinen (Anton Engelmann, Mia Kaufhold, Henri
Mertens). So weit, so gut.

Raumgreifende Lebensbeschreibungen

Auch der Plot schien nicht ohne Reiz zu sein, ein (wie man
hoffen  konnte)  angelsächsischer,  nüchterner  Erzählweise
verpflichteter biographischer Stoff aus dem Alltag, der sich
einreiht  bei  den  derweil  häufig  anzutreffenden
Lebensbeschreibungen scheinbar gänzlich unscheinbarer Menschen
im  raumgreifenden  Stil  (wenn  man  es  Stil  nennen  möchte),
beispielsweise einer Annie Ernaux. Bei Miranda July geht es
sogar  vergleichsweise  dramatisch  zu,  Stichworte  mögen  eine
heftige  lesbische  Liebesbeziehung  und  eine  Schwangerschaft
„aus heiterem Himmel“ sein. Maja Beckmann und Anna Drexler
hätten das fraglos auch wunderbar herausgespielt. Wenn man sie
denn gelassen hätte.



Es spritzt. Clee (Anna Drexler, links)
und Musikerin Brandy Butler (Foto: Jörg
Brüggemann  /  Ostkreuz  /  Schauspielhaus
Bochum)

Zu viel Video

Doch Christopher Rüping läßt sie nicht. Dem Regisseur hat es
gefallen, die dramatischen Veränderungen im Leben der beiden
Frauen, ihren Liebestaumel, ihre obsessive Sexualität, ihre
bedrohliche, herrliche Nähe und was der starken Momente mehr
sind in die Form einer heftigen Video-Performance zu packen,
in der viel gelaufen und gerauft wird und die durch große,
naturgemäß  dramatische  (Portrait-)Aufnahmen  der  Heldinnen
geprägt ist.

Man  sucht  nach  dem  tieferen  Sinn  für  den  massiven
Maschineneinsatz, der sich jedoch nicht erschließen will. Wenn
dann (es läuft bruchlos darauf zu) die Geburt ansteht, gibt es
viel Geschrei, spritzt viel Wasser und Bühnenblut. Und all das
ist  von  der  Art,  die  Theater  (häufig  jedenfalls)  so
unattraktiv  macht,  weil  bei  großem  Geräusch-  und
Bewegungsaufwand  eigentlich  nichts  Handlungsrelevantes
geschieht.  Statt  die  mehrfachen  heftigen  Veränderungen  in
ihrer  Beziehung  mit  den  Möglichkeiten  der  Schauspielkunst
nachvollziehbar  zu  machen,  müssen  Maja  Beckmann  und  Anna



Drexler  sportlichen  Einsatz  zeigen.  Ihrer  beider
Leistungsfähigkeit  ist  imposant,  das  immerhin.

Na gut. Einen Tag später hat sich die Erinnerung an zwei
wunderbare Schauspielerinnen noch nicht verflüchtigt. Eher hat
sich leichter Groll angesammelt auf eine Inszenierung, die
ihnen  zu  wenig  Möglichkeiten  bot,  ihre  Kunst  zu  zeigen.
Vielleicht zieht es Maja Beckmann demnächst ja noch einmal in
ihre alte künstlerische Heimat, nach Bochum. Dann würde mal
wohl wieder hingehen.

Termine:
Sa.03.06., 19:30 — 21:45
So.04.06., 17:00 — 19:15
Do.15.06., 19:30 — 21:45
Fr.16.06., 19:30 — 21:45

www.schauspielhausbochum.de

Eine  Stadt,  in  Schwarzgelb
gehüllt:  Borussia  Dortmund
stand  kurz  vor  der
Meisterschaft – aber dann…
geschrieben von Bernd Berke | 23. Juli 2023
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Die  Kluft  fürs  Wochenende  lag  bereit.
(Foto: Bernd Berke)

An einem einzigen Tor sind sie gescheitert… Bayern eins zu
viel, der BVB eins zu wenig. Hallers verschossener Elfer,
Adeyemis Verletzung. Ja, man könnte lange lamentieren. Doch
was  hilft’s?  Borussia  Dortmund  hätte  heute  wirklich  und
wahrhaftig deutscher Fußballmeister werden können – erstmals
wieder seit 2012, als es unter Jürgen Klopp sogar ein BVB-
Double mit Pokalsieg gegeben hat. Hier die Zeilen, die vor dem
entscheidenden Spiel gegen Mainz geschrieben wurden:

In der Stadt wird seit Tagen eigentlich über nichts anderes
mehr geredet. Spätestens am Pfingstwochenende wird hier und im
Umland so ziemlich alles in Schwarzgelb gehüllt sein, alle
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denkbaren Verrücktheiten im Zeichen dieser Farben inbegriffen.
Nervosität und Vorfreude steigen von Stunde zu Stunde. Da wird
sogar  die  gestern  verkündete,  überraschende  (nur
vorübergehende?)  Rettung  des  Dortmunder  Karstadt-Hauses  zur
lokalen Randnotiz, wenn auch zu einer erfreulichen.

Man muss nicht alles wieder herbeten, was dazu geführt hat,
dass der Meistertitel in greifbar(st)e Nähe gerückt ist. Doch
ein  paar  Faktoren  sollten  genannt  werden:  die  immense
Formsteigerung  von  Spielern  wie  Donyell  Malen  und  Karim
Adeyemi (welch eine pfeilschnelle „Flügelzange“!) oder auch
dem  immer  stabileren  Emre  Can;  die  geradezu  unglaubliche
Wiederkehr des Sébastien Haller; der ungeahnte „zweite oder
dritte Frühling“ von Mats Hummels; Gregor Kobel, der – wie man
so schön sagt – immer mal wieder „die Unhaltbaren hält“. Na,
und so weiter. Und natürlich hat Herzblut-Trainer Edin Terzic
einen Riesenanteil an der ungemein erfolgreichen Rückrunde.
Und nein: Es liegt keinesfalls nur an der Schwäche der Bayern,
wenn es dem BVB gelingt. Es liegt auch und vor allem an
eigenen Qualitäten. Jawoll!

Die tabellarische Ausgangslage ist bestens, doch kein Anlass
zur Selbstzufriedenheit (was man der Mannschaft auch nicht
nachsagen  kann).  Neben  arg  verfrühtem  Siegestaumel  bei
etlichen Fans mehren sich nun auch die Unkenrufe aus allerlei
Richtungen:  „Vielleicht  vergeigen  sie  es  kurz  vor  der
Ziellinie doch noch!“ Sollen wir uns nun ein nervenschonendes
oder  ein  maximal  spannendes  Finale  wünschen,  das  sich
womöglich  erst  in  der  Nachspielzeit  entscheidet?  Mh.
Dauerhafte Schnappatmung wäre der Gesundheit nicht unbedingt
zuträglich. Und ob sie quer durch die Republik einen schönen
Nervenkitzel haben, ist doch wohl zweitrangig, oder? Es soll
bitteschön klar ausgehen.

Ich  halte  jedenfalls  dafür,  dass  „zwischen  Flensburg  und
Freiburg“ (um noch so ein Klischee zu bemühen) eine satte
Mehrheit  eher  Dortmund  den  Titel  gönnt  als  den  Bayern.
Natürlich bedeutet die Meisterschaft in dieser oft gebeutelten



Stadt auch ungleich mehr als drunten im begünstigten Süden, wo
sie es kaum noch anders kennen, als gelangweilt die Schale
abzuräumen  und  wo  sie  schon  zu  Tausenden  vorzeitig  die
Allianz-Arena (aka „Arroganz-Arena“) verlassen, wenn „dahoam“
vorentscheidend gegen Leipzig verloren wird.

So ähnlich hätte es wieder aussehen können: Impression
vom Meister-Corso des BVB am 15. Mai 2011, hier mit (v.
li.) Mario Götze, Lucas Barrios und Nuri Sahin. (Foto:
Bernd Berke)

Wie es heißt, hat es vor dem entscheidenden Heimspiel gegen
Mainz 05 weit über 300.000 Kartenanfragen gegeben. Zwar steht
in Dortmund das größte deutsche Stadion, das immerhin knapp
über  81.000  Zuschauer  fasst,  doch  hört  und  liest  man  von
exorbitanten Ticket- und Übernachtungspreisen, die die 1000-
Euro-Marke überschreiten.

Für viel Ärger hat im Vorfeld dies gesorgt: Der Fußballsender
Sky/Wow mag am Samstag partout keine großen Public Viewing-
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Ereignisse in Dortmund zulassen und es Kneipen mit Sky-Lizenz
nicht einmal erlauben, ihre Bildschirme so zu drehen, dass sie
von außen sichtbar sind. Wahrscheinlich ist es (ohne dass sie
es zugeben dürften) auch der Stadt und der Polizei so ganz
recht, weil dann nicht noch mehr riskante Events stattfinden.
Der Sonntag mit einem möglichen Meister-Corso dürfte mit vorab
geschätzten  200.000  bis  400.000  Fans  zwischen  Borsigplatz,
Wallring und „Dortmunder U“ schon genug Probleme bereiten.
Freilich: Gerade weil der Massenzulauf am Samstag vielleicht
noch nicht richtig kanalisiert wird, sondern wahrscheinlich
spontan entsteht, ist die Lage keineswegs ungefährlich. Kann
und  soll  man  sich  beispielsweise  mit  Kindern  in  die  City
trauen?

Übrigens: Manche in Schwarzgelb frohlocken, dass heute Schalke
absteigen  kann.  Andere  sagen,  sie  würden  jedenfalls  das
„Derby“ arg vermissen. Und wenn dann auch noch Bochum… Das
wäre fürs Revier ja gar nicht auszudenken. Also bitte, Leute,
gebt Euch einen Ruck: Daumendrücken hier wie dort. Und wenn’s
nur wegen der Derbys ist.

 

Nicht schön, aber viel besser
als früher – Bilder aus der
„Eulenkopf“-Siedlung
geschrieben von Bernd Berke | 23. Juli 2023
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Frontale  Aufnahme  auf  dem  Cover  des
Fotobandes  von  Merle  Forchmann:
„Eulenkopf“-Bewohnerin  Rosi,  die  sich
„damals“  so  sehr  über  eine  eigene
Wohnungsklingel gefreut hat, hier aber eine
durchaus abwehrbereite Haltung einzunehmen
scheint. (Fotografie: © Merle Forchmann /
Cover-Gestaltung: Verlag Kettler, Dortmund)

Das kann man wohl teilnehmende Beobachtung nennen: Rund zwei
Jahre lang ist die in Düsseldorf lebende Dokumentar-Fotografin
Merle Forchmann immer und immer wieder nach Gießen gefahren –
und dort stets zur „Eulenkopf“-Siedlung. Mit der hat es seine
spezielle Bewandtnis.
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In  den  frühen  1950er  Jahren  wurde  diese  Siedlung  in
erbärmlicher  Schlichtheit  so  errichtet,  dass  vormals
Wohnungslose zwar ein notdürftiges Dach über dem Kopf hatten,
aber ganz bewusst vom Rest der Stadt separiert und damit als
„sozial Schwache“ oder gar „Asoziale“ gebrandmarkt wurden. Sie
wohnten  buchstäblich  im  Dreck  und  wurden  behandelt  wie
„Schmuddelkinder“. Desolate soziale Verhältnisse mit häufiger
familiärer Gewalt waren in dieser Frühzeit die unausbleibliche
Folge. In den Nachkriegsjahren waren ringsum viele US-Soldaten
stationiert. Sie haben in der Gegend so manche Kinder gezeugt
und  sind  oft  nicht  bei  ihnen  und  den  Frauen  geblieben.
Familien mit mehr als fünf Kindern waren hier anfangs die
Regel. Da wurde das Elend nicht kleiner.

Im Zuge der Studentenbewegung formierte sich in den frühen
1970er  Jahren  in  Gießen  ein  Hilfsprojekt,  das  den
„Abgehängten“  beistehen  wollte  und  gründliche  Sanierungen
(unter  Beteiligung  der  Betroffenen)  voranbrachte.  Besonders
engagierte sich dabei auch der prominente Prof. Horst-Eberhard
Richter,  der  damals  die  psychosomatische  Klinik  in  Gießen
leitete. Merle Forchmann ist seine Enkelin und hatte daher
auch  ein  persönliches  Interesse  an  einer  ausgiebigen
Spurensuche – etwa 50 Jahre nach Gründung jener studentischen
Initiative. Sie konzentriert sich freilich nicht auf Meriten
ihres  Großvaters,  sondern  auf  die  jetzigen  Bewohner  der
Häuser.

Zufrieden mit einem bescheidenen Leben

In  dem  angemessen  schmucklosen  Bildband  „Eulenkopf.  Eine
Wohnsiedlung“ werden nicht lang und breit die Zusammenhänge
aufgerollt. Wir erfahren das Nötige, lernen einige Bewohner
anhand  von  Porträts,  alltäglichen  Szenen  und  kurzen
Selbstaussagen kennen. Skizzenhaft, versteht sich. Da ist zum
Beispiel Tamara, die tatsächlich Weltmeisterin im Powerlifting
(eine  Art  Gewichtheben)  gewesen  ist  und  dann  an  Krebs
erkrankte. Da ist Rosi, die noch heute von der Zeit schwärmt,
als ihre Behausung ein eigenes Klo und eine eigene Klingel



bekommen hat. Da ist Adelheid, die schon in fünf verschiedenen
Häusern des Blocks gewohnt hat. Da ist Gela, seit 1969 hier,
die auch künftig für immer bleiben will. Da ist Udo, der
bereits dieses bescheidene Leben als „Luxus“ begreift.

Die Momentaufnahmen wirken vielfach wie pure Zufallsauswahl,
sie  beruhen  aber  just  auf  genauer  Langzeitbeobachtung  und
zunehmend  vertrauensvollen  Gesprächen.  Es  sind  visuelle
Essenzen;  Ansichten  aus  dem  nachhaltig  verbesserten,  aber
immer  noch  alles  andere  als  komfortablen  Alltag  der
Siedlungsbewohner, die übrigens auch einen eigenen Verein für
Kraftsport und Fußball gegründet haben. Auch das hat ihnen
über missliche Situationen hinweggeholfen.

Die Dinge sprechen ihre eigene Sprache

Es entspricht sicherlich nicht dem gängigen Mittelschichts-
Geschmack, doch auch die Dinge, mit denen sie sich hier seit
längerer  Zeit  umgeben,  sprechen  eine  eigene,  oft  geradezu
anrührende  Sprache.  Es  finden  sich  Spuren  gelebten  Lebens
darin, das beileibe nicht einfach war. Erst recht sind die
Gesichter von Mühsal gezeichnet. Sie haben ihre kleine Welt
ein wenig erträglicher gestalten können. Nach ihrem Maß. Schön
ist  das  alles  immer  noch  nicht,  doch  der  Flecken  ist
durchsetzt mit einigen Vorzeichen eines lohnenden Lebens.

Die meisten Leute wohnen schon seit den 1960er Jahren hier
bzw.  sind  hier  aufgewachsen  und  inzwischen  alt  geworden.
Insofern  hat  Merle  Forchmann  Bilder  einer  allmählich
verblassenden  Lebenswelt  eingefangen.  Und  woher  diese
Siedlungstreue? Einerseits sind sie wohl geblieben, weil man
nur schwer von dort wegkommt, andererseits scheint es einen
sozialen  Zusammenhalt  zu  geben,  den  sie  selbst  dann  noch
aufsuchen, wenn ihnen der „Absprung“ gelungen ist. Fast alle
Verwandten und viele langjährig befreundete Menschen wohnen ja
weiterhin  hier.  Selbst  ein  Sohn  des  Viertels,  der  es  zum
Gymnasiallehrer  gebracht  hat,  kommt  jederzeit  zu  Besuch,
obwohl seine Partnerin mit all dem wenig anfangen kann.



Es  lassen  sich  hier  nicht  zuletzt  eigene  Vorurteile
überprüfen. Was hält man spontan vom Anblick dieser Menschen?
Ändert man seine Meinung, wenn man ein paar Zeilen über sie
liest? Kommen sie einem nicht nach Durchsicht des Bandes schon
wesentlich vertrauter vor? Oder bleiben sie dennoch seltsam
fremd?

Merle Forchmann: „Eulenkopf. Eine Wohnsiedlung“ (Hrsg.: Jonny
Bauer). Verlag Kettler, Dortmund. 116 Seiten Softcover, Format
18×23 cm, Texte in Deutsch und Englisch. 19 Euro.

_________________________________________

Der  Dortmunder  Verlag  Kettler  –
eine stille Sensation
Der Verlag Kettler darf als eine der stillen Sensationen von
Dortmund gelten. In dieser Stadt werden ansonsten kaum noch
Bücher hergestellt, seit etwa grafit (Regionalkrimis etc.) und
Harenberg (populäre Lexika usw.) die einst stolzer geblähten
Segel gestrichen haben.

Die wenigsten Einheimischen dürften schon von Kettler gehört
haben, dabei produziert der Verlag im Schatten des „Dortmunder
U“ (und mit eigener Druckerei im nahen Bönen) u. a. Kataloge
für erstrangige Institute wie die Bundeskunsthalle (Bonn) oder
den „Hamburger Bahnhof“ (Berlin). Mit solchen Publikationen
zählt Kettler zu den führenden Kunstverlagen der Republik.

In  der  Region  kooperiert  man  regelmäßig  mit  dem  Emil-
Schumacher-Museum (Hagen), dem NRW-Baukunstarchiv (Dortmund)
oder dem Marta in Herford. Auch ein enorm anspruchsvoller, auf
Katalog-Qualität  versessener  Künstler  wie  Christo  vertraute
Kettler eine voluminöse Werkübersicht über sich und Jeanne-
Claude an. Eine Art Ritterschlag in dieser Branche.

 



Der schrecklichste Unhold ist
der  Krieg  selbst  –  Kirill
Serebrennikov inszeniert „Der
Wij“ bei den Ruhrfestspielen
geschrieben von Rolf Pfeiffer | 23. Juli 2023

Szene aus „Der Wij“. (Foto: Fabian Hammerl/Ruhrfestspiele)

Ein dunkles Kellerloch, nur Taschenlampen geben Licht. Vier
junge Männer streiten in höchster Erregung, was sie mit dem
Menschenbündel  machen  sollen,  das  vor  ihnen  auf  der  Erde
liegt. Zusammengeschlagen haben sie ihn schon. Umbringen? Eier
abschneiden?  Er  ist  einer  von  den  anderen,  seine
Überlebenschance  ist  gleich  Null.
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Putin-Gegner

Weitere  brutale  Szenen  werden  folgen  in  diesem  Stück  von
Bohdan Pankrukhin und Kirill Serebrennikov, das jetzt, als
Produktion  des  Hamburger  Thalia  Theaters,  bei  den
Ruhrfestspielen  zu  sehen  war.  Serebrennikov,  richtig,  ist
jener auch im Westen relativ prominente Theatermann, der als
erklärter Putin-Gegner in Rußland im Gefängnis saß und nun in
Deutschland lebt und arbeitet. Er führte auch Regie.

Blicke töten

Den Titel des Stücks „Der Wij“ muß man erklären. Der Wij ist
ein eher böser Geist aus der slawischen Mythologie, dessen
Blick tötet. Allerdings hat er so schwere Augenlider, daß er
sie  ohne  Hilfe  nicht  heben  kann.  Doch  seine  Nähe  ist
lebensgefährlich. Nikolai Gogol setzte dem Wij im Jahr 1835
mit der gleichnamigen Erzählung ein literarisches Denkmal, und
angeblich – sonst müßte das Stück ja anders heißen – bezieht
sich die Thalia-Inszenierung auf diese Figur.

Ukraine-Krieg

Doch  begegnen  wir  ihr  im  eingangs  beschriebenen  Kulissen-
Keller  –  zunächst  –  nicht.  Eher  muß  man  wohl  die
Gesamtsituation als eine Art Verkörperung des Wij begreifen,
die  den  Ukraine-Krieg  in  seinen  vielen  Ungeheuerlichkeiten
spiegelt und an der gemessen eine einzelne mythologische Figur
fast niedlich erscheinen würde.

Die tödliche Bedrohung, die der Wij bedeutet, ist für die
jungen  Männer  im  Keller  allgegenwärtig,  Folter  und
Scheinhinrichtungen  haben  sie  schon  am  eigenen  Leib
kennengelernt, sie haben panische Todesangst und vielleicht
auch gar keine Überlebenschance mehr. Aber Monster sind sie
nicht. Und wenn sie bei bedrohlich hohem Hormonspiegel zu
klären  versuchen,  wie  sie  mit  dem  Menschenbündel  umgehen
sollen,  sind  die  Beweggründe  eher  kümmerlich,  folgen
fragwürdigen  Vorstellungen  von  Rache  und  Gerechtigkeit,



Gehorsam und Moral. Arme Schweine, ohne Hoffnung. So jung
schon.

Schaurige Motive

Eine junge Frau im Sarg wird plötzlich lebendig, sie war der
Augenstern des Großvaters, ist aber auch Kriegerwitwe, die
Übergänge in den Rollen sind nicht immer klar auszumachen. Die
Mutter  eines  gefallenen  Soldaten  fürchtet  um  die
Hinterbliebenenrente, und so gibt es der schaurigen Motive aus
dem Krieg etliche mehr, flott gereiht und ineinander montiert,
exemplarisch wie doch auch allgemein gültig.

Weitere Szene aus „Der Wij“. (Foto: Fabian
Hammerl/Ruhrfestspiele)

Conferencier

Und dann tritt wirklich ein Wij auf, ein alberner, eitler
Conferencier  im  garstigem  Wij-Kostüm,  der  den  Krieg  in
Shownummern  präsentiert  und  das  Publikum  zum  lachen
auffordert, was erwartungsgemäß mißlingt. Lange hat er eine
Sonnenbrille auf, doch auch wenn er sie für seinen Auftritt
absetzt, ist sein Blick belanglos. Der wirkliche Wij ist der
Krieg, und das ist ein weiterer Beweis dafür.



Wenig Erkenntnisgewinn

Sehr viel mehr Erkenntnisgewinn gibt es dann aber auch nicht.
Die  Schlußphase  des  Stücks  gehört  dem  Menschenbündel,  das
wieder  etwas  zu  Kräften  gekommen  ist  und  einen  wütenden
Monolog  über  seine  hoffnungslose  Situation  hält.  Genauer
gesagt ist es eine kleine Reihung von Monologen, ausgelöst
immer wieder durch Handyanrufe (der Soldat hatte fünf Handys
bei sich, als er gefangen wurde). Er ist genau so ein armes
Schwein wie die, die ihn zusammenschlugen, ein junger Mensch,
gedrillt und in den Krieg getrieben, ganz ohne despektierliche
Konnotation ein Opfer. Was auch sonst?

Gute Darsteller, gute Ausstattung

In  der  Darbietung  unterschiedlichster  Kriegsgreuel  ist  das
Stück eine Fleißarbeit. Doch von der Schrecklichkeit der Dinge
muß im Theater wohl niemand überzeugt werden. Entwicklung von
Ereignissen  und  Personen  findet  nicht  statt,  erregte
Momentaufnahmen reihen sich, was das Zuschauen zwei Stunden
lang  anstrengend  macht,  trotz  guter  darstellerischer
Leistungen.

Es spielen Filipp Avdeev, Bernd Grawert, Johannes Hegemann,
Pascal Houdus, Viktoria Miroshnichenko, Falk Rockstroh, Rosa
Thormeyer  und  Oleksandr  Yatsenko,  Deutsche,  Russen  und
Ukrainer, überwiegend in deutscher Sprache. Eindrucksvoll in
ihrer  qualvoll-aussichtslosen  Kellerenge  geriet  die
naturalistische  Ausstattung,  für  die  neben  Serebrennikov
(Bühne, Kostüme) auch Elena Bulochnikova (Kostüme) und Evgeny
Kulagin (Lichtdesign) verantwortlich zeichneten. Das Publikum
dankte den Künstlern mit reichem Applaus.

www.ruhrfestspiele.de

http://www.ruhrfestspiele.de


Unterm  Baum  ist  alles
möglich: Tschechows „Möwe“ an
der Berliner Schaubühne
geschrieben von Frank Dietschreit | 23. Juli 2023

„Die Möwe“: Szene aus Thomas Ostermeiers Inszenierung
mit  Stephanie  Eidt  und  Joachim  Meyerhoff.  (Foto:
Gianmarco Bresadola / Schaubühne)

Welch grandioser Anblick! Eine gigantischer Baum steht wuchtig
auf der Spielfläche und ragt in den Bühnenhimmel. Die Äste
schwingen weit in den Raum hinein, die raschelnden Blätter
schweben über den Köpfen des Publikums. Tribünen umzingeln den
romantisch-verwunschenen Ort, an dem alles möglich scheint:
Liebe und Hass, Neid und Eifersucht und natürlich der ewige
Streit zwischen den Geschlechtern, der Kampf zwischen alt und
jung, konventioneller Kunst und revolutionärem Aufbruch.

Hier,  wo  die  Vögel  fröhlich  zwitschern,  lässt  es  sich
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wunderbar verweilen und träumen, hier, wo die Sonne alles in
mildes Licht tauscht, kann man sich verlieben und trennen,
beleidigen  und  wieder  versöhnen.  Plötzlich  zerreisst  das
grollende  Donnern  eines  Kampfjets  den  weltflüchtigen
Scheinfrieden, lässt das ritualisierte Gerede über neue Formen
in der Kunst verstummen, die Gefühlswallungen der Liebenden
erstarren. Ein kurzer, irritierender Moment. Dann geht alles
wieder  seinen  gewohnten  Gang.  Würde  nicht  der  unter
emotionalem  und  intellektuellem  Dauerdruck  stehende  Dichter
Konstantin sich eine Kugel in den Kopf schießen, könnte das
Leben sogar gut und schön sein.

Thomas  Ostermeier  inszeniert  Tschechows  „Die  Möwe“  an  der
Berliner  Schaubühne  als  luftig-verspielten,  manchmal  sogar
komischen  Sommernachtstraum.  Zwar  orientieren  sich  Handlung
und  Text  weitergehend  an  Tschechows  Text.  Doch  die
Schauspieler dürfen sich ihren eigenen Reim machen und sich
ihre  Rollen  nach  Gusto  zurechtbiegen.  Vor  allem  Joachim
Meyerhoff nutzt die Freiheit und zeichnet mit feiner Ironie
und fahrigen Gesten einen schnoddrigen und zynischen, mit sich
selbst und der Welt hadernden Großdichter Trigorin. Meyerhoff,
im  Nebenbenberuf  selbst  erfolgreicher  Schriftsteller,  kennt
die Nöte eines Autors, den es an den Schreibtisch drängt und
der vor Schreibdruck kaum je zum eigenen Erleben kommt, nur zu
gut. Ständig fummelt er mit losen Zetteln herum, auf denen er
alles, was er sieht und hört, notiert. Seine unterwürfige
Liebe  zur  überdrehten  Schauspiel-Diva  Arkadina  (Stephanie
Eidt) oder seine romantisch verklärte Affäre mit Nina (Alina
Vimbai  Strähler),  die  gern  so  frei  wäre  wie  die  Möwe  im
esoterischen  Text  des  frustrierten  Bühnen-Brausekopfs
Konstantin (Laurenz Laufenberg): Alles ist für Trigorin nur
Material für mögliche neue Erzählungen und Theaterstücke.

Ob  Meyerhoff  in  hautenger  Unterhose  halbnackt  zum  See
watschelt, um zu angeln, oder ob er sich literweise Bier in
die vom rhetorischen Firlefanz ausgetrocknete Kehle schüttet:
Alles  gerät  ihm  zur  urkomischen  und  zugleich  tragischen



Slapsticknummer  der  Vergeblichkeit.  Neben  seiner
raumgreifenden Präsenz und sprachlichen Raffinesse wirken alle
anderen  wie  Statisten,  unfertige  Figuren,  die  um  ihre
Daseinsberechtigung kämpfen und sich in zu kurz gesprungene
Klischees flüchten.

Landhausbesitzer  Sorin  (Thomas  Bading)  ist  ein  zittrig-
zeternder,  lächerlicher  Greis,  der  den  verpassten  Chancen
seines  langweiligen  Lebens  nachtrauert.  Gutsverwalter
Schamrajew (David Ruland) poltert mit Berliner Schnauze und
blutbeschmiertem  Schlachtermesser  durchs  kunstsinnige
Getriebe. Die immer ganz in schwarz gekleidete Mascha (Hevin
Tekin) ist ein trauriger Punk mit Null-Bock-Allüren. Warum
auch nicht. Unter dem schützenden Dach des riesigen Baumes und
seines üppig wuchernden Blätterwaldes ist alles möglich.

„Die Möwe“, die nächsten Vorstellungen am 18., 19., 20. und
21.  Mai,  Berlin,  Schaubühne.  Tickets  unter  030/89  00  23,
ticket@schaubuehne.de

Buch  der  Enttäuschungen  –
Arnold  Stadlers  Roman
„Irgendwo. Aber am Meer“
geschrieben von Bernd Berke | 23. Juli 2023
Ein  Schriftsteller  erzählt  von  seiner  edel  gerahmten
Diskussions-Teilnahme auf Schloss Sayn im Westerwald. Dort hat
doch tatsächlich jemand aus dem Publikum gerufen, er sei ein
„Alter weißer Mann“ und sondere gestriges Geschwätz ab. Das
muss man sich mal vorstellen.

mailto:ticket@schaubuehne.de
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Im  Ernst:  Der  Zwischenruf  löst  beim  Autor  schier  endlose
Reflexionen voller Selbstzweifel aus. Wer will ihn überhaupt
noch lesen und hören? Hätte das Publikum lieber Greta Thunberg
als ihn erlebt? Ist er denn aus der Zeit gefallen? Tja, das
sind  Fragen.  Und  die  Leserschaft  darf  mal  wieder  an  den
speziellen Problemen eines beruflich Schreibenden teilnehmen.
Da  möchte  man  gern  auf  Max  Goldt  zurückkommen,  der  den
herrlichen  Vergleich  von  allzeit  gängigen
„Künstlerfreundschaften“  mit  bislang  niemals  gewürdigten
„Elektriker-Freundschaften“ ersonnen hat.

Arnold Stadler (Jahrgang 1954) legt mit „Irgendwo. Aber am
Meer“ ein Buch der Enttäuschungen vor, eine Ich-Beschau des
Autors  als  alternder  Mann.  Der  im  Spätherbst  des  Lebens
angelangte Schriftsteller fährt, wie er einige Male betont,
einen  Dacia  Diesel  und  darf  damit  wohl  (im  Urteil  der
geistlosen Mitwelt, aber auch nach seiner eigenen Befürchtung)
als  „Loser“  gelten,  der  nicht  allzu  „finanzfrisch“  ist,
sprich: eher Schulden als Rücklagen angehäuft hat.

Auf seiner Bahn-Heimfahrt von Sayn nach Tuttlingen (immerzu
vielsagend  kurzgeschlossen  mit  der  dort  angesiedelten
Erzählung „Kannitverstan“ von Johann Peter Hebel) geht einiges
schief.  Das  platte  Land  ist  halt  verkehrstechnisch
„abgehängt“.  Zu  allem  Überfluss  ist  der  Handy-Akku  leer,
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desgleichen die Autobatterie, als der Autor am Zielbahnhof
einsteigen und losfahren will. Bei derlei Unbill kommen hier
ziemlich  schnell  Todesgedanken  auf.  Wenn  es  erst  einmal
abwärts zu gehen scheint…

Kurz darauf (mit besagtem Dacia) der Aufbruch gen Ithaka – ein
Ziel, das der Erzähler noch nie erreicht hat und auch diesmal
nicht erreichen wird, eventuell auch gar nicht erreichen will.
Man denkt dabei vielleicht an die immer neuen, vergeblichen
Anläufe  des  Sisyphos.  Der  in  Latein  und  Altgriechisch
bewanderte Stadler aber denkt an die Irrfahrten des Odysseus
und an die ebenso sprichwörtlichen Pyrrhos-Siege, die sich als
verkappte  Niederlagen  erweisen.  Wie  denn  überhaupt  antikes
Bildungsgut die Wege säumt.

Freilich wird das Lamento bei der Suche nach einem Ort in der
Welt  auch  mit  Selbstironie  gewürzt.  Das  erzählende  Ich
berichtet,  es  sei  schon  öfter  „Hallodri“  oder  auch
„Schwadroneur“ genannt worden, macht sich aber nicht allzu
viel  daraus.  Dieses  Ich  hat  sich  in  einer  doch  recht
komfortablen  Außenseiterrolle  jenseits  des  Tagesgeschreis
eingerichtet und sagt sich, dass so viele nicht ihr eigenes
Leben  führen,  sondern  eines,  wie  es  erwartet  wird.  Das
schmeckt nach Wahrheit.

Aber nicht nur das Ich ergießt sich in mäandernder Suada, auch
missliche  Weltzustände  kommen  hervor,  die  einen  durchaus
resignieren lassen können. Auf der Textstrecke flottieren die
Assoziationen  frank  und  frei  –  von  tagespolitischen
Blitzlichtern und Melina Mercouris nostalgischem Schlager „Ein
Schiff  wird  kommen“  (auch  von  vielen  anderen  gesungen,
darunter  Caterina  Valente  und  Lale  Andersen)  über  den
legendären griechischen Milliardär Aristoteles Onassis (nebst
Jackie  Kennedy  und  Maria  Callas)  bis  hin  zu  Sartre  und
Heidegger, Rudolph Moshammer und John Lennon. Um nur einige
Beispiele zu nennen. Eine bunte Mixtur, fürwahr. Trotz solcher
Wechselspiele  wirkt  der  Duktus  des  Romans  hin  und  wieder
redundant und zuweilen etwas in sich selbst versponnen. Schon



der  Titel  scheint  ja  zwischen  Unschlüssigkeit  und
Entschiedenheit  zu  oszillieren.

Sodann die finale Schiffsfahrt über die Adria nach Triest.
Schon  zu  Beginn  war  die  Rede  von  einer  Reise  zum
Kilimandscharo. Dieser Roman handelt jedoch ebenso sehr vom
Bleiben  und  Beharren  wie  vom  Unterwegssein  und  von
Veränderung. Und immer wieder vom Allbezwinger Tod. Bereits
1996 war Arnold Stadlers auch hier wieder erwähntes Buch mit
dem unvergesslichen Titel erschienen: „Der Tod und ich, wir
zwei“.

Nun dieses bilanzierende Zitat gegen Schluss: „Ach! All meine
Straßen und Wege und Holzwege. Doch war mein Leben nicht auch
so etwas Schönes? Schön, weil es wahr war? Und wahr, weil es
schön war trotz allem?“ So werden Resignation und Melancholie
von der Abendsonne vergoldet. Irgendwie. Aber am Meer.

Arnold Stadler: „Irgendwo. Aber am Meer“. Roman. S. Fischer
Verlag. 224 Seiten, 24 Euro.

 

Das Volk leidet – „Pah-Lak“
beschreibt  bei  den
Ruhrfestspielen tief bewegend
die  brutale  Unterdrückung
Tibets
geschrieben von Rolf Pfeiffer | 23. Juli 2023
Um Tibet ist es still geworden. Der Dalai Lama lebt in Indien
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und war schon lange nicht mehr im Fernsehen zu sehen, von
Bemühungen  der  Volksrepublik  China,  das  Land  nunmehr  mit
geduldiger Überzeugungsarbeit für sich zu gewinnen, hört man
aber auch nichts. Brutaler Anschluß bleibt das Mittel der
Wahl; und als westlicher Nachrichtenkonsument hat man Tibet
innerlich ja schon abgehakt, Hong Kong ebenso, nur ab und zu
schaut man nach Taiwan – der Zynismus des real Existierenden.

Die  junge  Nonne  Deshar  (Kalsang
Dolma).  (Foto:  Ursula
Kaufmann/Ruhrfestspiele)

Doch die Zeit macht aus Unrecht nicht Recht, die Wunde schärt.
Was man nicht verändern kann, muß deshalb wenigstens erzählt



werden.  „Pah-Lak“  („Vater“)  heißt  das  Stück  des  Autors
Abhishek  Majumdar,  das  uns  exemplarisch  etwas  von
tibetanischer  Realität  näherbringt  und  das  jetzt  bei  den
Ruhrfestspielen in Recklinghausen zu sehen war.

Politische Manifestation

„Pah-Lak“,  ein  Stück,  das  ausschließlich  von  tibetischen
Darstellerinnen  und  Darstellern  gespielt  wird,  entstand  in
Zusammenarbeit mit dem Tibet Theatre und dem Tibetan Institute
of  Performing  Arts  Dharamsala  (Indien),  auch  die  Tibet
Initiative  Deutschland  und  die  Gesellschaft  Schweizerisch-
Tibetische Freundschaft GSTF weisen auf ihr Mitwirken hin.
Eine solche Kooperation legt natürlich nahe, über Politik,
über Tibet und China, über Folter, Völker- und Menschenrechte
ganz generell zu reden, statt lediglich über ein Bühnenwerk.
Im  nachfolgenden  Publikumsgespräch  geschah  dies  auch.  Doch
bleiben wir in dieser Besprechung beim Stück, so weit die
Dinge überhaupt klar zu trennen sind.

Nonne Deshar (Kalsang Dolma, Mitte) in
heftiger Diskussion mit dem chinesischen
Polizeioffizier  Deng  (Lhakpa  Tsering,
links). Rechts der Büttel Gaphel (Tenzin
Lhundup),  ein  Tibeter,  der  sich  den
Chinesen  angedient  hat.  (Foto:  Ursula



Kaufmann/Ruhrfestspiele)

Umerziehung

Die Eisenbahn bringt chinesisches Militär zum Kloster, die
Umerziehung der Tibeter und insbesondere des widerspenstigen
Klosterpersonals  muß  energisch  vorangetrieben  werden.
Polizeioffizier  Deng  (Lhakpa  Tsering)  führt  eine  heftige,
harte  Diskussion  mit  dem  Abt,  dem  Rinpoche  des  Klosters
(Tsering  Dorjee  Bawa),  in  dem  er  dem  Kloster  die
Existenzberechtigung  rundweg  abspricht;  seit  Jahrhunderten
lebe es auf Kosten des Volkes. Zusätzliche Dramatik erhält die
Geschichte  durch  eine  Selbstverteidigungsaktion  der  jungen
tibetischen Nonne Deshar (Kalsang Dolma). Einem chinesischen
Soldaten hat sie im Streit den Kiefer gebrochen und einen Zahn
ausgeschlagen.  Deshalb  muß  sie  verschwinden.  Die  Chinesen
wollen sie zur Terroristin stilisieren, die der Dalai Lama
geschickt hat. Auch unter Folter gesteht Deshar nichts. Aber
sie bietet ihr Leben an, zum Wohl der anderen.

Friedliche Konzepte fruchten nicht

Tibeter  werden  gefoltert,  das  Kloster  wird  dem  Erdboden
gleichgemacht, nichts anderes konnte man erwarten. Friedliche
buddhistische Konzepte des Verzeihens, der Exkulpierung des
feindlichen Gegenübers, der Nächstenliebe letztlich, fruchten
nicht. Deshars Versuch der Selbstverbrennung soll Heil bringen
und läßt sie mit schlimmen Verletzungen überleben. Doch fällt
es  schwer,  im  Akt  der  Selbstverbrennung  mehr  als  eine
Verzweiflungstat zu sehen, auch wenn dieses Stück mit seiner
buddhistisch-gewaltfreien  Grundierung  ihn  in  seiner
symbolischen,  quasi-religiösen  Bedeutung  stark  überhöht.
(Untertitel des Stücks: „Den Opfern der Selbstverbrennungen
gewidmet“.)



Nonne  Deshar,  von  der  mißlungenen
Selbstverbrennung  schwer  gezeichnet,  auf
dem  Foltersuhl  (Mitte).  (Foto:  Ursula
Kaufmann/Ruhrfestspiele)

Naturalismus

Abgesehen von zwei Musikanten am Rand der Szene, die mit einer
Trommel  und  landestypischen  Perkussions-instrumenten  den
dramatischen Gang des Geschehens sehr schön untermalen, findet
auf der Bühne ein recht nüchternes, naturalistisch gehaltenes
(ein  Kollege  nannte  es  durchaus  zutreffend  „europäisches“)
Theaterstück statt, das klar die Rollen zuweist und sich mit
Nuancen in der Figurenzeichnung nicht lange aufhält. Sie wären
in gewisser Weise auch kontraproduktiv, weil die Geschichte
sich  im  weiteren  Handlungsverlauf  weg  von  der  politischen
Zustandsbeschreibung  hin  zur  fraglos  auch  allegorisch
gemeinten  Schilderung  tragischer  Vater-Tochter-Beziehungen
bewegt.

Töchter und Väter

In  dieser  Schilderung  ist  Nonne  Deshar  die  theologische
Tochter  des  Rinpoche  wie  auch  die  biologische  des
Widerstandskämpfers  und  Lehrers  Tsering  (Tenzin  Wangchuk),
beide haben nicht unbegründete Angst, sie zu verlieren. Aber



auch der chinesische Kommandant Deng hat eine Tochter, und die
kommt bei einem Attentat ums Leben. Wohin mit dem Schmerz? Wer
hat  die  Schuld?  Schafft  es  Erleichterung,  weitere  Leben
auszulöschen?  Politisches  Unrecht  und  persönliches  Leid
vermischen  sich  untrennbar,  und  diese  religiös  ansetzende,
gleichermaßen jedoch illusionslos ablaufende Beschreibung der
Verhältnisse macht zu einem Gutteil die tragische Qualität des
Stückes aus.

Bereicherung des Festspielprogramms

„Pah Lak“ wurde auch schon in englischer Sprache inszeniert;
für Recklinghausen, so ist zu lesen, entschied man sich jedoch
für  das  Tibetische.  Kaum  möglich  sei  es,  die  Texte  ins
Deutsche zu übertragen, ist zu hören. Das will sein, auf jeden
Fall  hätte  es  eine  Menge  Aufwand  bedeutet.  Und  die
deutschsprachigen, über der Bühne projizierten Übersetzungen
liefen  untadelig.  Reicher  Applaus  für  das  Stück,  für  die
tibetanischen Künstler und Künstlerinnen und gewiß auch für
den Mut, dieses Stück nach Recklinghausen geholt zu haben.

www.ruhrfestspiele.de

Mord  als  schrecklich
groteskes  Kinderspiel  –
Shakespeares  „Macbeth“  in
Bochum
geschrieben von Bernd Berke | 23. Juli 2023
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Wenn’s zum Schwur kommt: „Macbeth“-Szene mit gezückten
Messern im Becken – mit (v. li.) Marina Galic, Jens
Harzer und Stefan Hunstein. (Foto: Armin Smailovic)

Hat  dieser  Mann,  Macbeth  heißt  er,  erst  einmal  den
grundsätzlichen  Entschluss  gefasst  und  einmal  einen  Mord
begangen, so tötet es sich hernach furchtbar leicht. Einfach
das  Messer  angesetzt  und  zugestochen.  Dann  wird  noch
demonstrativ  eine  Portion  Theaterblut  angerührt  und  über
Mörder  wie  Leiche  gegossen  –  und  fertig.  Gedanke  und  Tat
folgen dann immer schneller aufeinander. Es ist fast wie ein
Kinderspiel. Oder eben wie Theater.

Intendant Johan Simons hat Shakespeares blutrünstiges Drama
„Macbeth“  auf  die  Bühne  des  Bochumer  Schauspielhauses
gebracht. Gar oft ist die Premiere verschoben worden, nahezu
gefühlte zwei Jahre lang (hab’s nicht eigens nachgerechnet),
gewiss nicht nur wegen der Corona-Pandemie. Nein, Simons und
sein Team haben offenkundig mit diesem kaum auszulotenden,
schwerlich auszuschöpfenden Stück gerungen, sie haben es wohl
noch und noch von immer wieder anderen Seiten her betrachtet,
um eine Form zu finden. Womöglich war es ein Prozess, der zur
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Entschlackung und zu einer Art Minimalismus geführt hat. Es
ist nun, als wäre es ein Konzentrat geworden, das jedoch an
manchen Rändern leichthin in Anflüge von Clownerie „ausfranst“
und neben dem Schrecklichen auch das Groteske aufruft. Nun
gut, das Publikum will unterhalten und nicht nur entsetzt
werden. Trotzdem ist es – alles in allem – eine Inszenierung,
die einem nachgeht.

Den Text auf nur drei Figuren verteilt

Die Bühne (Nadja Sofie Eller) ist weitgehend leer, bis auf ein
gekacheltes Becken. Eine unwirtliche Welt. Ganz hinten findet
sich eine große Bild- und Videowand, die nur von Zeit zu Zeit
sichtbar  wird.  Gespielt  wird  die  Übersetzung  von  Angela
Schanelec  und  Jürgen  Gosch,  über  der  Szenerie  läuft
Shakespeares genialer englischer Originaltext synchron mit –
eine eigentlich willkommene Dienstleistung, auf die man sich
jedoch kaum konzentrieren kann, weil die Darstellenden sofort
alle Aufmerksamkeit auf sich ziehen.



Fast  wie  ein  Herz  und  eine  Seele:
weitere  Dreier-Szene  mit  (v.  li.)
Marina Galic, Jens Harzer und Stefan
Hunstein. (Foto: Armin Smailovic)

Es  sind  nur  drei,  auf  die  sich  die  Textmenge  aller
wesentlichen  Figuren  verteilt.  Anfangs  mag  das  etwas
verwirrend sein: Wer ist er oder sie denn jetzt schon wieder?
Doch  es  tritt  rasch  Gewöhnung  ein.  Entweder  hilft  die
namentliche Anrede, oder einfache Gesten wie das Auf- und
Absetzen der Krone markieren die Person, mit der wir es gerade
zu tun haben. Es geht ja auch nicht so sehr um abgrenzbare
Individuen, sondern ums große Ganze der Zustände. Bei all dem
kommt die Aufführung mit sehr wenigen Zeichen und Symbolen
aus. Krone und (schottische) Fahne, das wär’s beinahe schon.
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Die Hexen sind eigentlich immer dabei

Die drei multiplen Gestalten gehen aus der anfänglichen Szene
mit den drei berühmt-berüchtigten Hexen hervor, die Macbeth
jene vieldeutigen Prophezeiungen einflüstern, denen er nach
gehabtem Schlachten-Glück die kommende Königswürde entnehmen
könnte, die jedoch auf vertrackte Art auch den Nachkommen
seines  Kampfgenossen  Banquo  zufallen  soll.  Höllischer
Zwiespalt! Ihn nutzt seine Frau, Lady Macbeth, um dem Manne
die Mordlust einzuimpfen, geradezu schmackhaft zu machen. Erst
den regierenden König Duncan gemeuchelt, sodann alle anderen,
die irgendwie im Wege stehen oder auch nur hinderlich zu sein
scheinen. Doch es nützt nichts. Wieder tritt eine rätselhaft
doppeldeutige Prophezeiung ein…

Sie müssen natürlich spätestens jetzt genannt werden: Jens
Harzer ist zunächst eine der Hexen, fortan Macbeth, Duncan,
Malcolm und ein Mörder. Marina Galic ist ebenfalls eine Hexe,
aus  der  abwechselnd  Lady  Macbeth,  Banquo,  Macduff,  Lady
Macduff  und  deren  Sohn  hervorgehen.  Stefan  Hunstein
schließlich  ist  und  bleibt  „Hexe“,  sprich:  eines  jener
Geistwesen, das in den Menschen wütet. Das wiederum bedeutet:
Die Hexen sind eigentlich immer dabei, vom Anfang bis zum
bitteren Ende. Sie sind in Hirne und Seelen der Handelnden
gefahren und weichen nimmermehr. Das Böse und die Unnatur sind
nun einmal in der Welt.

Plötzlich die Frage: „Und wenn das schiefgeht?“

Auch sitzen und lauern die Mordgelüste schon in den Menschen,
Macbeth kommt schließlich aus einem Krieg, in dem er sich
bereits durch diabolische Grausamkeit „ausgezeichnet“ hat. Im
trügerischen  Frieden  schreckt  er  zu  Beginn  noch  vor
Einzelmorden  zurück,  doch  das  gibt  sich  bald.  Gewaltsame
Gelüste müssen nur noch hervorgekitzelt und mit tätiger, doch
eher passiver, geschehen lassender Hexen-Mithilfe ausgeführt
werden. So vollführt Stefan Hunstein Mordtaten gleichsam als
Pantomime mit. Es gibt etliche Szenen, in denen ausgiebig



posiert  wird  und  sich  die  Darstellung  in  wortlose
„Choreographien“ verlegt – bis an den Rand des Plakativen.
Andererseits zeigt sich vielfach, dass das Mörderische auch in
der Sprache wurzelt. Gewalt ist nicht zuletzt ein „Sprach-
Ding“.

Mordgelüste bis zum Slapstick: Szene mit (v. li.) Jens
Harzer, Marina Galic und Stefan Hunstein. (Foto: Armin
Smailovic)

Das  großartige,  durchweg  gleichwertig  ausbalancierte
Schauspiel-Trio hält das Geschehen in der Schwebe oder im
steten  Wechsel  zwischen  Schauder  und  Groteske,  punktuell
werden auch ästhetische Mittel des Horrorfilms nicht gescheut.
Überhaupt bewegt sich die Inszenierung zuweilen ganz stil- und
formbewusst an einer bloßen Oberfläche, die allerdings schon
genug Schrecken bereithält.

Zwischendurch treten die Drei öfter kurz aus ihren eh schon
zersplitterten Rollen heraus und schauen verwundert auf sich
selbst. Dann klingt es reichlich naiv und kindlich hilflos,
wenn etwa Macbeth auf einmal vor der Untat Bedenken äußert:

https://www.revierpassagen.de/130391/mord-als-schrecklich-groteskes-kinderspiel-shakespeares-macbeth-in-bochum/20230513_1249/macbeth-2


„Und wenn das schiefgeht?“ Auch gibt es Passagen, in denen
Jens  Harzer  als  Macbeth  in  eine  Art  Polit-Gelaber  oder
gefälliges  Parlando  verfällt,  hinter  dem  die  Morde  quasi
verschwinden sollen. Hat nicht seine Lady gesagt, er solle
sich nichts draus machen und kein schlechtes Gewissen haben,
sondern seine tyrannische Machtfülle lustvoll genießen? Hat
sie ihn nicht auch mit sexueller Gier und Gunst ins irgendwann
Unvermeidliche getrieben? Dazu wird zwischendurch auch schon
mal eine Platte mit dem brünstigen Stöhn-Song „Je t’aime – moi
non plus“ aufgelegt. Sex und Macht – ein weites Feld der
Wechselwirkungen.

Ausblick auf eine Welt ohne Menschen

All das könnte schiere Einbildung sein und sich im Inneren
eines mörderischen Hirns abspielen – mitsamt dem Geist des
ermordeten Banquo, der Macbeth so schauderhaft erscheint. Ist
vielleicht alles ein von den Hexen ins Werk gesetztes (oder
auch  nur  amüsiert  beobachtetes),  blutiges  Spiel  der
Sinnlosigkeit?  Sogar  die  Massenmorde  des  20.  Jahrhunderts
könnten schon gemeint sein, denn wenn einmal die Schranken des
Gewissens gefallen sind, dann ist alles möglich. Shakespeare
hat  denn  auch  Sätze  geschrieben,  bei  denen  man  zutiefst
erschrickt; Sätze, die bereits mitten ins erkaltete Herz des
Nihilismus  führen,  die  manches  an  Dostojewski,  Kafka  oder
Beckett  vorwegnehmen.  Das  Bochumer  Programmheft  zitiert
derweil  Leute  wie  den  Rapper  Eminem  und  den  Horror-Autor
Stephen King. Das ganze Spektrum soll es sein.

Ins Allgemeine und Apokalyptische greift eine Videoeinspielung
gegen  Schluss.  Wir  haben  erfahren  müssen,  dass  auch  der
nächste Herrscher nach dem Tod von Macbeth seinen geköpften
Widersacher kannibalisch fressen will. Und immer so weiter.
Das Elend der grenzenlosen Gewalt hört nie auf. Selbst der
monströse Macbeth war nur ein Beispiel von vielen. Und nun
sind auf der Videowand Käfer und Raupen zu sehen. Vermeintlich
niederes  Getier.  Einfach  so.  Nicht  allzu  fern  liegender
Gedanke: Es sind Geschöpfe, die nach dem Ende der Menschheit



überleben und auf ihre Art weitermachen werden.

Der Rest ist Schweigen. Und Finsternis.

Riesenbeifall für alle Beteiligten, sodann stehende Ovationen.
In  Bochum  wissen  sie  halt  immer  noch,  was  sie  an  ihrem
Schauspiel haben.

_______________________________

Die nächsten Vorstellungen: 13. Mai, 2., 11. und 14. Juni.

www.schauspielhausbochum.de

 

 

 

Christoph Hein findet „Unterm
Staub der Zeit“ Absurdes aus
dem Kalten Krieg
geschrieben von Frank Dietschreit | 23. Juli 2023
Als Sohn eines Pfarrers wird dem vierzehnjährigen Daniel in der DDR
Oberschule und Abitur verweigert. Wie schon sein älterer Bruder David,
so wird 1958 auch Daniel von seinem Vater nach Westberlin geschleust,
um dort in einem Schülerheim zu wohnen und das Gymnasium zu besuchen.
Die Grenze zwischen Ost und West wird zwar bewacht, die Kontrollen
sind lästig, aber noch ist es möglich, mit kleinem Gepäck und kleinen
Lügen zwischen den politischen Blöcken hin und her zu pendeln.

http://www.schauspielhausbochum.de
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Daniel  wird  sich  schnell  einleben  in  der  ihm  zunächst  fremd
erscheinenden  Welt  des  kapitalistischen  Westens.  Mit  seinen
Mitschülern, die alle aus der DDR stammen und nur gelegentlich ihre
Eltern im Osten besuchen können, erkundet er die Stadt, verdient sich
als Zeitungsverkäufer ein Zubrot und gönnt sich in einer Billig-Kneipe
am Kurfürstendamm auch mal eine Erbsensuppe und ein fades Bier. Wenn
der amerikanisch Prediger Billy Graham die Massen verzückt, hört er
aufmerksam zu, wenn Rock-Ikone Bill Haley den Sportpalast zum Kochen
bringt, tanzt er mit.

Für den pubertierenden Jungen, der wenig von den Frauen und nichts von
Sex, aber viel von Kunst und Literatur versteht, vergehen die Tage wie
im Flug. Gern taucht er ab in die Welt seiner Romanhelden, manchmal
feilt er auch an eigenen Theatertexten und schleicht sich in die
Proben  in  der  „Vagantenbühne“,  ist  fasziniert  von  den
existenzialistischen Stücken, die man dort spielt, und ganz verzaubert
von einer jungen Schauspielerin, die ihn mit auf ihr Zimmer nimmt und
in die Kunst der Liebe einführt. Die große Politik scheint fern. Doch
die Idylle ist brüchig. Als er gerade die Sommerferien bei seinen
Eltern im Osten verbringt, wird Berlin abgeriegelt und die Mauer
hochgezogen. Was tun? Schnell noch ein letztes Schlupfloch in den
Westen suchen oder bleiben und ein neues, anderes Leben beginnen?

 „Unterm  Staub  der  Zeit“  findet  Christoph  Hein  manch  bizarre
Erinnerung an eine Jugend in Zeiten des Kaltes Krieges. Wer Leben und

https://www.revierpassagen.de/130240/christoph-hein-findet-unterm-staub-der-zeit-absurdes-aus-dem-kalten-krieg/20230511_1053/66002985n


Werk des Autors kennt, merkt schnell, dass der neue Roman in weiten
Teilen  autobiografisch  grundiert  ist.  Denn  Hein,  der  1944  im
schlesischen Heinzendorf geboren wurde und nach Kriegsende in Bad
Düben bei Leipzig aufwuchs, blickt auf einen ähnlichen Werdegang wie
seine  Roman-Figur  Daniel  zurück.  Auch  Hein  wurde  als  Sohn  eines
Pfarrers in der DDR eine höhere Schulbildung verwehrt, er besuchte ein
Gymnasium  in  Westberlin,  wurde  vom  Bau  der  Mauer  kalt  erwischt,
entschied sich, wie Daniel, für die DDR und begann, wie Daniel, eine
Ausbildung  als  Buchhändler.  Dass  er  später  zum  Schriftsteller
avancierte  und  eine  Zeitlang  als  Autor  und  Dramaturg  an  der
Ostberliner  Volksbühne  tätig  war,  davon  erzählt  Hein  in  seinem
autofiktionalen Roman (noch) nicht. Vielleicht beim nächsten Mal?

Die zwischen privaten Erlebnissen und politischen Erfahrungen klug
balancierende Stofffülle ist auch genug für ein Buch und muss, um
nicht auszuufern, verdichtet werden. Ohne in einen erklärenden oder
belehrenden, larmoyanten oder zynischen Ton zu verfallen, erzählt Hein
feinfühlig genau und oft mit feinem Humor, welche absurden Folgen die
deutsch-deutsche Teilung für den Alltag der Menschen hatte. Aber auch,
dass es immer irgendwie weitergeht; dass man als Lehrling in einer
Buchhandlung  überwintern  kann,  bis  der  richtige  Moment  kommt,  um
endlich  Schriftsteller  zu  werden  und  eine  ganz  andere  Geschichte
anzufangen.

Christoph Hein: „Unterm Staub der Zeit“. Roman. Suhrkamp, Berlin. 224
Seiten, 24 Euro.

Mit  Hopfen  und  Malz  ins
Operettenglück:  Ausflug  zu

https://www.revierpassagen.de/130300/mit-hopfen-und-malz-ins-operettenglueck-ausflug-zu-einer-ungewoehnlichen-novitaet-in-mecklenburg/20230508_1607
https://www.revierpassagen.de/130300/mit-hopfen-und-malz-ins-operettenglueck-ausflug-zu-einer-ungewoehnlichen-novitaet-in-mecklenburg/20230508_1607


einer  ungewöhnlichen  Novität
in Mecklenburg
geschrieben von Werner Häußner | 23. Juli 2023

In  Daniel  Behles  neuer  Operette  am  Landestheater
Neustrelitz siegen am Ende die Liebe – und das Bier!
(Foto: Theresa Lange)

Die Operette ist tot? Nö, sie könnte vor Lebensfreude sprühen,
aber sie wird seit Jahren ausgehungert. In Neustrelitz ist
jetzt eine nagelneue Operette zu sehen. Ihr Thema: das Bier.
Also auf zu einem Ausflug nach Mecklenburg.

Die  arme  Operette.  Sie  ist  ein  Opfer  von  Sparwut,  die
Operettenensembles abgebaut hat, von Intendanten, die sie aus
den  Spielplänen  tilgen,  von  mahlerisiert  ehrgeizigen
Generalmusikdirektoren,  die  sie  höchstens  als  Metier  ihrer
stabwedelnden  Unteroffiziere  geringschätzen,  und  von
humorlosen  Regisseuren.  Was  die  schlampige  Routine  der
siebziger und achtziger Jahre nicht umgebracht hat, erledigen
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Darsteller, die sie vibratosatt zur „kleinen Oper“ entstellen
oder mit Musicalgequäke hinrichten. Das Publikum wurde dabei
selten gefragt, es durfte nach und nach still aussterben. Auch
ein Barrie Kosky – einer der wenigen, die nicht bloß mit
warmen Worten an die Operette glauben – kann nur Leuchtfeuer
entzünden. In die Fläche strahlen die aber eher punktuell. Das
Elend der Gattung ist ja selbst an Häusern, die sich dem
„Unterhaltungs“-Theater widmen sollten, unübersehbar.

Zu viel Schaum würden den Genuss mindern

Es gehört also einiges dazu, wenn ein Tenor zum Notenprogramm
greift und eine nagelneue Operette komponiert. Daniel Behle
hat es gewagt und sein „Kind“ sogar zur Uraufführung bringen
können. Im Januar 2023 erschien „Hopfen und Malz“ an einem
jener ein bisschen aus der Zeit gefallenen Häuser, an denen
Operette noch geschätzt und gepflegt wird: Das Stück über
einen skurrilen Bier-Krieg zwischen zwei norddeutschen Dörfern
hatte in Annaberg-Buchholz im Erzgebirge Premiere und wird nun
– was selbst für spannende neue Opern nicht so einfach ist –
in  Neustrelitz  nachgespielt.  Weitere  Inszenierungen  sind
geplant, deutet Behle in einem Interview an. Keine schlechte
Bilanz für ein Exponat einer für tot erklärten Gattung!

Das  Landestheater
Neustrelitz,  ein  Bau

https://tog.de/projekte/hopfen-und-malz


von Max Littmann aus
den zwanziger Jahren.
(Foto:  Werner
Häußner)

Also ab ins beschauliche Neustrelitz, das sein Herzogsschloss
kurz  vor  Kriegsende  durch  einen  Brand  verloren,  aber  im
Stadtbild  klassizistische  Eleganz  bewahrt  hat.  Der
Zuschauerraum  ist  gut  besetzt.  Im  Graben  lässt  die
Neubrandenburger  Philharmonie  unter  Dirigent  Daniel  Klein
ruhige,  tiefe  Streicherklänge  gären,  aber  die  Ouvertüre
beginnt  schnell  zu  schäumen.  Marsch,  Walzer,  Galopp,
beschwipste Tanzrhythmen, dazwischen perlt die Kohlensäure der
Chromatik: Daniel Behle blättert schon mal auf, was im Lauf
der kommenden zweidreiviertel Stunden musikalisch zu erwarten
ist. Angst vor der Melodie hat er in seiner Operette nicht.
Und Daniel Klein – ausgebildet an der Folkwang Hochschule in
Essen und als Gastkorrepetitor auch mal am Aalto-Theater, in
Gelsenkirchen und Hagen gewesen – nimmt diesen kunterbunten
Stilmix nicht zu grell, sondern mit gebotener Dosierung und
bedachtem Esprit. In der Musik wie beim Bier verhindert zu
viel Schaum nämlich den Genuss.

Biergeister in der Wolfsbucht

Und so zieht sich das Thema „Bier“ wie ein goldener Fluss
durch  die  Operette:  Bierbrauer  Horst  Flens  aus  Ölsum  –
stimmgewaltig vorgestellt von Ryszard Kalus – gewinnt seit
Jahren den regionalen Brauwettbewerb, den das brauende Paar
Letty  und  Max  Fisch  aus  Meersum  gerne  einmal  für  sich
entscheiden  würde.  Aber  wie?  Ein  bierkundiger  Mönch  und
seltsame,  an  singende  Bierkrüge  erinnernde  bayerische
Biergeister  kommen  den  beiden  entgegen:  Mit  Hilfe  des  im
protestantischen  Norden  auf  Sündenforschungsreise  weilenden
Klosterbruders  Theophil  (Sebastian  Naglatzki)  und  eines
geheimnisvollen Rezepts aus dem Kloster Santo Demento brauen
sie bei Vollmond in der Wolfsbucht – der Name ist kein Zufall



– ein Freibier. Es schmeckt und versiegt obendrein nie. Heißa!
Nach operettenüblichen Verwicklungen ist der Sieg der ihrige,
am Ende tritt noch Mutter Cerevisia (schaumbekrönt: So Yeon
Yang) auf und fordert alle zu „Maßhalten“ auf – oder ist doch
eher das Maß Halten gemeint?

Der  Mönch  und  die
Brauersleute.
(Foto:  Theresa
Lange)

Daniel  Behle  hat  diesen  Bierkrieg  durch  diverse
Nebenhandlungen und -figuren teils unterhaltsam, manchmal aber
auch etwas zähflüssig auf abendfüllende Länge gebracht und
dazu  viel  Musik  erfunden,  deren  melodische  Stammwürze  zu
wohligem Genuss durchaus ausreicht. Wie es sich gehört, wird
das  Orchester  nicht  unterfordert:  Die  operettenseligen
Rhythmen  reihen  sich  mitunter  recht  schräg  aneinander  und
Dirigent Klein darf schwungvoll und reaktionsschnell das Ruder
herumreißen.

Unbekümmert mischt die Musik bajuwarisch tubasattes Humm-ta-ta
mit  Ragtime-Schwung  aus  dem  klassischen  Musical,  fordernde
lehareske Operettentenor-Kantilenen mit dem Harmoniegesang aus
dem Madrigal. Tänzerische Energie und gleißende Lichtbögen,



die von Richard Strauss gespannt sein könnten, verbinden sich
mit  Korngold’scher  Harmoniensüße.  Schmeichelmelodik  und
schmissige Mitsing-Schlager treffen ein bisschen Paul-Abraham-
Wehmut, wenn Andrés Felipe Orozco in der Buffo-Partie des
Ischias der Freundschaft zu seinem Wanderschafts-Kumpel Klaus
nachtrauert. Das ist einer der wenigen Momente des Stücks, der
dem Sentiment der Operette zu seinem Recht verhilft.

Wagner dient für Wortwitz

Man hätte sich mehr solcher Momente gewünscht, denn sie hätten
den Figuren emotionale Tiefe geben können, die sich in den
eher  angerissenen  als  ausgespielten  Liebeshändeln  nicht
einstellt. Wagner dient willig für Wortwitz: Dass die quirlige
Senta (auch stimmlich prickelnd, Laura Scherwitzl) sich von
ihrem Holländer Bernd (Robert Merwald, sportlich orangefarben)
trennt, weil der die See, sie aber die Berge liebt, sorgt kaum
für Drama. Und dass sich mit dem Wanderer Klaus prompt ein
Operettentenor-Liebeskandidat  findet,  hat  erst  in  einem
fulminanten Duett gegen Ende des dritten Akts musikalische
Folgen. Man spürt, dass hier ein Tenor komponiert: Behle gönnt
seinem Kollegen die schönsten melodischen Exaltationen. Ein
Richard Tauber wäre glücklich damit gewesen, für Bernd Könnes
sind sie respektabel bewältigte Herausforderungen.



Frisch ans Werk! Einer der Juroren verkostet das Bier.
(Foto: Theresa Lange)

Dazwischen streut Behle Szenen ein, die peripher bleiben und
weder Handlung noch Figuren entscheidend weiterführen. So etwa
eine für den unglücklichen Meersumer Brauer Max Fisch (Julian
Younjin Kim). Dessen Frau Letty hat „schlechte Träume“ wie
Klytämnestra und darf eine Ballade von einem geisterhaften
Holländer mit Wohnwagen singen, was Anna Matrenina mit Lust am
satten Mezzoklang bravourös absolviert. In diesen Szenen zeigt
sich,  warum  die  alten  Operettenkomponisten  wohlbedacht  auf
geschlossene  Nummern  gesetzt  haben:  Behles  überquellende
melodische  Erfindung  wäre  formal  kanalisiert  weit
wirkungsvoller  als  in  den  schnell  verrauschenden  offenen
Episoden. Eine Disziplin, die vielleicht heute als einengend
empfunden wird, aber auch dem Libretto von Behle und Alain
Claude Sulzer gut getan hätte. Dass darin der Wortwitz eine
tragende Rolle spielt, sorgt für heitere Anspielungen („Di
quella Biera“ singt einer der Juroren des Wettbewerbs), trägt
aber nicht über längere Abschnitte hinweg.

Mag  sein,  dass  auch  die  kärgliche  Ausstattung  Sisse  Gerd



Jørgensens dazu beigetragen hat, dass die Szenen mit Chor und
Tanzpaaren  der  Deutschen  Tanzkompanie  für  eine  zündende
Operetteninszenierung nur blasse Blasen statt kräftigen Schaum
bilden können. In der routiniert aufgestellten Regie von Rolf
Heim wäre noch Luft nach oben. Doch der Abend in Neustrelitz
hat ein deutliches Plädoyer für die Operette abgegeben: Tot
ist die alte Dame noch lange nicht, und wer sie liebt, dem
wendet sie ihr jugendfrisches Strahlen zu.

Info: Landestheater Neustrelitz, www.tog.de

Seele  der  ganzen  Region  –
Fotoschau  über  Fußball  im
Ruhrgebiet  (verlängert  bis
20. Mai ’24)
geschrieben von Bernd Berke | 23. Juli 2023
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Typisch Ruhrgebiet? „Schlechter Platz“, aber unbändige
Begeisterung  (Essen,  März  1970).  (©  Fotoarchiv  Ruhr
Museum / Foto: Marga Kingler)

Das kann doch wohl kein Zufall sein: Zwischen 1952 und 1957
erreichte die Steinkohleförderung im Revier ihre Gipfelpunkte.
Just in dieser Phase machten Ruhrgebietsvereine die deutsche
Fußballmeisterschaft hauptsächlich unter sich aus: 1955 war
Rot-Weiß Essen an der Reihe, 1956 und 1957 folgte Borussia
Dortmund, 1958 schließlich Schalke 04.

Gemeinsame  Sache:  Heinrich
Theodor  Grütter  (li.),
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Leiter des Ruhr Museums, und
Manuel  Neukirchner,  Leiter
des  Deutschen
Fußballmuseums,  vor  dem
Plakat  der  Ausstellung.
(Foto:  Bernd  Berke)

In einer gemeinsamen Ausstellung auf Zeche Zollverein erzählen
das  dort  ansässige  Ruhr  Museum  und  das  (auch  nicht  von
ungefähr) in Dortmund angesiedelte Deutsche Fußballmuseum die
Geschichte(n)  des  Revierfußballs  anhand  von  450  prägnanten
Fotografien aus etwa 100 Jahren. Die Auswahl war reichlich und
dürfte  einige  Mühe  (aber  auch  Freude)  bereitet  haben,
beherbergt  doch  das  Ruhr  Museum  unter  seinen  Millionen
Fotografien allein rund 60.000 Fußballmotive – im weiteren
Sinne. Denn das Spektrum der Bilder weist über den Fußball
hinaus auf den Alltag der Region.

Neben  fotografischer  Ästhetik  geht  es  vor  allem  um  das
Lebensgefühl,  das  sich  im  Ruhrgebiet  so  innig  wie  kaum
irgendwo  sonst  in  Europa  mit  dem  Fußball  verknüpft  hat.
Allenfalls England, bekanntlich das Mutterland dieses Sports,
kann da (vorbildlich) mithalten.

Fußballfreunde,
Essen, 25. Januar
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1967.  (©
Fotoarchiv  Ruhr
Museum  /  Foto:
Anton  Tripp)

In elf Themenbereichen erkundet die vielfältige Schau zumal
das oftmals schlichte soziale Umfeld der Fußball-Leidenschaft
– bis hin zu in jeder Hinsicht „dreckigen“ Spielen auf Matsch-
und Ascheplätzen. Die Fankultur kommt ebenso in Betracht wie
Anfänge  des  Frauenfußballs  oder  hochartifizielle
Aufbereitungen.  So  ist  etwa  Andreas  Gurskys  mittlerweile
berühmtes, wandfüllendes Digitalbild der „Gelben Wand“ (Fans
auf der Südtribüne des Dortmunder Stadions) zu sehen.

Schmerzlich spürbar werden die Brüche seit den 1950er Jahren.
Um  den  Ausstellungstitel  aufzugreifen:  Dem  Mythos  folgte
allmählich  die  Moderne.  In  der  Nachkriegszeit  kamen  die
Spieler noch längst nicht auf die Idee, sich derart PR-gerecht
zu stilisieren wie heute. Auch war es undenkbar, dass ein
Verein an die Börse gegangen wäre. Und die Spielergehälter
lagen etliche Etagen unter den jetzt so wahnwitzigen Summen.

Heinrich  Theodor  Grütter,  Leiter  des  Ruhr  Museums,  hält
gleichwohl  dafür,  dass  der  Ruhrgebiets-Fußball  im  Bergbau
seinen für lange Zeit fruchtbaren Humus gefunden habe. Die
Ausstellung  im  Vorfeld  der  EM  2024  finde  derweil  in
schicksalhaften Tagen statt: Wird der BVB doch noch Meister,
kann Schalke den Abstieg abwenden, hält sich RW Essen in der
Dritten Liga? Fragen über Fragen.



Übervolle  Hütte:
Zuschauer  beim
Revierderby
Schalke  04  gegen
Borussia  Dortmund
in  der  Glückauf-
Kampfbahn, 5. März
1961.  (©
Fotoarchiv  Ruhr
Museum  /  Foto:
Herribert Konopka)

Eröffnet wird die Schau am kommenden Sonntag (7. Mai) um 18
Uhr – eben dann spielt der BVB ab 17.30 Uhr abermals eine
vorentscheidende  Partie  gegen  Wolfsburg.  Drum  wird  keine
Dortmunder Kicker-Prominenz im Ruhr Museum erscheinen, wohl
aber Dortmunds Oberbürgermeister Westphal. Er wird im Museum
ehemaligen Spielern wie Bernard Dietz (MSV Duisburg), Ingo
Anderbrügge (vor allem Schalke) oder Hermann Gerland (Wurzeln
beim VfL Bochum) begegnen.

Apropos: Ob die Auswahl der Exponate „Schlagseite“ hin zu
Schalke und eher weg vom BVB zeigt, mag das Publikum aus
verschiedenen  Perspektiven  beurteilen.  Womöglich  haben  die
Leute  vom  Dortmunder  Fußballmuseum  das  Schlimmste  verhüten
können. Frotzelei beiseite! Fakt ist, dass auch etliche andere

https://www.revierpassagen.de/130331/die-seele-der-ganzen-region-foto-ausstellung-ueber-fussball-im-ruhrgebiet/20230505_1752/rs6278_133_ko267-19_ruhr_museum-scr


Vereine vorkommen, darunter solche, die es längst nicht mehr
gibt, die aber einst Legenden hervorgebracht haben. Überhaupt
vermittelt die Ausstellung das erhebende Gefühl, dass es im
Revier  –  aller  Rivalität  zum  Trotz  –  jede  Menge
Gemeinsamkeiten  gibt.

Neben den Fotografien sind nur ganz wenige „Reliquien“ zu
sehen,  so  das  Originaltrikot  des  54er-Weltmeisters  Helmut
Rahn. Der Essener, der das entscheidende Tor zum deutschen
Sieg  über  das  hochfavorisierte  Ungarn  erzielte,  ist  im
Schatten der Zeche Zollverein aufgewachsen. So schließt sich
ein Kreis.

1. Kreisklasse vor Kulisse des Kraftwerks Springorum,
10.  Januar  1973.  (©  Fotoarchiv  Ruhr  Museum  /  Foto:
Manfred Vollmer)

Ausstellung  wird  bis  zum  20.  Mai

https://www.revierpassagen.de/130331/die-seele-der-ganzen-region-foto-ausstellung-ueber-fussball-im-ruhrgebiet/20230505_1752/rs6248_2_v2132-18_300mm-scr


2024 verlängert
„Mythos & Moderne. Fußball im Ruhrgebiet“. 8. Mai 2023 bis 4.
Februar  2024.  bis  20.  Mai  2024.  Ruhr  Museum  in  der
Kohlenwäsche, Zeche Zollverein, Essen, Gelsenkirchener Straße
181, 45309 Essen. Geöffnet Mo-So 10-18 Uhr. Eintritt 10 €,
ermäßigt 7 €. Jugendliche unter 18, Schülerinnen, Schüler und
Studierende unter 25 freier Eintritt. Katalog mit über 480
Abb. 29,95 Euro.

Ermäßigung  auch  bei  Vorlage  einer  Dauerkarte  eines
Ruhrgebiets-Vereins  oder  eines  Tickets  des  Deutschen
Fußballmuseums. Mit Ticket der Essener Schau wiederum gibt’s
20% Nachlass auf den Tageskassen-Eintritt ins Fußballmuseum.

www.ruhrmuseum.de

www.tickets-ruhrmuseum.de

 

Ruhrfestspiele  starten  mit
wütenden  Tieren  und  einer
wütenden Eröffnungsrede
geschrieben von Rolf Pfeiffer | 23. Juli 2023
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Im Wald unter Tieren: Kathryn Hunter als Janina Duszejko
(Foto: Marc Brenner/Ruhrfestspiele)

Und dann steht sie da im Scheinwerferlicht, eine zierliche
ältere  Frau,  Holzfällerhemd,  Mikrophon  in  der  Hand,  und
erzählt. Um sie herum herrscht Dunkelheit, in der aber immer
wieder  auch  geheimnisvolle  Bewegung,  Unheimliches,
Schemenhaftes, Geahntes stattfindet. Nur manchmal wird in den
folgenden  zweieinhalb  Stunden  Bühnenlicht  für  kürzere  Zeit
auch auf Ereignisse fallen, die in Janinas Erzählung – so
heißt die ältere Dame – eine Rolle spielen.

Beeindruckende Schauspielerin

Janina Duszejko ist die Hauptfigur im Stück „Drive Your Plow
Over the Bones of the Dead“ (wörtlich übersetzt: „Zieh deinen
Pflug  über  die  Gebeine  der  Toten“),  das  die  Londoner
Theatertruppe  Complicité  (Regie:  Simon  McBurney)  nach  der
Romanvorlage  von  Olga  Tokarczuk  einrichtete  und  das,
entstanden in einer Koproduktion, die Ruhrfestspiele dieses
Jahres eröffnete – in englischer Sprache übrigens.



Obwohl Würdigungen der Mitwirkenden üblicherweise erst am Ende
einer  Theaterbesprechung  auftauchen,  soll  doch  an  dieser
Stelle  schon  die  Schauspielerin  Kathryn  Hunter  gewürdigt
werden, die die Janina in fast pausenloser Bühnenpräsenz gibt
und einen unglaublichen Textberg abzuarbeiten hat. Sie tut
dies in einem fein angemessenen Erzählton, engagiert, doch
nicht  zu  laut,  freundlich  zurückhaltend,  erklärend,  nicht
belehrend. In Spielszenen, etwa jener auf einer Polizeiwache,
zeigt sie, daß sie auch aufdrehen kann, wenn es die Rolle
erfordert.  Eine  angenehme  Darstellerin,  eine  angenehme
Darstellung.

Sterbende Tierverächter

Worum geht es? In dem winterlichen polnischen Dorf nahe der
tschechischen  Grenze,  in  dem  Janina  lebt,  kommen  Männer
qualvoll ums Leben, denen eigen war, daß Tiere für sie nur tot
einen  Wert  hatten.  Sie  jagten  sie  mit  Gewehren,  stellten
brutale Fallen auf – und früh schon greift die unheimliche
Ahnung, daß immer Tiere beteiligt waren, wenn einer dieser
Tierverächter starb. Katze, Kalb und Fuchs und Hase auf dem
Rachefeldzug? Am Ende ist es dann doch anders, als lange Zeit
vermutet,  aber  die  Geschichte,  die  Janina  und  das  Buch
erzählen,  ist  mit  ihren  zahlreichen  Verästelungen  durchaus
(auch) ein würdiger Vertreter jener Literatur, die sich mit
Serienmorden befaßt – hier eben mal aus etwas veränderter
Perspektive.

Eher Hörspiel als Theatersück

Ein  Theaterstück  ist  aus  der  Buchvorlage  allerdings  nicht
geworden,  bestenfalls  ein  Hörspiel  mit  einigen  szenischen
Einschüben und zugegebenermaßen stimmiger Bühnenausstattung.
Kürzer, prägnanter, theatralischer hätte man sich das ganze
gewünscht;  wenn  deutschen  Literaturadaptionen  im  Theater
häufig und zu Recht der Vorwurf gemacht wird, sie bedienten
sich allzu beliebig aus der Vorlage („Steinbruch“), so ist es
hier  gerade  umgekehrt,  klebt  die  Inszenierung  (so  man



überhaupt  von  einer  durchgängigen  Inszenierung  reden  mag)
geradezu an der Literatur, ist sie eher Hörbuch als Theater.
Gleichwohl: der Ansatz ist interessant, Kathryn Hunter eine
sehr bemerkenswerte Künstlerin und Complicité eine spannende
Truppe, von der man zukünftig hoffentlich noch hören wird.

Zum Eröffnungsritual der Ruhrfestspiele gehört neben den zahlreichen
Begrüßungen,  Glückwünschen  und  Lobhudeleien  von  Politik,
Gewerkschaften und sponsernder Industrie bekanntlich auch, daß man
sich eine Rede halten läßt. In diesem Jahr hielt sie die Autorin Anne
Weber,  deren  aufsehenerregende  Biographie  der  Antifaschistin  und
Befreiungskämpferin  Annette  Beaumanoir  vor  zwei  Jahren  mit  dem
deutschen  Buchpreis  ausgezeichnet  wurde.  Da  konnte  man  sich  was
erwarten.

Anne  Weber  (Foto:  Thorsten
Greve/Ruhrfestspiele)

Wo ist der Kern der Rede?

Doch ach. Im Rückblick fällt es schwer, einen Kern der Rede
auszumachen. Man erlebte einen wütend sich gebenden Vortrag
mit viel genderndem Definitionsgehabe zunächst, mit geballter
Umweltkatastrophenrhetorik sodann, schließlich mit zahlreichen
diesbezüglichen Selbst- und Fremdbezichtigungen.

Da kriegten „reiche Gangster“, die den Planeten ausplünderten,
um sodann mit privat finanzierten Raketen auf einen anderen
Stern überzusiedeln, ebenso ihr Fett ab wie diejenigen (also
wir),  die  in  törichter  Leugnung  des  Apokalyptischen



zielstrebig  dem  Untergang  der  Menschheit  entgegenstrebten.
„Erderwärmung und Kapitalismuskälte“ war dabei ein besonders
schönes  quasi-antagonistisches  Sprachbild,  unfreiwillig  (?)
komisch gerieten andere wie jenes von uns selbst, die wir uns
„auf fremden Rücken die Taschen füllen“. Diese oft ein wenig
hysterioforme Predigt im Zustand der „Dauerwut“ – „Ich brenne
aus Wut über mich selbst“ – bot der drastischen Formulierungen
etliche mehr, aber genug davon. Freundlichen Beifall gab es
reichlich. Doch manch einer im Publikum hatte sich von der
Beaumanoir-Biographin mehr erwartet.

www.ruhrfestspiele.de

 

„Unser  Geschäft  ist  die
Fantasie“  –  John  Irvings
Roman „Der letzte Sessellift“
geschrieben von Frank Dietschreit | 23. Juli 2023
Ob „Garp und wie er die Welt sah“, „Lasst die Bären los!“,
„Bis ich dich finde“, „Letzte Nacht in Twisted River“: Alle
Romane  von  John  Irving  wurden  internationale  Bestseller,
manche auch erfolgreich verfilmt. Für das Drehbuch von „Gottes
Werk und Teufels Beitrag“ bekam Irving sogar einen Oscar.
Seine Bücher sind oft viele hundert Seiten stark, auch der
neue  Roman,  „Der  letzte  Sessellift“,  ist  mit  1079  Seiten
gewichtig.
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Irving greift noch einmal in die Trickkiste, entwirft ein
üppiges Gesellschaftspanorama der USA, thematisiert die eigene
Familiengeschichte  und  die  politischen  Abgründe  Amerikas,
beklagt  die  Bigotterie  eines  Landes,  das  Homosexuelle
verfolgt, aber den von kirchlichen Würdenträgern begangenen
Kindesmissbrauch  vertuscht.  Es  gibt  deftige  Erotik,  herbe
politische Anklagen, bizarre Handlungsfäden, mit denen Irving
meisterlich jongliert.

Wieder gibt es klein gewachsene Menschen und lange Passagen
über  das  Ringen,  jede  Menge  Sex,  der  zu  unliebsamen
Verletzungen  führt,  rätselhafte  Familien-Verhältnisse  und
ungeklärte Vaterschaften, starke Frauen und schwache Männer,
einen Erzähler, der in New Hampshire aufwächst und viele Jahre
nach seinem Erzeuger sucht, also John Irving recht ähnlich
ist: auch er ein passionierter Ringer, der mit einer starken,
allein erziehenden Mutter aufwuchs und fast fünfzig werden
musste, bis er die Identität seines Vaters herausbekam. Doch
es gibt diesmal keine Bären, die einem die Hand abbeißen oder
die man mit der Bratpfanne in die Flucht schlagen muss: dafür
aber  ein  literarisches  Alter  Ego,  das  die  USA  nicht  mehr
ertragen kann, die kanadische Staatsbürgerschaft annimmt und –
wie Irving – nach Toronto zieht.

Adam Brewster führt uns von seiner Geburt im Jahre 1941 bis in

https://www.revierpassagen.de/130232/unser-geschaeft-ist-die-fantasie-john-irvings-roman-der-letzte-sessellift/20230503_1234/attachment/9783257072228


die  direkte  Gegenwart.  Er  hat  eine  kleinwüchsige  Mutter,
Rachel, genannt Little Ray, die eine erfolgreiche Ski-Läuferin
war und bis ins hohe Alter als Ski-Lehrerin arbeitet. Bei
einem Ski-Rennen in Aspen, da ist sie gerade einmal 18, lässt
sie sich von einem Vierzehnjährigen schwängern. Sie benutzt
den Jungen als Samenspender, denn sie ist lesbisch und lebt
mit Molly zusammen, einer Pisten-Pflegerin und Ski-Retterin.
Um  die  gesellschaftlich  geächtete  Beziehung  zu  kaschieren,
heiratet sie pro forma einen Mann, der zu ihr passt: Auch er
ist  klein  und  schlüpft  gern  in  Frauenkleider.  Adam  liebt
dieses  sensible  Wesen  abgöttisch.  Er  liebt  auch  die
Großmutter, die ihm Melvilles „Moby-Dick“ vorliest und in die
Geheimnisse der Literatur einweist, den dementen Großvater,
der zum Kleinkind mutiert und in Windeln herumläuft. Er liebt
Nora, seine lesbische Cousine: zusammen mit „Em“, die sich nur
pantomimisch ausdrückt, tritt sie in einem New Yorker Comedy-
Club auf, nimmt in ihrem Programm „Zwei Lesben, eine spricht“
die politischen und sexuellen Verirrungen in den Vereinigten
Staaten aufs Korn und wird von einem homophoben Zuschauer
während der Vorstellung erschossen.

Besonders absurd sind die Reisen, die Adam unternimmt, um
seinen Vater kennenzulernen, einen kleinwüchsigen Schauspieler
und Drehbuchautor, der in Aspen aufgewachsen ist und immer
wieder  an  den  Ort  seiner  Kindheit  und  ins  Hotel  „Jerome“
zurückkehrt. Als Adam im „Jerome“ absteigt, trifft er die
Gespenster  von  Toten  wieder,  die  er  als  Kind  in  seinen
Alpträumen gesehen hat und die jetzt in der Bar abhängen und
Country-Musik  hören.  Adam  hat  die  Filme  seines  Vaters
studiert,  jetzt  beschreibt  er  die  Begegnung  mit  ihm  als
Drehbuch, mit Regie-Anweisungen, Dialogen, Voice-Over, Musik-
Einspielungen: Ganz großes Kino, total abgedreht, allein diese
Sequenzen lohnen die Lektüre des Romans, in dem Protagonisten
aus  dem  Sessellift  fallen  und  sich  zu  Tode  stürzen,  oder
krank, alt und des Lebens überdrüssig nachts in eisiger Kälte
auf  dem  Berg  bleiben,  sich  mit  Alkohol  betäuben  und  den
Freitod wählen, dann steif gefroren morgens mit dem Sessellift



nach unten gebracht werden.

Das  alles  ist  fürchterlich  traurig,  aber  auch  ungeheuer
komisch. Zur großen Liebe seines Lebens sagt Adam einmal: „Es
gibt einen Grund, warum wir Romane schreiben. Das wahre Leben
ist zum Kotzen. Unser Geschäft ist die Fantasie.“ Damit ist
der Roman so prall gefüllt, dass er fast überläuft.

John  Irving:  „Der  letzte  Sessellift“.  Roman.  Aus  dem
amerikanischen Englisch von Anna-Nina Kroll und Peter Torberg.
Diogenes, Zürich 2023, 1079 Seiten, 36 Euro.

 

Mehr Offenheit war nie: Nam
June  Paiks  Musik-Momente  in
Dortmund
geschrieben von Bernd Berke | 23. Juli 2023
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Bilder  und  Töne  ringsum,  erstmals  in  Deutschland  zu
erleben: Nam June Paiks „Sistine Chapel“ (Sixtinische
Kapelle) in Dortmund. (Foto: Bernd Berke)

Musik gehört in den Konzertsaal oder in den Szene-Schuppen,
Kunst ins Museum. Wirklich? Solche Zuweisungen gelten schon
längst nicht mehr. Einer, der diese und andere Künste schon
früh vermischt hat, dass die Sinnfetzen nur so flogen, war der
1956  aus  Korea  nach  Deutschland  gekommene  Nam  June  Paik
(1932-2006).  Von  seiner  ärmlichen  Ankunft  zeugt  ein
ramponierter Koffer mit allerlei Kram von nunmehr musealer
Bedeutung.

Das  Museum  Ostwall  im  Dortmunder  U  widmet  Paik  eine
Retrospektive, wie es lange keine mehr gegeben hat, erst recht
nicht zu diesem Thema: Sie nimmt mit rund 100 Arbeiten Paiks
musikalische  Performance-Aktionen  in  den  Blick  –  und  „ins
Gehör“. Die Schau „I Expose the Music“ (Ich stelle die Musik
aus)  empfängt  das  Publikum  mit  visuellen  Erlebnissen  und
herausfordernden  Klangcollagen,  so  dass  sich  am  Ende



Dankbarkeit  einstellt,  wenn  man  in  einen  meditativen,
minimalistischen  Zen-Bereich  eintritt  –  gleichfalls  ein
Wesenskern des Werkes.

Kein Einfall war zu verwegen

Schon seit den frühen 1960ern hat Nam June Paik von Einfällen
schier  überbordende,  oft  geradezu  „verrückte“  Aktionen  ins
Werk  gesetzt,  denen  keine  Hochkultur  heilig  war.  Der
Dortmunder  Katalog  enthält  eine  Chronologie  solcher
Vorführungen.  Legendär  etwa  Paiks  Zusammenarbeit  mit  der
klassisch ausgebildeten Cellistin Charlotte Moorman, die dem
Instrument mit seiner Hilfe allerlei Wagnisse abgewann. Mal
spielte  sie  nackt,  mal  stieg  sie  zwischendurch  in  einen
Wassertank und agierte triefend weiter, mal strich sie mit dem
Bogen  über  Paiks  Rücken  oder  traktierte  ein  von  ihm
konstruiertes Zwitterwesen aus Fernseh-Bildschirmen und Cello.
Kein Einfall war zu verwegen. Das merkwürdige TV-Cello ist in
Dortmund zu sehen.

Charlotte Moorman und
Nam June Paik führen
„Human Cello“ während
John Cages „26’1.1499
for a String Player“
auf – im Café au Go
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Go,  New  York,  4.
Oktober  1965  (©  Nam
June  Paik  Estate,
Photograph  by  Peter
Moore;  Peter  Moore
Photography  Archive,
Charles  Deering
McCormick  Library  of
Special  Collections,
Northwestern
University  Libraries;
©  Northwestern
University)

Paiks Darbietungen gerieten mitunter zu ausgedehnten Gruppen-
Ereignissen. Er arbeitete mit Kunstgrößen wie Joseph Beuys und
Wolf Vostell oder mit Avantgarde-Komponisten wie John Cage
(innig)  und  Karlheinz  Stockhausen  (wohl  weniger  innig).
Später, in seiner New Yorker Zeit, bat Paik auch schon mal
Rockstars  wie  Lou  Reed  oder  David  Bowie  hinzu.  Nach
Erfahrungen mit dem gestrengen Stockhausen hat sich Paik von
der Musik etwas abgewandt und auf Videokunst konzentriert,
deren Pionier er geworden ist.

Es ist nicht leicht, derlei fluide Vorgänge für eine museale
Präsentation „festzuhalten“, entziehen sie sich doch in ihrer
spontanen Flüchtigkeit dem Zugriff. Fotos und Filmschnipsel
aus  jener  Zeit  lassen  allerdings  den  ungezügelten
Aufbruchsgeist spüren, der dieser Kunst innewohnt. Lebendige
Zeitdokumente sind jene Aufnahmen des freudig überraschten und
amüsierten  Publikums,  das  anscheinend  zu  allen  denkbaren
Experimenten bereit gewesen ist. Mehr Offenheit war nie. Auch
heute  noch  entlocken  einem  Relikte  von  Paiks  Aktionskunst
häufig ein Lächeln. Selten haben radikale Positionen zugleich
einen  solch  entspannten  Charme.  So  wird  Paik  in  der
Ausstellung zitiert: „Ich bin genauso ein Clown wie Goethe
oder Beethoven.“ Da darf gefeixt werden.



Dortmund erweist sich als guter Ort, um Energien dieser Kunst
nach Kräften zu erwecken, befindet sich doch im Eigenbesitz
eine umfangreiche Sammlung zur Fluxus-Kunst, der Nam June Paik
zugerechnet wird. Allzeit beweglich, allzeit im Fluss, das
sind Signaturen dieser eigentlich richtungslosen „Richtung“.

Nam  June  Paik:
„Schallplatten-
Schaschlik“,
1963/1980,  Museum
Ostwall  im
Dortmunder U (© Nam
June Paik Estate /
Foto:  Jürgen
Spiler)

Dem  Museum  Ostwall  gehört  z.  B.  das  „Schallplatten-
Schaschlik“, ein Klassiker von Paik. Den luftig gestapelten,
wie  schwerelos  schwebenden  Platten  lassen  sich  mit  einer
Tonkopf-Apparatur  Sounds  entlocken,  ebenso  wie  den
Magnetophonstreifen,  die  schräg  gegenüber  an  einer  Wand
kleben, als sollten sie ein Straßennetz nachzeichnen. Paik war
auch  ein  Vorläufer  des  etliche  Jahrzehnte  später  bei  DJs
üblichen Scratchens („Kratzens“) auf Tonträgern.
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Ausufernd muss man sich jene „Sinfonie für 20 Räume“ (1961)
vorstellen,  deren  detaillierte  Anweisungen  –  in  Dortmund
nahezu wandfüllend gezeigt – eine ganz ungewohnte Art von
„Partitur“  ergeben.  Im  Laufe  der  Schau  sollen  vier
Künstler(innen)  die  bislang  niemals  zum  Klingen  gebrachte
Sinfonie zwar nicht (ur)aufführen, wohl aber performativ auf
die Ideenfülle reagieren.

Nicht nur besagte Sinfonie erweist sich als Konzept, das nicht
zwingend umgesetzt werden muss, um zu bestehen. Just diese
Eigenschaft  sorgt  dafür,  dass  Paiks  Arbeiten  eine  lange
Haltbarkeit eigen ist. Sie können immerzu variiert werden,
auch mit jeweils neuester Technik.

Mit Rudolf Frieling (gebürtiger Münsteraner, am San Francisco
Museum of Modern Art wirkend) wurde einer der besten Kenner
des  Paikschen  Werkkosmos‘  als  Gastkurator  gewonnen,  der
substanzielle Erkenntnisse über den Künstler beitragen konnte.
Die  Dortmunder  Kuratorinnen  Christina  Danick  und  Stefanie
Weißhorn-Ponert standen Frieling zur Seite.

Das Unterfangen kulminiert in einer nicht gar so heiligen
Halle:  Erstmals  in  Deutschland  wird  hier  die  gewaltige
Rauminstallation  „Sistine  Chapel“  (Sixtinische  Kapelle,
Premiere  1993  im  deutschen  Pavillon  der  Venedig-Biennale)
gezeigt. Quasi als Erbe Michelangelos hat sich Paik erkühnt,
eine  Räumlichkeit  rundum  zu  bespielen,  also  auch  Decken-
„Gewölbe“ einzubeziehen. Es ist jedoch keine Malerei, sondern
eine wahnwitzig vielfältige, per Zufallsgenerator stets wieder
anders  gesteuerte  Bild-  und  Ton-Mixtur,  die  aus  vielen
elektronischen Rohren „abgefeuert“ wird. Wie hieß es doch so
ergriffen bei Gottfried Keller: „Trinkt, o Augen, was die
Wimper hält…“

Nam  June  Paik:  „I  Expose  the  Music“.  Museum  Ostwall  im
Dortmunder  U.  Leonie-Reygers-Terrasse,  44137  Dortmund.  Noch
bis zum 27. August. Geöffnet Di/Mi/Sa/So 11-18 Uhr, Do/Fr
11-20 Uhr. Eintritt 9 €, ermäßigt 5 €. Katalog 29,90 Euro.



www.dortmunder-u.de/nam-june-paik

Tel.: 0231 / 50-24723

_____________________________

Der Beitrag ist in ähnlicher Form zuerst im Kulturmagazin
„Westfalenspiegel“ (Münster) erschienen:

www.westfalenspiegel.de

Phil Glass mit viel Kaffee:
Víkingur  Ólafsson  beendet
seine  Zeit  als
Porträtkünstler  der
Philharmonie Essen
geschrieben von Werner Häußner | 23. Juli 2023
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Der Pianist Víkingur Ólafsson. (Foto: Sven Lorenz)

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

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

Die persönlichste Note jedoch trug sein Solo auf Zollverein.
Eingepackt in einen Pullover in geometrischen Sechziger-Jahre-
Mustern, entlockte er dem Flügel die magischen Klänge von
Philip  Glass  und  stellte  zwischen  dessen  „Etüden“  den
hierzulande noch unbekannten Briten Edmund Finnis vor. Der



1984 geborene Komponist schrieb für Ólafsson „Mirror Images“
für Klavier solo. 2022 in London uraufgeführt, sind diese
Miniaturen harmonisch raffiniert verdichtete Klangjuwelen, die
in wechselnder Beleuchtung ein Farbenspiel kreisen lassen, das
tatsächlich an leicht verschwommene Bilder in einem Spiegel
erinnern.

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

Mit der Verschleierung steht auch Philip Glass auf gutem Fuß.
Nicht umsonst tragen seine „Etudes“ diesen auf formale Strenge
hinweisenden Titel. Hinter der Magie der Wiederholungen und
unmerklichen Veränderungen, der simpel anmutenden harmonischen
Transformation  einfachen  Materials  verbirgt  sich  strenge,
formal an Barockmusik erinnernde Architektur. Jeder Pianist,
der  sich  diesen  ausgeklügelten,  meditativ  gleichförmigen
Stücken  stellt,  muss  unglaublich  konzentriert  vorgehen  und
braucht Ausdauer, Formbewusstsein und einen langen Atem.

Víkingur Ólafsson zeigt mit der Eröffnung von „Glassworks“,
wie sein Interpretationsansatz aussieht: Bei ihm mutiert der
gleichförmige Rhythmus von einem milchigen Impressionismus zu
immer  schärfer  wahrnehmbarer  Kontur.  Verdichtung  und



Steigerung  werden  deutlich  markiert,  die  unmerklichen
Verschiebungen  in  Dynamik  und  Anschlagsfarbe  akzentuiert.
Glass wirkt auf einmal lebendig inspiriert statt esoterisch
versunken – wie ein Edelstein, den ein Lichtstrahl trifft und
der in seinen Facetten zu funkeln beginnt.

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

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

Die  Natur  des  Menschen
erkunden  –  Programm  der
Ruhrtriennale
geschrieben von Bernd Berke | 23. Juli 2023
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Auch  diesmal  eine  zentrale  Spielstätte  der
Ruhrtriennale: die Bochumer Jahrhunderthalle. (Foto: ©
Jörg Brüggemann)

Rühmen ist eine Kunst, auf die sich nicht alle verstehen. Ganz
anders  heute  bei  der  Programm-Pressekonferenz  zur
Ruhrtriennale,  die  streckenweise  geradezu  schwärmerisch
verlief.  Das  überwiegend  weibliche  Leitungsteam  um  die
Intendantin  Barbara  Frey  ließ  nach  und  nach  sämtliche  am
Festival  beteiligten  Künstlerinnen  und  Künstler  hochleben.
Darüber wurden die geplanten 90 Minuten arg knapp.

Intendantin  und  Sparten-Leiterinnen  gingen  überdies  einfach
mal davon aus, dass die Kreativen doch sicherlich samt und
sonders  allseits  bekannt  seien.  Nun,  für  ausgesprochene
Triennale-Afficionados  und  dito  Habitués  mag  das  wohl
zutreffen. Oder eben für die Macherinnen selbst. Ich möchte
hingegen wetten, dass nicht ausnahmslos alle Medienschaffenden
sofort bei allen Namensnennungen gänzlich im Bilde waren. Aber
was soll’s. Manche Vorhaben klingen wirklich vielversprechend,
andere beim ersten Hinhören etwas gewöhnungsbedürftig. Oder
halt „interessant“; ganz nach dem offenherzigen Motto: „Dann

https://www.revierpassagen.de/130184/die-natur-des-menschen-erkunden-programm-der-ruhrtriennale/20230427_1742/jahrhunderthalle-bochum_c_joerg_brueggemann_ruhrtriennale_07_300dpi


lasst doch mal sehen!“

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

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

Die  Eröffnungspremiere  (10.  August,  Kraftzentrale  im
Landschaftspark Duisburg-Nord) inszeniert Barbara Frey selbst.
Als Koproduktion mit dem Wiener Burgtheater, aber zuerst im
Revier zu sehen, steht William Shakespeares immer noch und
immer  wieder  wunderbar  rätselvoller  „Sommernachtstraum“  auf
dem Spielplan. Barbara Frey sieht das im zauberischen Wald
angesiedelte Stück in inniger Verknüpfung mit dem zentralen
Festival-Themenkreis: Was ist die Natur des Menschen und wie
behandelt dieses seltsame Wesen die Natur um sich herum? Es
gehe bei Shakespeare um alles: Kunst, Natur, Macht, Eros und
Traum. Kein leichtes Unterfangen also, aber wohl ein reichlich
lohnendes. Übrigens habe der weltberühmte Dramendichter auch
schon Angst um die Natur gekannt. Schon zu seiner Zeit seien
großflächig Wälder abgeholzt worden.



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

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

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

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

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

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



www.ruhrtriennale.de

 

Schlechtes  Gewissen  im
Wohlstand  –  „Geld  spielt
keine Rolle“ von Anna Mayr
geschrieben von Bernd Berke | 23. Juli 2023
Nach ihrem bitteren Armutsbericht „Die Elenden“ (2020) legt
Anna Mayr nun ein Buch über ihren und anderleuts (letztlich
doch begrenzten) finanziellen Aufstieg vor: „Geld spielt keine
Rolle“.

Der  Titel  ist  natürlich  nicht  wörtlich  zu  nehmen.  Im
Gegenteil. Geld spielt immer und überall eine Rolle, so lautet
der unumstößliche Befund. Über Geld redet „man“ nicht? Oh,
doch!  Hier  schon.  Jedes  einzelne  Kapitel  ist  mit  einem
konkreten  Geldbetrag  überschrieben:  „600  Euro  für  einen
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Umzug“.  –  „200  Euro  für  Falafel“.  –  „225  Euro  für  eine
Katzentherapeutin“ – „149 Euro für einen Elektrogrill“. Und so
weiter, aus etlichen Lebensbereichen. Das Buch enthält somit
(bestürzend)  viele  und  genaue  Proben  des  bundesdeutschen
Alltags.

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

Nicht Leistung, sondern glückliche Umstände

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



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

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

Ganz bewusst ohne finale Moral

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

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

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

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

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

___________________________________________

Nachbemerkung:  Als  einstiger  Redakteur  der  Westfälischen
Rundschau freue ich mich besonders über zwei Leute, die ihre
journalistischen  Anfänge  in  Lokalredaktionen  dieser  Zeitung
hatten: Navid Kermani, heute hochgeachteter Publizist und u.
a. Friedenspreisträger des Deutschen Buchhandels, hat seinen



Weg in der WR-Lokalredaktion Siegen begonnen. Und just Anna
Mayr, jetzt vielzitierte Politik-Redakteurin der „Zeit“, ist
aus der WR-Redaktion in Unna hervorgegangen.

 

Von  Unna  bis  Bangkok  –
Unbewohnbarkeit der Städte im
fotografischen
Langzeitprojekt
geschrieben von Frank Dietschreit | 23. Juli 2023

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

Seit einiger Zeit widmet er sich einem Langzeitprojekt: Die Stadt zu
Beginn des 21. Jahrhunderts ist das Thema seiner „City Diaries“, mit
denen er der Frage nachgeht, ob unsere Vorstellung vom Bild einer
Stadt,  gespeist  aus  Vorurteilen,  Vorgefundenem  und  medial
Vermitteltem, in ein spezifisches Bild überführt werden kann. Die
Bibliothek der „City Diaries“ umfasst inzwischen 19 Bücher.
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Die Reiseroute seiner Foto-Safaris scheint keinem Muster zu folgen,
ein Auswahl-Prinzip ist nicht erkennbar. Manche Stadterkundung mag im
Zusammenhang mit Einladungen zu Vorträgen und Ausstellungen entstanden
sein. Wissen will er, wie sich die Globalisierung auf die Architektur
der Stadt auswirkt und kulturelle Unterschiede eingeebnet werden, wie
Menschen ihre Stadt bewohnen und sie sich aneignen.

Unschärfen vor grauem Himmel

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

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



Scheußliches Durcheinander

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

Kultureller Kahlschlag als globales Phänomen

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

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

Rätselhaft, wie Menschen das ertragen können

Irritierend:  die  Normalität  der  Verwahrlosung  und  Verwüstung,  die
Gleichgültigkeit der Menschen und die Unbewohnbarkeit vieler Stadt-
Areale.  Sarajevo:  eine  bizarre  Mischung  aus  Beton-Brutalismus  der
siebziger/achtziger Jahre und verspieltem Backsteindekor, auch gibt es
Ruinen  und  Grabfelder  aus  dem  Bürgerkrieg  direkt  neben  modernen
Glaspalästen  und  farbenfrohen  Werbeflächen,  Kirchen  und  Moscheen
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direkt  neben  Fitnessstudios  und  Wettbüros.  Bangkok:  ein
labyrinthisches Gewirr aus Kabeln und Leitungen, die über den Köpfen
der Menschen schweben, an dürren Masten hängen und sich wie dünne
Lebensadern durch die ganze Stadt ziehen. George Town: eine groteske
Melange  aus  asiatischen  und  europäisch-amerikanische  Elementen,
Pagoden-Bauten  neben  Kolonial-Villen,  chinesischen  Schriftzeichen
neben Werbung für Nescafé. Unna im Corona-Lockdown: ein optischer
Alptraum, eine menschenleere Einöde, ein ideenloses architektonisches
Nichts aus alten Fachwerkhäusern und grauem Beton. Rätselhaft, wie
Menschen das ertragen und aushalten können.

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

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

Nähe,  Alltag  und  Wirrnis  –
Andreas  Maiers  Roman  „Die
Heimat“
geschrieben von Bernd Berke | 23. Juli 2023
1970er Jahre in der hessischen Provinz (und eigentlich nicht
nur dort): In der Grundschulklasse sitzen gerade mal zwei
„Ausländer“-Kinder,  ein  Italiener  und  ein  Mädchen  aus
Bulgarien, das im gnadenlosen Urteil der Mitwelt als „wilde
Zigeunerin“ gilt. Wie lange scheint das her zu sein und wie
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unbegreiflich fern scheint es zu liegen! Andreas Maier muss es
in  seinem  neuen  Roman  „Die  Heimat“  geradezu  archäologisch
hervorholen. Dann aber kommt es uns doch verdammt bekannt vor.

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

Das Puzzle ergibt ein brüchiges Bild

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

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

Fortschreibung des Langzeitprojekts

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

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



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

Universelle Befunde aus der Region

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

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

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

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

_________________________

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



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

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

 

Fröhlicher  Feminismus  der
Frühzeit:  Stummfilme  beim
Dortmunder Frauen Film Fest
geschrieben von Bernd Berke | 23. Juli 2023

„Aufräumen“,  dass  die  Bude  wackelt:  anarchisch-

https://www.revierpassagen.de/130021/froehlicher-feminismus-der-fruehzeit-stummfilme-beim-dortmunder-frauen-film-fest/20230419_1243
https://www.revierpassagen.de/130021/froehlicher-feminismus-der-fruehzeit-stummfilme-beim-dortmunder-frauen-film-fest/20230419_1243
https://www.revierpassagen.de/130021/froehlicher-feminismus-der-fruehzeit-stummfilme-beim-dortmunder-frauen-film-fest/20230419_1243
https://www.revierpassagen.de/130021/froehlicher-feminismus-der-fruehzeit-stummfilme-beim-dortmunder-frauen-film-fest/20230419_1243/ifff2023_cunegonderecoitsafamille_16-9_website


chaotische  Szene  aus  dem  französischen  Stummfilm
„Cunégonde  reçoit  sa  famille“  (1912).  (Frauen  Film
Festival  IFFF  Dortmund  +  Köln  /  Filmmuseum  EYE,
Amsterdam)

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

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

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

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



Klassenkameradinnen,  USA  1913)

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

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

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

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

Mit solchen Stummfilmen – die erwähnten dauern zwischen zwei



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

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

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

www.frauenfilmfest.com

 

http://www.frauenfilmfest.com


Leidensweg eines unschuldigen
Menschen:  Bachs
„Matthäuspassion“ in Dortmund
und Essen
geschrieben von Werner Häußner | 23. Juli 2023

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

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

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

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

Nicht allein große europäische Kunstmusik

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



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

Dortmund: Weicher Chorklang, verhaltene Impulse

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

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



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

Essen: Reaktionsschnelles und vitales Musizieren

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

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



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

Der RIAS Kammerchor (Foto: Matthias Heyde)

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

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



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

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

Durch  die  virtuelle  Brille:
Ein  Opernbesuch  mit
Spitzentechnologie  auf  dem
Nasenrücken
geschrieben von Anke Demirsoy | 23. Juli 2023
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Kein Sonnenschutz: Die Besucher der Rheinoper tragen eine so genannte AR-Brille, die virtuelle Informationen zum Stück und zu den Interpreten einspielt (Foto: Lukas Voss)

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

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

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



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

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

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

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

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

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

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

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



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

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

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

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

Furchtlosigkeit,  Demut  und
Liebe – Helga Schubert über
den  Alltag  mit  ihrem
demenzkranken Mann
geschrieben von Frank Dietschreit | 23. Juli 2023
„Darum  sorgt  nicht  für  den  andern  Morgen“,  heißt  es  bei
Matthäus (Kapitel 6, Vers 34), „denn der morgende Tag wird für
das Seine sorgen. Es ist genug, dass ein jeglicher Tag seine
eigene Plage habe.“
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Diese  Bibel-Zeilen  stellt  Helga  Schuber  ihrem  neuen  Buch
voran:  „Der  heutige  Tag.  Ein  Stundenbuch  der  Liebe“
konzentriert sich ganz auf das Hier und Jetzt, das Schöne und
das Schreckliche des Moments. Es ist ein Buch, das furchtlos
und  bewegend  beschreibt,  wie  Liebe  und  Leid  Hand  in  Hand
gehen, wie qualvoll es ist, seinen schwer an Demenz erkrankten
Ehemann zu pflegen, einen ehemals starken Kerl und klugen
Kopf, der jetzt ans Bett gefesselt ist und sich einnässt, der
seine Frau oft nicht wieder erkennt und seltsame Dinge vor
sich hin brabbelt.

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

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

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

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

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



Schmerzlicher  Verlust:  Der
Bonner  Operndirektor  Andreas
Meyer  ist  überraschend
gestorben
geschrieben von Werner Häußner | 23. Juli 2023

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

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

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

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

Beispielhaft: Die Reihe „Fokus ’33“

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

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


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

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

Seit 2013/14 an der Oper Bonn

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

https://www.theater-bonn.de/de/programm/der-singende-teufel/184997


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

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

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



Stationen in Kiel und Berlin

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

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

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

Raus  aus  dem  ärmlichen

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


Dortmunder  Dreck:  Jörg
Thadeusz‘  Nachkriegs-Roman
„Steinhammer“
geschrieben von Bernd Berke | 23. Juli 2023
Vorab eine persönliche Anmerkung, die mit dem vorliegenden
Buch zu tun hat: Vor allem die erste Hälfte dieses Romans habe
ich mit fliegendem oder angehaltenem Atem gelesen, weil – ich
den  anfänglichen  Haupt-Schauplatz  aus  frühester  Kindheit
„kenne“ oder wenigstens genau dort gelebt habe, bis ich sechs
Jahre alt war. An den durchgehenden Lärm der Bahnstrecke und
an den Güterbahnhof kann ich mich jedenfalls noch erinnern. Da
haben wir Kinder einmal Rüben aus Waggons geklaut und es gab
„eine  Tracht  Prügel“.  Ein  ähnlicher  Vorfall  aus  demselben
Jahrzehnt kommt auch im Roman vor…

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

Kaum Hoffnung auf ein besseres Dasein

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

Panoptikum der Ruhrgebiets-Typen vom alten Schlage

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



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

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

Diese notorischen Wutanfälle

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

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



Riesendampfer ab Bremerhaven. Aber mit Flüchtlingskoffer.

Vom Kaufhaus bis zur Kunstakademie

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

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

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

Zwiespältige Lebensbilanz

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



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

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

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

_________________________________

Lesungen (Auswahl)

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

__________________________________

Nachbemerkung: Bildband zur Steinhammerstraße

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

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

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

Ruhrgebiet  –  Traumgebiet:
„Urbane  Künste  Ruhr“  wollen
ab Mai wieder Orte der Region
verwandeln
geschrieben von Bernd Berke | 23. Juli 2023
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Durch Schaum überfluteter und verwandelter Stadtraum:
Stephanie Lüning „Island of Foam“ (Schauminsel), Version
XIV, 2021, in Linz/Österreich. Ob es bei der Aktion in
Essen-Steele ähnlich zugehen wird? (Foto: © Violetta
Walkobinger)

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

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

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

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



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

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

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

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

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



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

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

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

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



Welt.

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

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

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

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

Nähere Infos:

www.urbanekuensteruhr.de

 

 

http://www.urbanekuensteruhr.de


 

 

Wie  ich  dann  doch  kein
Sargträger wurde
geschrieben von Gerd Herholz | 23. Juli 2023

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

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

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

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

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

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



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

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

Noch Plätze frei! (Foto: G.



Herholz)

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

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

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

Berliner  Baustellen-Blues:
Pergamonmuseum  schließt  für
einige Jahre
geschrieben von Frank Dietschreit | 23. Juli 2023
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Licht und Schatten: Detail des Berliner Pergamonmuseums.
(Foto: © SPK / Stefan Müchler)

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

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

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

Überraschende Ankündigung

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

Kostenpunkt mindestens 1,2 Milliarden Euro

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



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

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

Enttäuschung für Kultur-Touristen aus aller Welt

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

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



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

_____________________________

Info

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

Sehnsüchte  und
Selbsttäuschungen:  Mit  Peter
Eötvös‘  Oper  „Tri  Sestri“
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nach  Tschechow  wächst  das
Theater  Hagen  über  sich
hinaus
geschrieben von Werner Häußner | 23. Juli 2023

„Drei  Schwestern“:  Dorothea  Brandt  (Irina),  Maria
Markina (Mascha), Lucie Ceralova (Olga). (Foto: Leszek
Januszewski)

Bis in die siebziger Jahre hinein waren sie in Mode und in
jedem  gepflegten  Haushalt  anzutreffen:  Runde  Deckchen,
gehäkelt oder bunt bedruckt, schmückten Tischchen, Vitrinen,
Buffets. Die Familie Prosorow macht es sich in Friederike
Blums Inszenierung der Oper „Tri Sestri“ von Peter Eötvös im
Theater Hagen auf einem solchen Accessoire der Gemütlichkeit
bequem.

Eine mehrdeutige Chiffre mitten in der kargen Raffinesse von
Tassilo Tesches Bühne. Sie steht für den trügerischen Schein
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des Äußerlichen, für den vergeblich gesuchten Schutzraum vor
den Stürmen der Welt und der eigenen Gefühle, für Sehnsüchte
und  Selbsttäuschungen.  Andrej,  der  gescheiterte  Bruder  der
„Drei Schwestern“, wird sich darin einhüllen wie in einen
Schutzmantel.

Mit Peter Eötvös‘ erster abendfüllender, vor 25 Jahren in Lyon
uraufgeführter  und  1999  an  der  Rheinoper  Düsseldorf  in
Deutschland  erstmals  gespielter  Oper  „Tri  Sestri“  ist  das
Theater Hagen über sich selbst hinausgewachsen und hat einen
Abend präsentiert, an dem einfach alles stimmt. Möglich wird
dieser Kraftakt durch den Fonds Neues Musiktheater des Landes
Nordrhein-Westfalen und die Kunststiftung NRW.

Geld macht aber noch keinen künstlerischen Erfolg aus: Der ist
gleichermaßen  zuzuschreiben  der  wohltuend  unspektakulär
erarbeiteten  Inszenierung  Friederike  Blums,  der  Klang-  und
Rhythmuspräzision  des  Philharmonischen  Orchesters  Hagen  und
dem Ensemble Musikfabrik, Hagens GMD Joseph Trafton und seinem
Co-Dirigenten  Taepyeong  Kwak  und  dem  in  allen  Partien
glänzenden  Sängerensemble  mit  seinen  Gästen.  Eine  runde
Leistung auf einem Niveau, das auch ein mit Mitteln reicher
gesegnetes Theater in einem solch ambitionierten Stück nicht
ohne weiteres erreicht.

Auf Tassilo Tesches Bühne bleibt sichtbar, dass die Oper zwei
Orchester fordert: Die 18 Mitglieder des Ensembles Musikfabrik
spielen im Graben; das Hagener Theaterorchester ist auf der
Bühne platziert und bildet eine (Klang)-Landschaft, die mit
Spiegeln  im  Hintergrund  vielfach  gebrochen,  aber  auch  ins
Spiel mit einbezogen wird. Für die drei „Sequenzen“ der rund
100minütigen  Oper  wird  das  weiße  Deckchen  jeweils  neu
ausgelegt. Die szenische Geste unterstreicht, dass Eötvös und
sein  Librettist  Claus  H.  Henneberg  von  der  linearen
Erzählweise Anton Tschechows abweichen und den fragmentierten
Stoff des Schauspiels aus der Perspektive der Figuren Irina,
Andrej und Mascha betrachten.

https://www.theaterhagen.de/


Auf  dem  Deckchen:  „Tri  Sestri“  in  Hagen  mit  Vera
Ivanovic  (Natascha)  in  der  Mitte.  (Foto:  Leszek
Januszewski)

Keine Tragödie für Olga

Olga, die dritte Schwester, hat keine eigene Sequenz: Sie hat,
so sagt der Komponist, „keine Tragödie“, sie macht pragmatisch
ihre Sehnsucht an der Welt fest, die sie vorfindet. Lucie
Ceralová gestaltet sie als strenge Person, die nicht versteht,
wie  ihre  Schwester  Mascha  ihrer  Zuneigung  zu  einem  Mann
nachgeben kann, der die Ordnung ihrer Ehe mit dem sanften,
aber farblosen Kulygin (Dong-Won Seo) stört. Mascha (Maria
Markina) und der Offizier Werschinin (Insu Hwang) lassen –
beide sensibel singend – in ihrem Duett den einzigen Moment
anklingen, in dem zwei Menschen tatsächlich zueinander finden
könnten, aber das innige Verstehen wird abrupt beendet, als
mit der Tee servierenden alten Amme Anfisa (Igor Storozhenko)
die gesellschaftliche Konvention einbricht.

In dieser, aber auch in der starken Abschiedsszene zwischen
Mascha und dem mit seiner Einheit abziehenden Offizier zeigt



die Regie, wie nahe das Schicksal dieser beiden Menschen einer
Tragödie kommt, ohne deren Unbedingtheit zu erreichen: Ihre
Träume bleiben für das Handeln folgenlos, bedeuten Sehnsucht
und Flucht, nicht aber Motiv oder gar Ansporn. Tragische Züge
finden  sich  auch  in  der  Gestalt  des  Bruders  der  drei
Schwestern, Andrej: Er, der zu Beginn seiner Sequenz eine
Sanduhr aufstellt, treibt in der verrinnenden Zeit dahin und
erreicht nichts – weder die erstrebte Professur, noch die
Liebe seiner überdrehten Frau Natascha (Vera Ivanovic), der
Eötvös  geradezu  obszöne  Sprünge  und  exaltierte  Koloraturen
geschrieben  hat.  Kenneth  Mattice  ist  ein  melancholisch
gebrochener  Andrej,  weltverloren  in  seiner  wehmütigen
Verkrümmung  in  sich  selbst.

Kenneth Mattice als Andrej. (Foto: Jörg Landsberg)

Lichtgestalt Irina

Irina dagegen, weiß gekleidet wie eine Lichtgestalt und durch
den leuchtenden Sopran von Dorothea Brandt charakterisiert,
versucht  als  erste,  aus  der  im  eröffnenden  Terzett  der
Schwestern  –  mit  seinen  langgezogenen  Phrasen  und  engen



Intervallen ein musikalischer Spiegel lastender Langeweile – 
angesprochenen Angst vor dem Verfließen der Zeit auszubrechen.
Doch als sie sich endlich entschließt, dem pragmatischen Rat
ihrer Schwester Olga zu folgen und den smarten Baron Tusenbach
(Dmitri Vargin) zu heiraten, ist es zu spät: Der junge Soldat
fällt im Duell mit seinem Konkurrenten um die Liebe Irinas,
dem durch aggressive Pauken gekennzeichneten Soljony, mit der
nötigen offensiven Power gesprochen und gesungen von Valentin
Ruckebier aus dem Opernstudio der Deutschen Oper am Rhein. Der
jungen Frau bleibt nur die Sehnsucht „nach Moskau“, der Stätte
ihrer Kindheit – eher der Begriff eines unbestimmten Erinnerns
an einen Zustand des Glücks als ein realer Ort.

In  Hagen  gelingen  diese  an  sich  handlungträgen  Abläufe
atemberaubend  spannend  und  gleichzeitig  in  einer  lähmend
bleiernen Atmosphäre, die dem Stück Tschechows eingeschrieben
und hier kongenial in die Oper übertragen ist. Wesentlichen
Anteil daran haben die Musiker der beiden Orchester, darunter
allein vier Schlagzeuger, die Eötvös‘ musikalisches Spektrum
in allen Farben leuchten lassen, vom dumpfen Pianissimo-Pochen
bis zu gellenden Bläser-Aufschrei, von der kammermusikalischen
Finesse der einzelnen Figuren zugeordneten Instrumente bis zum
harmonisch  verdichteten  Arioso.  Eine  herausragende  Leistung
des scheidenden Hagener GMD Joseph Trafton, der keine Wünsche
bei rhythmischem Zugriff und klanglicher Balance offen lässt.

Nicht unerwähnt bleiben dürfen die Sänger der Rollen, die
nicht im Mittelpunkt stehen: Anton Kurzenoks burlesker Doktor,
der in der Oper nicht die tragende Rolle des Tschebutykin in
Tschechows Vorlage hat, Ilja Aksionov, Student an der Robert
Schumann Hochschule Düsseldorf, als schönstimmiger Rodé und
Robin Grünwald als Fedotik.

Vorstellungen von „Tri Sestri“ am 20., 29. April, 21. Mai, 14.
Juni  2023,  Info:
https://www.theaterhagen.de/veranstaltung/drei-schwestern-1562
/0/show/Play/

https://www.theaterhagen.de/veranstaltung/drei-schwestern-1562/0/show/Play/
https://www.theaterhagen.de/veranstaltung/drei-schwestern-1562/0/show/Play/


 

Unterwegs  ins  Unerklärliche:
Georg  Kleins  Erzählungsband
„Im Bienenlicht“
geschrieben von Wolfgang Cziesla | 23. Juli 2023
Zum seinem 70. Geburtstag (29. März) legt uns Georg Klein
einen neuen Band mit Erzählungen vor. Im Bienenlicht heißt die
Zusammenstellung  von  achtzehn  Texten,  gegliedert  in  zwei
Teile, die mit „Wachs“ und „Honig“ überschrieben sind.

In bester Tradition des phantastischen Erzählens lotet Georg
Klein die Grenzen dessen aus, was mit Literatur möglich ist,
und scheint sich in manchen der Texte noch einige verwegene
Schritte  tiefer  ins  Neuland  vorzuwagen  als  in  seinen
bisherigen  Romanen  und  Erzählungen.

Sich treu geblieben ist der Autor in seiner Vorliebe für das

https://www.revierpassagen.de/129711/unterwegs-ins-unerklaerliche-georg-kleins-erzaehlungsband-im-bienenlicht/20230329_0008
https://www.revierpassagen.de/129711/unterwegs-ins-unerklaerliche-georg-kleins-erzaehlungsband-im-bienenlicht/20230329_0008
https://www.revierpassagen.de/129711/unterwegs-ins-unerklaerliche-georg-kleins-erzaehlungsband-im-bienenlicht/20230329_0008
https://www.revierpassagen.de/129711/unterwegs-ins-unerklaerliche-georg-kleins-erzaehlungsband-im-bienenlicht/20230329_0008/attachment/9783498003050


Skurrile, für das Traumhafte und Phantastische, in seinem Hang
zu  kunstvollen  Verrätselungen,  im  Schaffen  dichter,  oft
unheimlicher Atmosphären. Aus früheren Romanen und Erzählungen
bekannte Themen und Motive tauchen auch in dieser Sammlung
auf,  zum  Beispiel  das  Technische,  die  Apparate  und  die
Symbiosen, die der Mensch mit ihnen eingeht. Technische Geräte
werden gepflegt, liebevoll gewartet wie Wesen mit einer Seele.
„In der Werkstatt hievten wir den gründlich geputzten Blasator
vom Tisch. ‚Jetzt mach du. Dich ist er gewohnt.‘“

Vom Vertrauten ins Unerklärliche

Doch auch im Text Arbeit am Blasator darf man sich die Welt
der  Objekte  nicht  zu  idyllisch  vorstellen;  die  Atmosphäre
kippt um ins Gruselige. Auf dem Kopfkissen der verstorbenen
Ehefrau  des  leidenschaftlichen  Bastlers  befindet  sich  ein
Fleck. Nicht, wie man es angesichts der zuvor eindringlich
beschriebenen  eisigen  Temperaturen  im  Raum  hätte  erwarten
können, „kaltfeucht, sondern eher lau, fast warm-feucht“ ist
die  Stelle  auf  dem  Kopfkissen  der  schon  vor  Tagen
Verstorbenen. Der Gast hatte sich zuvor vergewissert, dass
nichts von der Zimmerdecke tropft.

Durch die nicht zusammenpassenden Temperaturen – der Kälte im
Schlafzimmer des Witwers und der Wärme des Kopfkissens der
Verstorbenen – führt uns der Autor aus dem Behaglichen ins
Unerklärliche.  Außer  dem  Wärme-Kälte-Empfinden  sind  es  oft
auch Gerüche, Aromen einer gruseligen Welt, die uns innehalten
lassen. Die Verstorbene hat oft vor dem Einschlafen gelesen;
sechzig Watt hatte die Glühbirne in der Nachttischlampe. „Am
Lampenschirm kannst du den braunen Fleck sehen.“ Nach dem
Zuklappen des Buchs, „meistens erst gegen Mitternacht, hat es
immer  schon  angekokelt  gerochen.“  Solche  konkreten
Beobachtungen machen der Reiz vieler der Texte aus, ohne dass
die  Geschichten  realistisch  daherkämen,  eher  mit  der
Eindringlichkeit  eines  nachlebenden  Traumes.

Feindliche Dingwelt



Dinge können uns auch feindlich gegenübertreten. Das erlebt in
der  Titelgeschichte  Im  Bienenlicht  der  Mitarbeiter  eines
Sicherheitsdienstes  an  der  Empfangstheke  des
Kanzlerinnenamtes. Kleine durchschlagstarke Kampfdrohnen, bei
denen man an Ernst Jüngers Zukunftsroman „Gläserne Bienen“ aus
dem  Jahr  1957  denken  könnte,  sollen  die  menschlichen
Personenschützer  ersetzen.  An  seinem  letzten  Arbeitstag  im
Kanzlerinnenamt rebelliert der sich fast schon im Ruhestand
befindende Mitarbeiter gegen diese Entwicklung mit Hilfe einer
daheim im 3-D-Drucker erzeugten Kopie seiner Dienstpistole.

Symbiosen mit Maschinen und natürlichen Organismen

Wenn Mensch und Maschine nicht gerade aufeinander schießen,
kommt  es  zumindest  zu  Missverständnissen  mit  unseren
elektrischen Freunden, wie uns am Beispiel der eingeschränkten
Kommunikation mit dem Pflegeroboter Roy in der Erzählung Das
Kissen vorgeführt wird. Doch nicht nur mit der Technik geht
der Mensch fragwürdige Symbiosen ein, auch mit Teilen der
Natur.  Die  Allwurzler  in  der  gleichnamigen  Erzählung  sind
verdienstvolle Organismen, die sich vom Plastikmüll in den
Meeren ernähren. Ihre Einsatzmöglichkeiten aber sind weitaus
vielfältiger, wie der Erzähler in einer kalifornischen Spät-
Hippie-Kommune feststellt. Zum Einsparen des kostbaren Wassers
auf  den  Toiletten  werden  solche  „Allwurzler“  auch  an
menschlichen  Körperteilen  gezüchtet.  Bevorzugt  dort,  wo
Ausscheidung zu Tage tritt, kommt es zu einer befremdlichen
Intimität beider Lebensformen, und die Mitglieder der Gruppe
tragen aus gutem Grund weite Kleidung.

Gründliche Überarbeitung für den Wiederabdruck

Allwurzler ist eine von vier Erzählungen, die bereits in der
Literaturzeitschrift Sinn und Form veröffentlicht wurden. Doch
alle  Texte,  die  zuvor  an  anderer  Stelle  erschienen  sind,
wurden für den Band Im Bienenlicht erneut durchgesehen und
teilweise umgeschrieben. Am deutlichsten lassen sich solche
nachträglichen Eingriffe vielleicht in der Erzählung David zu



Ehren feststellen, die als Edition 10 der Berliner Festspiele
2014 unter dem Titel „Der Wanderer“ erschienen war, damals
zusammen  mit  Fotos  des  Filmemachers  David  Lynch.  Die
eindrucksvollen Schwarz-Weiß-Fotos mit Details aus Fabriken in
Berlin, Lodz und Orten in den USA verbinden sich symbiotisch
mit Georg Kleins düsterer Erzählung über zwei Männer, die man
sich als eine ernstere Version der Ghostbusters vorstellen
kann und die in ähnlichen wie in den von Lynch fotografierten
Fabriken ihr riskantes Handwerk ausüben. Gelernt haben sie
ihren  Kampf  gegen  die  zerstörerischen  Spukerscheinungen,
„Wanderer“ genannt, von einem Lehrmeister namens David, der
nun nicht mehr bei ihnen ist. Für die Aufnahme des Textes in
die Erzählungssammlung hat der Autor noch einmal gründlich
Hand  angelegt;  die  Hinweise  auf  David  Lynch,  die  in  der
Broschüre von 2014 schon durch die Fotos gegeben waren, treten
dabei  zurück,  zugunsten  anderer  konkreter  Benennungen,  zum
Beispiel des Zugangscodes zur Werkstatt der beiden Männer, der
in der Erstfassung nicht aufgelöst wurde.

Es wird viel gearbeitet

Vergleiche zwischen den Erstveröffentlichungen und dem jetzt
erschienenen Buch vorzunehmen, wäre eine lohnenswerte Aufgabe
für die Herausgeber einer historisch-kritischen Ausgabe des
Georg  Kleinschen  Werkes;  für  das  Lesevergnügen  von  Im
Bienenlicht  darf  die  Mühe  der  Überarbeitung  unsichtbar
bleiben. David zu Ehren ist nicht die einzige Erzählung, die
uns in die Welt hochspezialisierter Arbeit führt. Kunstfertig
und bienenfleißig sind die Menschen in Im Bienenlicht. Oft
geht es um Kunst in ihren verschiedenen Spielarten, und manche
der Erzählungen weisen in die Gattung der Künstlernovelle.
Handwerkliches Können wird zum Thema in Wie es gemacht wird
oder in Junger Pfau in Aspik, in Die Kunst des Bauchmanns oder
in Der ganze Roman.

„Hochkultur“ und Kunsthandwerk

Auf einen Ausflug in die Welt der Musik nimmt uns der Erzähler



in Die Melodika mit. Ein Komponist Neuer Musik, auf dessen
Opus  magnum  die  Musikwelt  gespannt  wartet,  mag  einige
Ähnlichkeiten mit Hans Werner Henze aufweisen, wenngleich die
vom Autor gelegten Fährten schnell wieder vom Verdächtigten
wegführen. In der Ausgabe von Sinn und Form aus dem Jahr 2013
(Fünftes Heft), in der Die Melodika erstveröffentlicht wurde,
bezeichnet Ina Hartwig in einem längeren Aufsatz Georg Klein
als  einen  „Vermeidungsartisten“.  Doch  nicht  nur,  was
gesellschaftlich weithin als hohe Kunst angesehen wird, steht
im  Zentrum  der  Erzählungen.  In  Die  lustige  Witwe  geht  es
beispielsweise um einen Heimatabend mit deutschem Liedgut in
einem Gasthof, und besonders eindrucksvoll werden meisterliche
Architektur und Holzschnitzerei in der Erzählung Lindenried
einander gegenübergestellt.

Die erste Autobahnkirche in Deutschland

Der verstorbene Onkel des Erzählers hatte als junger Architekt
den Auftrag zum Bau der ersten Autobahnkirche in Deutschland
erhalten;  es  blieb  der  einzige  Sakralbau  des  großen
Baumeisters, der „zeitlebens an nichts“ glaubte. Hinweise auf
die historisch erste Autobahnkirche – ihre Nähe zur Stadt „A.“
(Georg Klein wurde 1953 in Augsburg geboren), die teilweise
parallel zur Autobahn verlaufende Bundesstraße und auch die
gemeinsame  Endung  „-ried“  im  Ortsnamen  lassen  auf  die
Autobahnkirche  „Maria,  Schutz  der  Reisenden“  an  der  A  8
München–Stuttgart bei der Anschlussstelle Adelsried schließen.
Dann aber enden schon die Gemeinsamkeiten zwischen möglichen
Kindheitserinnerungen des Autors und der Fiktion.

Architektonisch hat die von Georg Klein ausgedachte Kirche in
Lindenried mit der von Raimund von Doblhoff ab 1956 gebauten
und im Oktober 1958 geweihten ersten Autobahnkirche nichts
gemein.  Vom  Umbau  einer  ehemaligen  Tankstelle  mit
denkmalgeschütztem  geschwungenem  Dach  kann  bei  der
tatsächlichen Kirche ebenso wenig die Rede sein wie von den
Robinienstämmen, die den Innenraum der fiktiven Kirche gleich
Säulen gliedern. Keine Autofiktion lesen wir, sondern eine



gelungene Künstlernovelle, bei der es um die Anerkennung des
jungen Holzschnitzers durch den erfahrenen Architekten geht.

Ideales Lebensende?

Die Methode, eine konkrete biografische Situation aufzugreifen
und sie sehr schnell in pure Phantasie zu verwandeln, wendet
Georg  Klein  auch  bei  seinem  Text  Herzsturzbesinnung  an.
Tatsächlich saß Georg Klein im Januar 2019 in der Akademie der
Künste auf dem Podium – anlässlich einer Veranstaltung zum 70-
jährigen  Jubiläum  der  Literaturzeitschrift  Sinn  und  Form.
Ähnlichkeiten mit den anderen am Podiumsgespräch Teilnehmenden
gibt  es  hingegen  nicht,  vor  allem  erlitt  niemand  auf  dem
Podium einen „Herzsturz“, wie Georg Klein dieses Phänomen als
eine  pandemisch  sich  ausbreitende,  unvermittelt  auftretende
Todesart beschreibt, bei der sich das Herz unblutig und für
den Betroffenen schmerzfrei durch die Haut nach außen stülpt
und  die  Wahrnehmung  dieses  Vorgangs  „kaum  von  einem
Magendrücken  nach  einer  überreichlichen  Mahlzeit“  zu
unterscheiden ist – „ganz zuletzt ein helles Brennen, mittig
hinter  dem  Brustbein.“  Ein  aus  der  Sicht  des  Erzählenden
möglicherweise ideales Lebensende.

Nietzsches „Zeitreisen“

Ein  biografischer  Ausgangspunkt  ist  in  Georg  Kleins
Erzählungen nie mehr als ein Ideengeber zu einer sich bald ins
Phantastische ausweitenden Geschichte. Die Erzählung A. Zett
beginnt mit einem 16-jährigen Gymnasiasten, der 1969 auf einem
Friedhof  einen  älteren  Drogenfreak  kennenlernt,  der  lange
Passagen aus dem Werk Friedrich Nietzsches aufzusagen weiß,
jedoch behauptet, Nietzsche, der die Kunst des Zeitreisens
beherrsche, habe sie von ihm übernommen, nicht umgekehrt. Im
weiteren  Verlauf  beweist  dieser  A.  Zett  ein  erstaunliches
Geheimwissen, mit dem er dem Erzähler – nun nicht mehr ganz so
jung  –  immer  weitere  Zugeständnisse  abnötigt.  Auf
drogenähnliche Erfahrungen spielt auch Die Früchte des zweiten
Baumes an. Für eine Halluzination könnte man die bewegte Figur



in einer Walnusshälfte halten, Frucht eines Baumes im Garten
des Cousins Gunnar. Freilich bietet Georg Klein für solche ins
Unwahrscheinliche,  ja  ins  Unmögliche,  greifenden  Phänomene
niemals  realistische  Erklärungen  an.  Im  Gegenteil,  einer
seiner Protagonisten wird geradezu wütend, wenn jemand ihm
seine Träume „vernünftig“ erklären will – so in Wein und Brot.

Gegen Traumdeutung und Interpretation

In der bereits 2005 in [SIC] – Zeitschrift für Literatur Nr. 1
(Aachen, Berlin) erschienenen Erzählung Wein und Brot besucht
ein jüngerer, nicht erfolgreicher Schriftsteller den von ihm
verehrten älteren, von seinem Ruhm zehrenden, Kollegen. Der
große Literat vertraut ihm einen Traum an, den der übereifrige
Verehrer ihm sofort erklären möchte, womit er dem Traum jeden
Zauber rauben würde. „‘Unerhört!‘, brüllt ihn der Alte da an
und fegt, damit der Gast ja kein weiteres Wort wage, Wein und
Gläser vom brotlosen Tisch. Mit einem Schreiberling, der so
erbärmlich, der so armselig wenig vom Träumen verstehe, wolle
er  nichts  weiter  zu  schaffen  haben,  und  er  verweist  den
Adepten für immer des Hauses.“

Georg Klein gehört einer Generation an, in deren Jugend Susan
Sontags wirkungsmächtiger Essay Against Interpretation (1964)
die Welt der Kunst und die Kunstkritik erschütterte. Susan
Sontags Appell, ein Kunstwerk sinnlich zu erfahren und nicht
mit den (damals gängigen) Methoden der Kritik und Wissenschaft
zu  traktieren,  und  die  heftige  Reaktion  des  älteren
Schriftstellers in Georg Kleins Wein und Brot auf den allzu
sehr Bescheid wissenden jüngeren Adepten könnten gleichermaßen
eine Warnung sein, in der Literatur alles erklären zu wollen.

Der Mensch ist genial, wenn er träumt, und Georg Klein hat
immer schon eine Liebe zum Surrealen und eine hohe Affinität
zum Reich der Träume bewiesen. Wie in allen seinen Büchern
kann auch in Im Bienenlicht die Distanz schaffende, nicht
alltägliche Sprache, mit der Georg Klein seine Welten baut,
genossen werden. Seine Kunst, sich in sicheren Schritten über



unsicheres Terrain zu bewegen, ist zu bewundern. Auch aus
seinem  neuesten  Erzählungsband  dürften  manche  Bilder  und
Stimmungen lange nachwirken.

Georg  Klein:  „Im  Bienenlicht“.  Erzählungen.  Rowohlt,
Hardcover,  240  Seiten,  24  Euro.


