
Dies und das in Wuppertal
geschrieben von Bernd Berke | 27. Juli 2024

Da kommt sie ja, die unverzichtbare Schwebebahn. (Foto
vom 27. März 2011: Bernd Berke)

Wuppertal denke ich mir immer etwas abseits, im Windschatten
des  Ruhrgebiets,  meinetwegen  auch  im  toten  Winkel  von
Düsseldorf liegend. Das mag ungerecht sein. Es ist halt nur so
ein Gefühl. Und so geht’s auch weiter, nämlich vorwiegend
assoziativ.

„Zuckerpuppe“ und Blankenese

Wie es mir jetzt wieder in den Sinn kam, hat es mit der Stadt
u. a. folgende, durchaus ulkige Bewandtnis: Sie kam in zwei
sehr populären Stimmungs-Schlagern vor – 1961 als Schlussgag
in Bill Ramseys „Zuckerpuppe (aus der Bauchtanzgruppe)“, wo
jene „Suleika“ gar nicht so orientalisch ist, sondern Elfriede
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heißt und offenbar just aus Wuppertal kommt. Außerdem zählte
die Stadt 1981 zum Zielgebiet in Gottlieb Wendehals‘ Brüller
„Polonäse  Blankenese“,  deren  frohsinnstrunkener  Weg
bekanntlich „von Blankenese bis hinter Wuppertaaaal“ führt,
wobei der Erwin der Heidi… Aber lassen wir das.

Fast wie eine Metropole

Galt  Wuppertal  den  Schlagertextern  etwa  als  Inbegriff  von
Provinz, schon namentlich irgendwie zum Schreien komisch? Sah
man in Wuppertal einen gewissen Gegensatz zu allen halbwegs
weltläufigen  oder  frivolen  Anwandlungen,  sozusagen  einen
Antipoden von Paris? Oder war es ein nahezu nicht existenter
Ort, quasi ein Bielefeld mit anderen Mitteln? Gern würden wir
diese  Fragen  als  Forschungsauftrag  vergeben  –  in  welchem
Fachgebiet auch immer. Wer will es – nun ja – wuppen?

Meine persönlichen Wuppertal-Begegnungen waren nur sporadisch.
Als  Volontär-Frischling  für  ein  paar  Monate  in  einer
Lokalredaktion des Ennepe-Ruhr-Kreises stationiert, durfte ich
Tag für Tag die Info-Leiste „Wuppertal“ mit Meldungen füllen,
also im Dienste der Leser Blicke in die benachbarte Großstadt
werfen. Von Gevelsberg aus gesehen, wirkte es tatsächlich wie
eine Metropole.



Imposante Arbeit von Tony Cragg in seinem Wuppertaler
„Skulpturenpark Waldfrieden“. (Foto vom 19. Juli 2009:
Bernd Berke)

Außenposten zur Bewährung

Jahre später, als Jungredakteur im Kulturressort, wurde ich
wiederum zunächst vor allem mit Wuppertal betraut. Während der
damalige  Ressortleiter  die  Theater  in  Bochum  und  Dortmund
aufsuchte,  durfte  ich  anfangs  die  darstellenden  Künste  in
Wuppertal würdigen, wo das Schauspiel nicht gerade zu den
ersten  Adressen  des  Landes  zählte.  Auch  waren  zumal  die
winterlichen Fahrten dorthin nicht immer erfreulich. Wuppertal
war ein Außenposten, auf dem man sich erst einmal zu bewähren
hatte. Nach und nach, eigentlich recht schnell,  weitete sich
dann der Horizont. Noch später, als Pina Bausch mit ihrer
Wuppertaler Tanztheater-Compagnie immer berühmter wurde, fuhr
ich umso lieber dorthin.

Als sich „Tuffi“ aus der Schwebebahn stürzte
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Was wäre noch zu erwähnen? Sicherlich die einzigartige, 1901
eröffnete  Schwebebahn,  aus  der  sich  1950  ein  Zirkus-
Elefantenweibchen namens Tuffi zehn Meter tief in die Wupper
stürzte und wie durch ein Wunder praktisch unverletzt blieb.
Tuffi  hatte  sich  wohl  über  den  Einfall  aufgeregt,  sie  zu
Reklamezwecken in die Bahn zu bugsieren. Das Ereignis taucht
seither in jeglicher Stadtwerbung auf.

Bemerkenswert auch die Talstraßen, die einem manchmal doch
etwas beengt, beklemmend und duster erscheinen mögen. Und dann
fällt  einem  vielleicht  noch  ein,  dass  der  Cartoonist  und
Comic-Zeichner Gerhard Seyfried (Klassiker: „Freakadellen und
Bulletten“,  1979)  Wuppertal  auf  seiner  legendären
Deutschlandkarte  als  „Schnupperqual“  verortete.  Wie  gemein!
Doch  andere  traf  es  ebenfalls  hart:  Dortmund  war  demnach
„Abortmund“,  Bochum  firmierte  als  „Malochum“  und  Hagen
schlichtweg als „Unbehagen“. Was man sich so alles merkt.

„Stütze“ für Karl Marx

Sodann aber die berühmten Töchter und Söhne der Gegend: Ex-
Bundespräsident Johannes Rau, der in Wuppertal Geburtsort und
Heimstatt hatte. Vor allem aber die Dichterin Else Lasker-
Schüler  (1869  im  späteren  Wuppertaler  Ortsteil  Elberfeld
geboren) und der Sozialist Friedrich Engels (1820 im anderen
größeren  Ortsteil  Barmen  geboren),  ohne  den  Karl  Marx
finanziell hätte einpacken können. Von Wuppertal ging also
welthistorischer  Einfluss  aus.  Ganz  nebenbei:  Auch  Horst
Tappert („Derrick“) und Alice Schwarzer wurden in Wuppertal
geboren.  Noch  nebenbeier:  ein  gewisser  Christian  Lindner
ebenfalls.

Und  ferner?  Das  oftmals  besuchte,  mit  zahlreichen
Meisterwerken  gesegnete  Von  der  Heydt-Museum.  Der  famose
Skulpturenpark Waldfrieden. Der Zoo. Gar der Wuppertaler SV,
der von 1972 bis 1975 wahrhaftig in der Ersten Bundesliga
gespielt  hat.  Noch  erstaunlicher:  die  rund  4500  (!)
Baudenkmäler in Wuppertal, speziell eine enorme Vielzahl an



Gründerzeit-Villen.  Laut  Wikipedia  hat  Wuppertal  zudem  die
meisten öffentlichen Treppen Deutschlands (469 an der Zahl,
mit insgesamt 12383 Stufen).

Verblüffend auch die nicht allgemein bekannte Tatsache, dass
Fassbinder „Acht Stunden sind kein Tag“ ebenso in Wuppertal
gedreht hat wie Wim Wenders Teile seines Roadmovies „Alice in
den Städten“. Dessen eingedenk, tun weniger schmeichelhafte
Redewendungen wie „Über die Wupper gehen“ (nahezu bruchlos
ersetzbar durch „Über den Jordan gehen“) nicht mehr so weh.

Lassen wir’s gut sein. Eine solche Orts-Skizzierung aus der
Distanz setzt sich aus lauter Klischees und Zufallseindrücken
zusammen.  Wie  es  sich  anfühlt,  dort  zu  leben,  sei
dahingestellt. Es soll aber auch nicht erprobt werden. Es sei
denn, unter Euch wären Freiwillige…

Das Ungeheuer vom Harkortsee
lockt die Welt ins Revier
geschrieben von Bernd Berke | 27. Juli 2024
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Der Harkortsee mit Blick aufs Revierstädtchen Wetter.
Bald könnten sich hier Seeungeheuer tummeln – wenn wir
es nur wollten. (Foto: Bernd Berke)

Nun liegt die Fußball-EM auch schon wieder ein Weilchen hinter
uns  –  und  im  Revier  muss  man  sich  wieder  nach  anderen
touristischen  Attraktionen  umsehen.  Es  gibt  leichtere
Aufgaben. Doch guter Rat ist gar nicht so teuer, es gibt ihn
hier sogar gratis!

Der Reihe nach. Gestern gingen meine Frau und ich an Ruhr und
Harkortsee entlang, zwischen den seitwärts gelegenen, recht
idyllischen  Revier-Städtchen  Herdecke  und  Wetter.  Da  wurde
eine gemeinsame Erinnerung wach: Vor rund 20 Jahren waren wir
im schönen Schottland und dort unter anderem am Loch Ness (aka
Lough Ness), dem mutmaßlichen Aufenthaltsort des weltberühmten
See-Ungeheuers und seiner etwaigen Nachfahren. So gut wie alle
Veranstaltungen  und  Merchandising-Aktivitäten  am  Ort  ranken
sich um diesen Mythos und haben seit etlichen Jahrzehnten
einiges Geld eingespielt. Vom glucksenden Spaßfaktor mal ganz
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abgesehen.

Offensichtlich  eine
lukrative  Sache:
vielsagende
Hinweistafel  am
schottischen  Loch
Ness.  (Foto:  Bernd
Berke)

Und nun aber: Warum entdeckt oder erfindet niemand – gern mit
Hilfe  allfälliger  „Experten“  –  ein  solches  Ungeheuer  im
Harkortsee, meinethalben auch im Hengstey- oder Baldeneysee?
Eindrucksvolle Schummel-Bilder sind doch in Zeiten von KI fix
hergestellt und in den sozialen Netzwerke rasch verbreitet. Es
lebe die gekonnte Sinnestäuschung! Gängige Erkenntnis: Dinge,
die  nur  innig  genug  imaginiert  werden,  manifestieren  sich
mitunter tatsächlich halbwegs handfest. Wenn es so weit ist,
rufen die regionalen Medien ihr Publikum dazu auf, einen Namen
für  das  Monster  zu  finden.  Vorzugsweise  im  gefürchteten
„Sommerloch“.

Dann solltet ihr mal sehen! Zuerst kämen wieder die Holländer,
dann  nach  und  nach  weitere  Europäer.  Eine  Extra-Einladung
ginge an eine Delegation aus dem schottischen Distrikt rund um
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Loch Ness raus. Das entsprechende Pressefoto ginge flugs um
die Welt. Schließlich spräche sich das Phänomen bis in die von
Kamala Harris regierten USA und nach Ostasien herum. Was wäre
das für ein Jubel und Trubel. Hier, bei uns.

Doch halt! Es träfen vielleicht dermaßen viele Touristen ein,
dass die Ruhris alsbald einen „Über-Tourismus“ wie etwa in
Venedig  oder  Barcelona  beklagen  könnten.  Mh.  Vielleicht
sollten wir es doch lieber bleiben lassen, oder?

__________________________

P. S.: Beim Rumgoogeln habe ich doch wahrhaftig den Hinweis
auf einen „Loch Ness Monsters e. V.“ in Dortmund entdeckt.
Weitere Nachforschungen ergaben freilich schnell, dass dieser
Verein seit einiger Zeit „dauerhaft geschlossen“ ist. Schade
eigentlich.

Bücher,  kurz  vorgestellt:
Hotel,  Proletariat,
Apokalypse
geschrieben von Bernd Berke | 27. Juli 2024
Ich leiste Abbitte. Hier sind noch drei Bücher, die wohl eine
ausführlichere Besprechung verdient hätten. Doch fehlte mir
wegen besonders misslicher Umstände schlicht und einfach die
Zeit, die jetzt schon wieder in Richtung Herbst galoppiert.
Drum seien die Bände hier immerhin kurz vorgestellt:
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Eine  veritable  Wiederentdeckung  ist  der
Roman von Maria Leitner: „Hotel Amerika“
(Reclam, 256 Seiten, 25 Euro). Das erstmals
1930 erschienene Buch zählt zur Spezies der
urbanen Hotelromane, die in den bewegten
1920er  Jahren  aufblühte.  Kein  Geringerer
als Siegfried Kracauer rezensierte das Buch
damals  für  die  legendäre  Frankfurter
Zeitung und arbeitete die Unterschiede zu
thematisch  ähnlich  gelagerten  Schöpfungen
von Vicki Baum und Joseph Roth heraus.

Maria Leitner, die selbst in prekärer Stellung in einem New
Yorker Hotel gearbeitet hatte, schildert die Verhältnisse von
„ganz unten“, aus Sicht des irischen Wäschemädchens Shirley,
konzentriert auf Ereignisse eines einzigen Tages. Machart und
Stil muten noch heute prickelnd modern an.

Man staunt immer wieder, welche Schätze literarische Scouts
aus fast vergessener Vergangenheit heben. In diesem Falle war
es die Chemnitzerin Helga W. Schwarz, die sich beharrlich für
eine Neuentdeckung eingesetzt hat, nachdem sie in der DDR
wiederaufgelegte  Bücher  gelesen  hatte.  Eigentlich  fast
überflüssig zu sagen, dass die NS-Machthaber Maria Leitner ins
Exil getrieben haben. Was hätte sie in einer besseren Welt
noch bewirken können!

______________________________________________________
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Seitdem das proletarische Milieu
weitgehend  geschwunden  ist,
erscheinen  –  im  Zeichen  der
biographischen
Selbstvergewisserung – umso mehr
Erzähltexte,  die  Bruchstücke
jener  Vergangenheit  bewahren
wollen.  Hierher  gehört,  mit
eigenen Akzenten, letztlich auch
der von Martin Becker verfasste
Roman mit dem schlichten Titel
„Die Arbeiter“ (Luchterhand, 302

Seiten 22,70 Euro).

Der  1982  geborene,  im  sauerländischen  Plettenberg
aufgewachsene  Autor  erzählt  die  Geschichte  einer
Arbeiterfamilie aus dem Ruhrgebiet. Auch er weiß genau, wovon
er  schreibt:  Sein  Vater  war  Bergmann,  seine  Mutter
Schneiderin.  Er  kennt  also  die  einfachen  Verhältnisse,  in
denen man sich für ein kleines bisschen Wohlstand abrackert.
Die Rückschau hat denn auch so gar nichts von nostalgischem
Beigeschmack.

_______________________________________________________

T.  C.  Boyle  muss  wirklich  nicht  mehr
großartig gewürdigt werden, er zählt zu den
Weltbestsellern von gehöriger Substanz. Mit
seinen Short Stories in „I Walk Between the
Raindrops“ (Hanser Verlag, 272 Seiten, 25
Euro – Übrigens eine seltsame Marotte im
Verlagswesen:  englische  Titel  für  ins
Deutsche  übersetzte  Bücher)  entwirft  er
wieder einmal Szenarien des allmählichen,
jedoch  zunehmend  rasanten,  offenbar
unaufhaltsamen Weltuntergangs. Wie er das
fertigbringt,  macht  ihm  das  so  leicht

niemand nach. Wenn ein Schriftsteller auch technisch auf Höhe
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dieser Zeit ist, dann sicherlich er (na, gut: und ein paar
wenige andere). Fragt sich nur, wie man nach solchen Büchern
guten Gewissens und frohen Herzens weiterleben soll. Und doch:
es geht. Höchstwahrscheinlich.

Ganz  nebenbei:  Auf  dem  Cover  stört  eigentlich  nur  der
obligatorische Spruch des nahezu unvermeidlichen Denis Scheck:
„Starke Geschichten für heftige Zeiten.“ Aha. Muss man solche
Testimonials wirklich unbedingt auf die Titelseite heben?

 

Vom  Blog  zum  Buch:  Gerd
Herholz  und  seine
„Interventionen  aus  dem
Ruhrgebiet“
geschrieben von Bernd Berke | 27. Juli 2024
Dies ist eigentlich keine Rezension. Es wäre ja auch ziemlich
unredlich, hier eine Kritik zu Gerd Herholz‘ Buch „Gespenster
GmbH“ zu veröffentlichen, hat doch die Erstfassung vieler der
darin versammelten Blog-Beiträge just in den Revierpassagen
gestanden.
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Ergo habe ich sie seinerzeit selbst gegengelesen und punktuell
redigiert, was freilich bei einem so versierten Autor wie
Herholz kaum nötig ist. Er ist einer, der überaus sorgfältig
mit seinen (und anderen) Texten umgeht und wohl dennoch nie
hundertprozentig zufrieden mit den Resultaten des eigenen Tuns
ist. Ein Perfektionist eben. Aber beileibe kein unnachgiebiger
Rechthaber.

„Interventionen  aus  dem  Ruhrgebiet“  heißt  sein  Band  im
Untertitel, auf dem Cover prangt ein nicht gar so glanzvolles
„Dortmunder U“. Für die Buchfassung hat Herholz die Beiträge
noch einmal sorgsam überarbeitet. Tatsächlich erhebt sich hier
eine  gewichtige  Stimme  aus  der  Region,  die  kulturelle
Tendenzen ebenso einzuordnen weiß wie politische Zeitläufte
und gesellschaftliche Vorgänge; eine Stimme, deren Einsprüche
auch in anderen Breiten gehört werden sollten.

Ruhrbarone und Revierpassagen

Nochmals  rekapituliert:  Die  Erstveröffentlichungen  standen
zwischen 2011 und 2023 in zwei Ruhrgebiets-Blogs: „Ruhrbarone“
(18 Beiträge) und „Revierpassagen“ (25 Beiträge). Hinzu kommt
der  „Humanistische  Pressedienst“  (1  Beitrag).  Keine  bloße
Erbsenzählerei, sondern eine ungefähre Vermessung.

Herholz wagt sich an schwierige, umfassende Themen, freilich
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pirscht er sich  vorzugsweise von den Rändern her an sie heran
–  und  wird  dann  doch  sehr  bald  wesentlich.  In  diversen
Beiträgen  befasst  er  sich  mit  Kultur  und  vor  allem
Kulturschwund im Kapitalismus oder beleuchtet flackernd die
partielle Finsternis der „Nekropole Ruhr“, mithin einer in
mancher Hinsicht sterbenskranken Gegend. Gerade der tastende
Gestus des „Versuchs“ bewahrt ihn vor allzu schnellen und
harschen Urteilen, doch vertritt er durchaus seine klaren,
bestens begründeten Meinungen.

Beklagenswerter Zustand der Kultur

Lesenswert sodann auch die literarischen Erkundungen (oftmals
mit  Ruhrgebiets-Bezug),  beispielsweise  zu  Nicolas  Born,
Feridun Zaimoglu, Hilmar Klute, Wilhelm Genazino – und zu
Revierbezügen  bei  Günter  Grass.  Behutsam  und  wunderbar
differenziert  schließlich  die  Würdigung  des  Dichters  Erich
Fried und seiner Widersprüche. Herholz zeigt sich in seiner
ureigenen Domäne längst nicht nur als studierter Germanist,
sondern eben auch als höchst belesener Mensch, der etliche
Protagonisten der Literatur persönlich kennt oder gekannt hat.

Besonders  am  Herzen  liegen  dem  langjährigen  Leiter  des
Literaturbüros  Ruhr  (Gladbeck)  die  –  gar  seltenen,  arg
vermissten oder stets bedrohten – Literaturhäuser der Region.
Beklagenswert,  nicht  nur  aus  Sicht  dieses  Kenners  des
Literaturbetriebs,  ist  überdies  der  Zustand  hiesiger
Literaturfestivals  und  dito  Preisvergaben.

Nicht selten schleicht sich Resignation mitsamt einem gewissen
Galgenhumor  in  seine  Texte.  Es  lässt  sich  allemal
nachvollziehen. Zumal seit den Corona-Zeiten klingt ein vordem
ungeahnter Ton mit hinein – mit Blicken aufs Leben nach der
Lohnarbeit und zu einem Ende hin, das doch bitte noch in
weiterer Ferne liegen möge.

Wie  eingangs  gesagt:  Dies  ist  keine  Rezension.  Aber  eine
nachdrückliche Empfehlung.



Gerd  Herholz:  „Gespenster  GmbH.  Interventionen  aus  dem
Ruhrgebiet“.  Herausgegeben  von  Arnold  Maxwill.  Aisthesis
Verlag, Bielefeld (Reihe Nyland Dokumente, 27). 240 Seiten, 25
Euro.

Mit allen Sinnen eintauchen:
„Kopfüber in die Kunst“
geschrieben von Bernd Berke | 27. Juli 2024

Ferdinand  Spindel:  Schaumraum,  1969/2024,
Ausstellungsansicht aus „Kopfüber in die Kunst“, 2024.
(Foto: Roland Baege)

Eines der Zauberworte im Kulturbetrieb lautet seit einigen
Jahren  so:  „immersiv“.  Nicht  distanzierte,  abwägende
Kunstbetrachtung ist demnach gefragt, sondern ein spontanes
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und möglichst tiefes „Eintauchen“ in die Materie, seien es nun
musikalische,  literarische  oder  bildnerische  Werke.  In
Dortmund, wo nun Kunst speziell für Kinder und deren Familien
aufbereitet wird, sagt man es alltagsnäher: „Kopfüber in die
Kunst“,  lautet  hier  die  fröhliche  Parole.  Die  „Immersion“
steht im Untertitel.

Stationen der Schau sind acht raumgreifende Environments und
Installationen. Solche Arbeiten, durch die man sich bewegen
kann, hat das nunmehr 75 Jahre alte Museum Ostwall unter dem
damaligen  Direktor  Eugen  Thiemann  erstmals  gegen  Ende  der
1960er  Jahre  gezeigt.  Ein  Werk  von  damals,  eine  rosarote
Schaumstoff-Landschaft  von  Ferdinand  Spindel,  ist  für  die
jetzige Ausstellung sorgsam rekonstruiert worden. Jetzt dürfen
vor allem Kinder die höhlenartige Formation sitzend, liegend,
gehend und sonst wie erkunden, sie also aktiv „erobern“. Alles
darf  dabei  berührt  werden.  Einzige  Voraussetzung:  Vorher
sollen die Schuhe ausgezogen und in bereitgestellten Beuteln
verstaut werden.

Wo Kinder das Sagen haben

Den  weiteren  Parcours  darf  man  dann  mit  Schuhwerk
durchschreiten.  Der  Rundgang  ist  ausgesprochen
abwechslungsreich. Falls gewünscht, helfen einige Kinder als
kundige Erklär-Scouts weiter. Sie haben das Sagen.

Die vielleicht eindrucksvollste Arbeit heißt „Chasing Stars in
the Shadow“ (etwa: Sterne im Schatten jagen/fangen, 2022) und
stammt  vom  Koreaner  Joon  Moon.  Buchstäblich  wie  von
Geisterhand bewegen sich virtuelle Figuren, sobald man mit
einer kleinen Laterne durch den Raum geht. Obwohl überwiegend
Grau in Grau getönt, entfalten sich auf den Wänden, an der
Decke und am Boden staunenswert lebendige und überraschend
magische Effekte.



Joon Moin: „Chasing Stars in the Shadow“ (Still), 2021.
(© Joon Moon)

In eine ganz anders geartete, ungleich hellere Kunst- und
Phantasie-Welt führt die Installation „K. E. S.“ (2024) des
dreiköpfigen Künstlerinnen-Kollektivs mit dem hübschen Namen
„Frau  Hermann“.  Ausgehend  von  kunterbunten  Kaleidoskop-
Bildern,  ergibt  sich  ein  Spielraum  mit  vielen  farbigen
Röhrenelementen. Schrecksekunden sind womöglich inbegriffen:
Mit  der  Lizenz  zum  Berühren  habe  ich  eine  dieser  Röhren
angefasst. Sie fiel sogleich zu Boden und ich fürchtete, ich
hätte  die  Kunst  irreparabel  beschädigt.  Die  Künstlerinnen
(Claudia  Terlunen,  Sabine  Held,  Silvia  Liebig)  standen
freilich lachend daneben: „Gar kein Problem!“ Alles lässt sich
kinderleicht wieder neu zusammenfügen. Puh!

Sportstunde im Rathaus

Und so geht es munter weiter – u. a. mit einer filmisch
dokumentierten  Sportstunde,  die  Christian  Jankowski  mit
Schülerinnen  und  Schülern  der  örtlichen  Wilhelm-Röntgen-
Realschule  im  frisch  renovierten  Ratssaal  des  Dortmunder

https://www.revierpassagen.de/133624/mit-allen-sinnen-eintauchen-kopfueber-in-die-kunst/20240624_1414/3_dortmunderu_2_dsc00503_color


Rathauses veranstaltet hat. So bewegt ist es dort wohl noch
nie zugegangen. Im selben Zusammenhang dürfen jetzt im Museum
Hula-Hoop-Reifen erprobt werden – eine Aktion, zu der sich
Jankowski  in  New  York  inspirieren  ließ.  Die  schwingenden
architektonischen  Kreisbewegungen  des  berühmten  Guggenheim
Museums werden gleichsam nebenbei nachempfunden. So jedenfalls
meint es der Künstler.

Jenseits des Alltäglichen

Schnell zeigt sich in der Praxis, dass Kinder tatsächlich
unbefangener mit den Aktions-Angeboten solcher Kunst umgehen.
Erwachsene können hier allerdings gut und gerne „das Kind in
sich“ wiederentdecken. Und es gibt ja auch Arbeiten, die just
eher die erwachsenen Gäste ansprechen dürften, beispielsweise
das  „Environnement  Chromointerférent  Translucide  C“
(1974/2009)  von  Carlos  Cruz-Diez,  der  auch  schon  1968  im
Museum Ostwall eine damals neuartige Installation gezeigt hat.
Die  verblüffenden  Effekte  beruhen  auf  wandelbaren
Farbinterferenzen,  welche  durch  Projektion  auf
lichtdurchlässige Leinwände zustande kommen. Da geht man durch
eine unwirklich flirrende und verspiegelte Welt, in der sich
alles Körperhafte aufzulösen scheint. Eine sinnliche Erfahrung
jenseits des Alltäglichen.

August Macke und Fragen zum Zoo

Schließlich hat auch der „Masterstudiengang Szenographie und
Kommunikation“ (so etwas gibt’s) der Fachhochschule Dortmund
eine Installation erstellt. „un/fenced“ (etwa: un/eingezäunt)
bezieht sich auf ein Hauptwerk der Dortmunder Kunstsammlungen,
August Mackes Gemälde „Großer Zoologischer Garten“ von 1913,
in  dem  sich  Menschen  und  Tiere  sozusagen  gleichberechtigt
begegnen. Angeregt von kritischen Fragen zur Zoohaltung, sind
vor allem monumentale Rundsäulen mit nachgeahmten Tierhäuten
(Leopard, Elefant, Schlange etc.) entstanden, denen sich durch
Berührung entsprechende Laute entlocken lassen. Nur eine nette
Spielerei oder erste Schritte zum anderen Umgang mit Natur?



„Kopfüber in die Kunst. Vom Environment zur Immersion“. Eine
Ausstellung  für  Familien.  Museum  Ostwall  im  Dortmunder  U,
Leonie-Reygers-Terrasse,  44137  Dortmund.  Noch  bis  zum  25.
August 2024. Geöffnet Di, Mi, Sa, So und an Feiertagen 11-18
Uhr, Do/Fr 11-20 Uhr.

www.dortmunder-u.de/museum-ostwall/

___________________________________

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

Zwischen Brontë und O’Neill –
Schauspielhaus Bochum kündigt
Programm für 2024/2025 an
geschrieben von Rolf Pfeiffer | 27. Juli 2024

http://www.dortmunder-u.de/museum-ostwall/
http://www.westfalenspiegel.de
https://www.revierpassagen.de/133949/zwischen-bronte-und-oneill-schauspielhaus-bochum-kuendigt-programm-fuer-2024-2025-an/20240619_2158
https://www.revierpassagen.de/133949/zwischen-bronte-und-oneill-schauspielhaus-bochum-kuendigt-programm-fuer-2024-2025-an/20240619_2158
https://www.revierpassagen.de/133949/zwischen-bronte-und-oneill-schauspielhaus-bochum-kuendigt-programm-fuer-2024-2025-an/20240619_2158


Der Intendant des Bochumer Schauspielhauses Johan Simons und
Chefdramaturgin  Angela  Obst  präsentierten  das  Programm  der
kommenden  Spielzeit  (Foto:  Daniel  Sandrowski/Schauspielhaus
Bochum)

„Ausgewogen“ – hartnäckig setzt sich das Wort fest und lauert
auf  Wiederaufruf,  wenn  man  sich  das  Programm  des
Schauspielhauses Bochum für die kommende Spielzeit durchliest.
Dreimal werden Stücke inszeniert, viermal ist Literatur die
Vorlage;  viermal  richtet  sich  das  Angebot  an  Kinder  und
Jugendliche,  vier  projektartige  Produktionen  schließlich
kreisen um die Themenfelder Ökologie, Frieden, KI. Der Rest
ist unterschiedlich zuzuordnen.

Abhängig von den Zuordnungen kann man auch zu anderen Zahlen
kommen, jedenfalls ist für jeden (und jede!) etwas dabei. Und
einmal mehr ist man dem Hausherrn Johan Simons dankbar dafür,
daß er in Zeiten, in denen „Rechtspopulist*innen immer mehr
Zuspruch“ erhalten, sein Theater nicht zur dumpfen Trutzburg
gegen nämliche macht. Politisch ist sein Theater gleichwohl,
weil es immer politisch ist, wenn es seriös gemacht wird.



Zwei Regiearbeiten für den Chef

Die beiden Regiearbeiten jedenfalls, die der 78-jährige Chef
sich selbst vorgenommen hat, zeigen wohltuende Distanz zur
Tagesaktualität.  Zum  einen  will  er  Eugen  O’Neills  „Eines
langen  Tages  Reise  in  die  Nacht“  herausbringen  (27.
September),  laut  Programmbuch  „eine  Familientragödie,  in
Whiskey getränkt“; zum anderen hat er die Erfolgsautorin Elena
Ferrante für sein Theater entdeckt und wird die Bände 1 bis 5
ihrer  „neapolitanischen  Saga“  zum  Stück  „Meine  geniale
Freundin“ verarbeiten (24. Januar 2025).

Wir warten auf Godot

Alles Weitere sollen die Kollegen richten. Becketts „Warten
auf Godot“ war eigentlich schon für die jetzige Spielzeit
vorgesehen, mußte aber verschoben werden. Nun ist die Premiere
dieser Regiearbeit von Ulrich Rasche für den 6. September
vorgesehen.  Drittes  „richtiges“  Schauspiel  auf  der  Agenda
schließlich  ist  Brechts  „Trommeln  in  der  Nacht“,  Regie
Felicitas Brucker (11. April 2025).

Romane auf der Bühne

Weiter geht es mit den – man will immer Literaturverfilmungen
sagen, aber was wäre richtig? Inszenierungen vielleicht? Also
Literaturinszenierungen.  Lies  Pauwels  wird  sich  recht
freihändig dem Werther widmen (Untertitel, wie passend: „Love
and Death“, Premiere 1. November 2024). „Sturmhöhe“ heißt die
Produktion nach dem gleichnamigen Roman Emily Brontës, die
Claudia  Bossard  realisieren  wird.  Es  ist  ihre  erste
Regiearbeit am Schauspielhaus Bochum, sie gilt als Expertin
für  komplexe  literarische  Texte,  verwandelt  sie  in
eindrucksvolle Bilder und atmosphärische Szenen. Da muß man
gespannt  sein.  Schließlich  steht  in  der  Literaturabteilung
noch Kästners „Fabian oder Der Gang vor die Hunde“ auf dem
Zettel, eine Koproduktion mit der Folkwang Universität der
Künste in der Regie von Thomas Dannemann (31. Januar 2025).



Stücke für Kinder und Jugendliche

Bei den Arbeiten für ein junges Publikum wirken schon die
Titel  selbsterklärend,  „Vier  Piloten“,  „S.U.P.E.R.
Superheld*innen  in  eurem  Klassenzimmer“,  „Das  NEINhorn“…
Schließlich die Befassung mit aktuellen Themen. Wenn es um
„Künstliche Intelligenz – KI“ geht, heißt die Veranstaltung,
köstlicher Scherz, „Frankenstein“, (18. Oktober), „Exit Hambi
– Ein Escape Room zur Rettung der Welt“ nimmt – richtig! –
Bezug  auf  den  Hambacher  Forst  und  wird,  eigentlich  etwas
befremdlich,  vom  Bund  gefördert  (3.  Mai  2025).  „Gundhi“
schließlich – die Schreibweise ist gewollt, im Namen ist eine
Schußwaffe (engl. gun) versteckt – ist eine Produktion von De
Warme Winkel aus Holland, die kritisch fragt, was uns der
Frieden wert ist.

Illustre Gäste

So viel zum Bochumer Programm in Kürze, ohne Anspruch auf
Vollständigkeit. Außerdem kommen einige sehr attraktive Gäste:
Max  Goldt,  Frank  Goosen,  Lars  Eidinger  u.a.  Und  Norbert
Lammert, ehemals Bundestagspräsident und bekennender Bochumer,
wird  im  Format  „Ein  Gast.  Eine  Stunde“  wieder  sehr
persönliche,  spannende  Vieraugengespräche  führen.

Weitere Informationen: www.schauspielhausbochum.de

Der  betonierte  Horror
asiatischer  Ballungsräume,
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oder:  Warum  das  Ruhrgebiet
gar nicht so übel ist
geschrieben von Rolf Pfeiffer | 27. Juli 2024

Verwechselbare Aussicht: Blick auf einen Teil Tokios (Bild:
rp)

Ich bin in Asien gewesen. Kreuzfahrtschiff. Hong Kong und
Shanghai,  Südkorea  und  Taiwan,  vor  allem  aber  Japan.  Mit
wenigen  Ausnahmen  immer  in  Städten,  in  großen  Städten,
Megastädten – Großräume, nüchterner ausgedrückt, in die das
Ruhrgebiet  drei-,  vier-,  fünfmal  hineinpassen  würde.
Hochstraßen auf mehreren Etagen, Hochbahnen, Hochhäuser und
bei letzteren der unübersehbare Wettbewerb, wer den Größten
hat, den größten Wolkenkratzer.

Das, was man sonst in Fernost so sucht, Gärten, Schreine,
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Historie,  mickert  irgendwo  in  der  Ecke  oder  wird  von  der
Stadtautobahn überdonnert. Deprimierender Gedanke des ersten
Tages und vieler folgender: Hier möchtest du nicht leben.

Wahrnehmungen eines europäischen Touristen

Natürlich  sind  diese  meine  touristischen  Wahrnehmungen,
gelinde  gesagt,  ausschnitthaft  und  oberflächlich.  Aber  wie
sollte ich mich annähern, wenn nicht so? Meine Passagen, um
einmal  ganz  elegant  den  Titel  dieses  Blogs  ein  wenig  zu
drehen, waren die mit Schiff, Bussen und Taxen durch einen
anderen Teil der Welt, und nun reizt das transkontinentale
Vergleichen.

Darum ist es im Revier so schön

Warum also ist es im Revier so schön? Weil, einfach gesagt,
die  Proportionen  sehr  viel  menschlicher  sind.  Weil  die
Hochhäuser bei uns noch sehr abzählbar sind und es hoffentlich
bleiben werden. Auch in modernen Gewerbegebieten, Phoenix West
in  Dortmund  beispielsweise,  sind  die  Gebäudegrößen
vergleichsweise moderat, der rostige alte Hochofen, den man
als schwerindustrielles Memento auf dem Gelände hat stehen
lassen, überragt sie. Opländers wuchtiger Verwaltungsriegel,
gelegen streng genommen ja noch vor dem Gewerbegebiet, zeigt
solitäre Proportion und Eleganz, und daß man dem etagenhohen
Gewinde  des  Künstlers  Jörg  Wiele,  das  früher  in  der
abgerissenen  Hauptverwaltung  hing,  einen  neuen  etagenhohen,
von der B 54 aus gut sichtbaren Glaskasten gegönnt hat, ehrt
die  Firmenleitung.  Für  Nicht-Dortmunder:  Opländer  ist  die
Firma  Wilo,  die  ihr  Geld  weltweit  vorwiegend  mit
Heizungspumpen  –  und  Wärmepumpen  –  verdient.



Wohnbebauung an Tokios bedeutendsten Fluß
Sumida. (Foto: rp)

Viel Grün

Thema Wohnen. Das Revier hat ja eine ausgesprochen vielfältige
Siedlungsstruktur. Eigenheim mit etwas Grün ist wohl immer
noch am beliebtesten, am ehesten, aber nicht nur, realisierbar
an den südlichen, östlichen und vor allem nördlichen Rändern;
Kreis  Unna  also  bis  weit  hinein  ins  Münsterland,  aus  der
Dortmunder Perspektive.

Jede Ruhrgebietsstadt, auch die (mal wieder so ein Superlativ,
der  knirscht,  ich  bitte  um  Entschuldigung:)  verschuldetste
noch,  hat  aber  auch  ein  oder  mehrere  sehr  schöne
Villenviertel, ebenso, allen Zerstörungen im 2. Weltkrieg zum
Trotz,  ihre  gründerzeitlichen  Straßenzüge  mit  phantasievoll
rhythmisierten und ausgeschmückten Fassaden. Gewiß, vielerorts
gibt es das eben auch nicht mehr, und verschwunden ist es erst
lange nach dem Krieg. Aber in Asien scheint man das Alte
ungleich brutaler entsorgt zu haben. Auf der vor-vorletzten
Documenta in Kassel hatte der chinesische Künstler Ai Wei Wei
alte Stühle aufgehäuft, viele alte Stühle, Jahrhunderte alt,
gerettet  aus  den  alten  Vierteln,  die  in  China  der
„Stadterneuerung“ zum Opfer gefallen waren. Ein Mahnmal, ganz



fraglos,  für  das  Material  aber  wohl  auch  in  Taiwan  oder
Südkorea zu bekommen gewesen wäre. Japan wirkt – wie gesagt,
oberflächliche Wahrnehmungen eines Touristen – etwas weniger
aggressiv  entwickelt.  Einige  alte  Häuser  mehr,  etwas  mehr
Grün, ein paar alte Viertel die man läßt, wie sie in den 50er
Jahren schon waren.

Geschäftstraße  in  einem  50er-Jahre-Viertel
Tokios. Auch für das Auto ist noch ein wenig
Platz. (Foto: rp)

Anders wohnen

Nun hat man in Japan auch in der Vergangenheit anders gewohnt
als in Europa; der größte Teil des Landes ist subtropisch, was
Heizkosten  spart.  Andererseits  sind  Erdbeben  ein  häufiges
Ärgernis, dem man baulich erst seit wenigen Jahrzehnten Paroli
bietet,  mit  intelligenter  Technik,  und,  so  jedenfalls  der
Eindruck von etlichen Rohbauten, mit vielen Diagonalstrukturen
in  der  Konstruktion.  Was  in  früheren  Zeiten  aus  Stein
errichtet wurde, überlebte oft nicht lange, weshalb Holz ein
traditioneller Baustoff ist. In schlicht gebauten Häusern also
wohnen viele Menschen, und weil ein eigener Stellplatz in



vielen Städten Vorschrift ist, muß oft auch das Auto noch in
die Behausung passen. Man sieht viel gehobene Mittelklasse in
engen  Straßen  vor  nicht  sehr  stabil  wirkenden  Behausungen
stehen, ein etwas absurdes Bild für europäische Augen.

Einfache Wohnungen

Vielleicht hat der geneigte Leser, die geneigte Leserin ja Wim
Wenders’ schönen Film „Perfect Days“ über einen Tokioter WC-
Putzmann gesehen, der in guter Eigenschwingung lebt und ein
ebensolches japanisches Haus (Hütte?) bewohnt. Es scheint mir
ebenso authentisch zu sein wie es der Getränkeautomat davor
ist; in Japan stehen sie, oft auch zu mehreren, buchstäblich
an jeder Ecke.

Wo wir schon beim Thema sind: Machen wir bei den japanischen
Klos weiter, nicht den High-Tech-Tempeln aus dem Wenders-Film,
sondern den „einfachen“ öffentlichen und den gastronomischen.
Da  haben  sie  wirklich  die  Nase  vorn,  die  Japaner.
Warmwasserstrahlreinigung,  die  sich  zudem  individuell
ausrichten läßt, scheint überall selbstverständlich zu sein,
und selbstverständlich auch ist der Sitz elektrisch beheizt.
Man  kann  sich  daran  gewöhnen,  wenn  erst  einmal  der
Zwangsgedanke  blasser  wird,  daß  hier  kurz  vorher  jemand
anderes gesessen hat.

Messer und Gabel für alle

In einem landestypischen Imbiß übrigens, kleine Episode am
Rande,  wo  man  dankenswerterweise  am  Tresen  sitzen  konnte,



hatten sie ebenfalls so ein Superklo. Aber leider nur eine
Gabel, ansonsten Stäbchen. Fünf Minuten später gab es dann
aber Gabeln für alle, von uns erbeten und vom gastronomischen
Nachbarn flott organisiert. Als überaus nützlich erwiesen sich
nicht nur in dieser Situation die Übersetzungsprogramme für
mobile Telefone, Schrift und Sprache, die immer besser werden
und  die  alle  auf  ihren  Telefonen  hatten,  wir  deutsche
Touristen ebenso wie unsere japanischen Wirtsleute. Mit ihrer
Hilfe  konnten  wir  auch  glaubhaft  darlegen,  daß  uns  am
freundlicherweise eingedeckten Tisch nicht gelegen war; in die
Hocke kommen wir Ü70er nur mit Mühen, und wieder hoch gleich
gar nicht. Das haben sie natürlich verstanden.

Liebenswerte Menschen

Überhaupt, die Freundlichkeit. Asiaten, Japanern zumal, sagt
man  ja  eine  Freundlichkeit  nach,  die  an  Unterwürfigkeit
grenzen soll. Meine zweite, etwas gegenläufige Erwartung war,
daß das Land von lauter sehnigen, humorlosen Kampfsportmönchen
bevölkert ist, wie man sie aus dem Kino kennt. Tatsächlich
aber  traf  ich  immer  wieder  freundliche,  höfliche,
interessierte Menschen, und ein, zwei Gespräche auf der Straße
kamen nur deshalb nicht zustande, weil ich des Japanischen in
Schrift und Sprache ebenso unmächtig war wie mein jeweiliges
Gegenüber des Englischen. Das war Mal um Mal sehr schade, und
vielleicht sollte man im nächsten Leben Japanisch wählen statt
Französisch. Steht aktuell nicht zur Entscheidung an.

Taxifahren in Tokio

Sehr  empfehlenswert  übrigens  ist  das  Taxifahren  in  Japan.
Höfliche und korrekte, meistens etwas ältere Herren mit weißen
Handschuhen, Krawatte und Dienstmütze führen die Fahrzeuge,
und  unter  übermäßigem  Respekt  für  innerstädtische
Geschwindigkeitsbeschränkungen  leiden  sie  erkennbar  nicht.
Vier Personen können mitfahren, weshalb Taxi dann nicht sehr
viel teurer als U-Bahn ist. Und man sieht natürlich mehr.
Übrigens gelten Trinkgelder in Japan als unüblich (werden aber



durchaus  angenommen).  Als  Taxen  fahren  noch  immer  viele
Toyotas  aus  den  Achtzigern,  mit  viel  Platz  und  einem
Bildschirm in der Kopfstütze des Fahrers, über den, für hinten
Sitzende,  pausenlos  Werbung  läuft.  Den  (übrigens  recht
flüssigen) Verkehr sollte der kontinentaleuropäische Fahrgast
nicht sonderlich beachten, auch wenn der schwere Unfall auf
der nächsten Kreuzung unausweichlich scheint. In Japan wird
links gefahren, deshalb sieht das manchmal so gefährlich aus.

Das kleine Trittbänkchen

Zum  Thema  Aufmerksamkeit  und  Hilfsbereitschaft  noch  eine
kleine  touristische  Beobachtung.  In  Japan  (nach  meiner
Beobachtung auf dieser Reise: nur in Japan) stellen die Fahrer
der Reisebusse ein kleines Trittbänkchen auf den Asphalt, das
den Touristen das Besteigen des Busses problemlos ermöglicht.
So soll es sein!

So schnell wie eine Pistolenkugel

Richtig, es ging ja um den Vergleich von Ballungsräumen. In
Japan werden sie mit Höchstgeschwindigkeit von den „Bullet
trains“ durchfahren, quasi „durchschossen“. Denn Bullet Train
wäre  wörtlich  zu  übersetzen  mit  Pistolenkugel-Zug,  und  so
etwas ist auch gemeint: gleich einem abgeschossenen Projektil
schießen die Züge aus dem Umland in die Zentren und zurück,
was den Pendlern viel Zeit spart. In kleinerem Stil könnte man
so etwas doch auch bei uns machen, zwischen Düsseldorf und dem
Duisburger Problemstadtteil Marxloh vielleicht? Drei-, viermal
so schnell wie der RRX? Ist nur so ein Gedanke, aber die
grassierende Wohnungsnot bei uns wird man nur durch den Bau
neuer  Stadtviertel  abmildern  können,  die  dann,  ebenso  wie
manche  „abgehängte“  Stadteile,  mit  schnellen
Schienenverbindungen  an  die  Metropolen  angeschlossen  werden
könnten, müßten.

Die Bahn

Eisenbahn in Japan ist übrigens ganz überwiegend die äußerst



gut beleumundete Personeneisenbahn. Zehnmal so viele Japaner
wie Deutsche nehmen den Zug – dafür werden in Deutschland
knapp zehnmal so viele Güter auf der Schiene bewegt wie in
Japan, entnehme ich einer Statistik der japanischen Botschaft.
Einiges geht auf dem Seeweg – Japan ist Inselland -, das
meiste aber geht über die Straße. Deshalb haben die Japaner,
ist zu lesen, jetzt das gleiche Problem wie wir, die LKW-
Fahrer  werden  knapp.  Und  das  ist  jetzt  kein  so  tolles
Schlußwort, aber auch dieser Aufsatz muß sein Ende finden.

 

Ein  Grundklang  für
Generationen:  Bochums
Jugendsinfonieorchester
feiert  sein  50-jähriges
Bestehen
geschrieben von Anke Demirsoy | 27. Juli 2024
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Norbert  Koop  leitet  das  Jugendsinfonieorchester  der  Stadt
Bochum  seit  1999.  Seit  2019  ist  er  zudem  Leiter  der
Musikschule.  Er  hat  einen  Lehrauftrag  an  der  Folkwang
Universität  der  Künste  und  arbeitet  als  Dozent  für
Orchesterdirigieren  an  der  Bundesakademie  in  Trossingen.
(Foto: privat)

Lassen wir die Festtags-Floskeln. Verzichten wir einfach mal
auf die Rede von der talentierten Jugend, auf das Lob der
Nachwuchsförderung, auf das Wortgeklingel von der kulturellen
Bildung und vom städtischen Musikleben. Erst hinter solchen
Phrasen  zeigt  sich,  weshalb  das  nunmehr  50  Jahre  alte
Jugendsinfonieorchester der Stadt Bochum die Kinder so vieler
Familien geprägt hat – und das über Generationen. Weshalb die
Ehemaligen,  die  der  aktuelle  Dirigent  Norbert  Koop  zum
gemeinsamen  Jubiläumskonzert  im  Anneliese  Brost  Musikforum
eingeladen hatte, 30 und 40 Jahre später noch von einer Zeit
schwärmen, die sie unvergesslich nennen.

Erinnerungen  an  Auslandsreisen  in  die  Partnerstädte  werden
wach, an die alljährliche Orchesterwoche in den Herbstferien,
die willig geopfert wurden, um acht Stunden am Tag zu proben.
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In  einem  kleinen  Nest  im  Sauerland  nahmen  Ouvertüren,
Sinfonien  und  Solokonzerte  langsam  Gestalt  an.  Sie  wurden
erarbeitet, teils regelrecht erkämpft unter der Leitung des
charismatischen  Orchestergründers  Guido  van  den  Bosch.  Der
Geiger  und  Dirigent  konnte  erschreckend  streng  sein,  ließ
heikle Stellen pultweise, ja sogar einzeln vorspielen. War
diese Bloßstellung für den Einzelnen beschämend, ging es dem
Kollektiv manchmal nicht besser. Wenn van den Bosch fand, dass
nicht genug geübt worden sei, konnte es geschehen, dass er
Proben rigoros abbrach und das gesamte Orchester nach Hause
schickte.

Orchestergründer  Guido  van  den
Bosch  wirkte  nicht  nur  am
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Dirigentenpult  prägend.  Viele
Lebensläufe  wurden  durch  seine
Arbeit  beeinflusst.  (Foto:
privat)

Gleichwohl kannten nahezu alle Kinder und Jugendlichen, die in
Bochum ein Instrument lernten, nur ein Ziel: Mitglied im JSO
zu werden, endlich mitspielen zu dürfen in diesem verrückten
Haufen,  in  dem  van  den  Boschs  Meisterschülerin  Clarissa
Forster mit dem Violinkonzert von Felix Mendelssohn Bartholdy
brillierte und Jugendliche von unterschiedlicher Begabung zu
einer  verschworenen  Gemeinschaft  wuchsen.  Unermüdlich
unterrichtend  und  dirigierend,  weckte  van  den  Bosch  mehr
Verständnis  für  das  Genie  großer  Komponisten,  als  jeder
Schulunterricht vermocht hätte. Wie Chaos sich unter seiner
Stabführung zur Kunst fügte, war schiere Magie.

Schon immer war das JSO das „Flaggschiff“ der Musikschule.
Seine Leistungsfähigkeit ist bis heute erstaunlich konstant
geblieben. Viermal hintereinander konnte das JSO seit 2007
beim Landesorchesterwettbewerb NRW 1. Preise erringen und sich
damit  jeweils  für  den  Deutschen  Orchesterwettbewerb
qualifizieren. Auch auf der Bundesebene des alle vier Jahre
stattfindenden Wettbewerbs erzielte es sehr gute Ergebnisse.

Manches ist heute aber auch anders als zu Beginn der 1970er
Jahre. Bei den Proben der aktuellen JSO-Besetzung geht es
deutlich ruhiger zu: Wenn der Dirigent unterbricht, greifen
die  meisten  zum  Handy,  statt  mit  dem  Pultnachbarn  zu
schwatzen. Selbstredend hat sich auch die Pädagogik verändert.
Appelle zum Üben mag es noch geben, aber Bloßstellung vor dem
Rest der Gruppe ist ausgeschlossen. Die aktuellen Mitglieder
treten  ihrem  Dirigenten  Norbert  Koop  nicht  respektlos
gegenüber,  zeigen  aber  manchmal  Selbstbewusstsein.  Auch  im
Repertoire ist ein leichter Wandel zu verzeichnen: Filmmusiken
wie  „Jurassic  Park“  von  John  Williams  hätten  es  damals
vielleicht nicht ins Programm geschafft.



Erst 1994 komponiert wurde der Tanz Nr. 2 („Danzón“) aus der
Feder des mexikanischen Komponisten Arturo Marquéz, bekannt
geworden  durch  die  Europatourneen  des  Simón  Bolívar
Jugendsinfonieorchesters  aus  Venezuela.  Dieses  Stück  bildet
den  gut  gelaunten  Auftakt  für  das  Jubiläumskonzert  im
Anneliese Brost Musikforum, das an diesem Abend eintrittsfrei
zugänglich ist. Das JSO zeigt sich in guter Spiellaune: Das
Schlagzeug zaubert mit Klanghölzern und Ratsche karibisches
Flair,  ein  Klaviersolo  bringt  Anklänge  von  Barmusik.
Blechbläser  und  Streicher  laden  die  lateinamerikanischen
Rhythmen  mit  Energie  und  Lebensfreude  auf.  Die  Trompeten
schmettern,  die  Posaunen  leisten  sich  ein  übermütiges
Glissando.

Benjamin  Völkel,  einst
Schüler  an  der
Musikschule Bochum, hat
heute  die  Soloposition
für  Englischhorn  beim
NDR  Elbphilharmonie
Orchester (Foto: privat)

Mit  dem  Oboenkonzert  des  Ungarn  Frigyes  Hidas  tritt  der
Bochumer Benjamin Völkel auf. Einst Schüler der städtischen
Musikschule, konnte er sich 2022 eine Solistenstelle beim NDR
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Elbphilharmonie Orchester erspielen (Englischhorn). Eine tolle
Erfolgsgeschichte, die niemanden wundern kann, der an diesem
Abend  zuhört.  Völkels  Oboenton  ist  schlank  und  elegant,
biegsam und farbenreich. Wie sehr er das Instrument technisch
beherrscht, zeigt sich in den Ecksätzen, die er höchst beredt
und beweglich gestaltet. Im Andante scheint ein Verwandter von
Debussys berühmtem „Faun“ herüber zu grüßen. Zum Flirren der
Streicher  öffnet  sich  eine  akustische  Landschaft,  in  der
Völkel in aller Ruhe Melodien nachsinnt. Sommerlich träge und
entspannt klingt das, beinahe wie ein Schattenplatz in der
Mittagshitze.

Nach der Pause wird es eng auf der Bühne. Vereint mit etwa 40
Ehemaligen wächst das Kollektiv auf 120 Köpfe. Jetzt ähnelt
die Besetzung einem Fall von Größenwahn: neun Klarinetten,
zehn Hörner, elf Bratschen, 15 Celli, 38 Geigen. Viele Blicke
richten sich an diesem Abend auf die junge Bratschistin Naomi
Cichon,  die  ihre  Instrumentengruppe  mit  dem  gleichen  Elan
anführt, wie es ihr Großvater Teisuke Shiraga lange Jahre bei
den Bochumer Symphonikern tat. Ihre Mutter Kazuko sitzt in den
zweiten Geigen, Tochter Mika spielt in der ersten Violine mit.
Mancher Gedanke geht an diesem Abend auch an Kazukos Schwester
Fumiko, der leidenschaftlichen Pianistin, die einst Mozart-und
Beethoven-Konzerte mit dem JSO spielte und leider viel zu früh
verstarb.



Probenarbeit  im
Vorfeld  des
Jubiläumskonzerts.
(Foto: privat)

Einige  Paradestücke  des  „alten“  JSO  stehen  nun  auf  dem
Programm: die Meistersinger-Ouvertüre von Richard Wagner, die
„Ungarischen Tänze“ Nr. 1 und 6 von Johannes Brahms liegen
manchen Ehemaligen noch in den Fingern. Jetzt spielen 50- und
60-Jährige  an  einem  Pult  mit  17-  und  18-Jährigen.  Die
Generationen ziehen am gleichen Strang, die Freude springt auf
das  Publikum  über.  Mit  Edward  Elgars  berühmtem  „Pomp  and
circumstance“-Marsch  als  Zugabe  erreicht  die  Feststimmung
stolze Höhen.

Blumen und „Merci“-Schokolade erhält Nobert Koop als Dank vom
Orchester. Ihm und seinen nicht minder engagierten Kolleginnen
und  Kollegen  an  der  Musikschule  Bochum  –  viele  von  ihnen
ehemalige JSOler – ist es zu verdanken, dass es noch immer
genug  Jugendliche  gibt,  die  in  ihrer  Freizeit  Orchester
spielen statt World of Warcraft oder Grand Theft Auto. Um die
musikalische Bildung im Land, die durchaus Anlass zur Sorge
gibt, wäre es ohne sie noch weit schlimmer bestellt.

https://musikschule-bochum.de/termin/50-jahre-jugendsinfonieor
chester/
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Seltsame  Artikel-Serie  über
Zwangsversteigerungen
geschrieben von Bernd Berke | 27. Juli 2024

Wie sich schon die Überschriften ähneln – RN-Ausrisse
aus dem Dortmunder Süden.

Leute, Leute, was soll das denn bloß wieder werden? Etwa eine
Artikel-Serie? Das wäre ein Unding sondergleichen.

Die  Rede  ist  mal  wieder  vom  oftmals  dürftigen  Dortmunder
Lokalteil der Ruhrnachrichten (RN), der einen leider auch als
Dreingabe  in  der  WAZ  verfolgt.  Während  aus  Innen-  und
Gesamtstadt  zuweilen  akzeptabel  berichtet  wird,  franst  das
Ganze vor allem auf den Stadtteil-Seiten häufig ins Abstruse
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aus; so jetzt mit der neuen Marotte, anstehende Immobilien-
Zwangsversteigerungen  zum  redaktionellen  Erzählstoff
umzufrisieren.

Wie bitte? Jawohl. Was sonst nur in den amtlichen Mitteilungen
steht, wurde jetzt für den Dortmunder Süden gleich an drei
aufeinander folgenden Tagen von einem Mitarbeiter (dessen Name
hier  gnädig  verschwiegen  sei)  als  durchaus  verzichtbarer
„Lesestoff“ aufbereitet. Mit allem Drum und Dran: Ort und
Zeitpunkt der Auktion im Amtsgericht, Verkehrswert, Details
zur Bauweise und Ausstattung, zum Zustand des Objekts – und
mit konkreter Adresse. Damit die Nachbarschaft auch Bescheid
weiß, wer sich eventuell das Haus nicht mehr leisten kann.
Wozu sonst eine Zwangsversteigerung?

Bei einem der Objekte erfahren wir gar, es sei „teilweise ohne
erforderliche  Baugenehmigungen“  errichtet  worden.  Es
beschleicht einen eh das Gefühl, dass eine solche Art des
Berichtens aus zweiter Hand in rechtliche Grauzonen führen
könnte. Als schwante ihm selbst dergleichen, beruft sich der
Autor auch alle paar Zeilen auf den Wortlaut der jeweiligen
Gutachten.  Sprich:  Der  journalistische  Eigenanteil  tendiert
gegen Null. Böswillig könnte man von partiellem „Abkupfern“
sprechen.

Sprachlich wirkt das schnellfertige Gebräu ohnehin reichlich
unbeholfen. Die Häuser kommen – wie originell – jeweils „unter
den  Hammer“,  der  staubtrockene  Kanzleistil  der  Gutachten-
Vorlagen  blinkt  trotz  arg  bemühter  Umformulierungs-Versuche
noch durch.

Womöglich  billigt  sich  der  RN-Mitarbeiter  eine  spezielle
journalistische Leistung zu. Mehrfach heißt es jedenfalls, das
Versteigerungs-Gutachten  „enthülle“  gewisse  Details,  als
hätten wir es hier mit investigativer Recherche zu tun. Eine
der Immo-Geschichten (der sublokale „Aufmacher“) erscheint mit
vollem  Autorennamen,  ein  andermal  lässt  er  (oder  die
Redaktion) es beim Kürzel bewenden. Beim dritten Anlauf steht



er wieder namentlich in ganzer Autorenherrlichkeit da.

Man mag es kaum glauben: Tatsächlich wird die Serie heute mit
einem dritten Beitrag fortgesetzt, wiederum als Aufmacher der
Stadtteilseite und mit voller Nennung desselben Autors, der
auch stets zu den Häusern fährt und sie (mehr schlecht als
recht) ablichtet.

Es steht zu vermuten, dass sich Teile des eh nicht verwöhnten
Lesepublikums verwundert die Augen reiben. Hat er etwa schon
wieder…? Ja, er hat. Vielleicht fragen sie sich in den anderen
Stadtteil-Redaktionen  ja  schon,  ob  sie  sich  das  tägliche
Blattmachen auch auf ähnliche Weise erleichtern sollen.

Wir aber warten schon ausgesprochen ungespannt auf die morgige
Ausgabe.

 

 

Schuld sind immer die anderen
–  zweimal  jugendliches
Schicksal  bei  den
Ruhrfestspielen
geschrieben von Rolf Pfeiffer | 27. Juli 2024
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Szene  aus  „The  Silence“:  Dimitrij
Schaad gibt den Autor und Regisseur
Falk  Richter.  (Foto:  Gianmarco
Bresadola  /  Schaubühne  Berlin  /
Ruhrfestspiele)

Das Schauspiel-Programm der diesjährigen Ruhrfestspiele ist,
sagen wir mal: vielfältig. Für alle ist was dabei, derzeitige
politische  Pflichtthemen  werden  artig  abgearbeitet,  auch
Solistisches ist dazwischen. Doch Begeisterung will sich nicht
recht einstellen.

Das  hat  natürlich  wesentlich  damit  zu  tun,  daß  fast  alle
Produktionen  vorher  schon  hier  und  da  zu  sehen  waren,
kritisiert, eingeordnet und abgehakt wurden. Warum sollte man
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genauer noch hinsehen, wenn schon die Kritik abriet? Der Autor
dieser  Zeilen  jedenfalls,  der  sich  oft  lieber  an  alte
Theaterzeiten  erinnert  statt  dem  Neuen  entgegenzufiebern,
wähnte sich nur selten in der Notwendigkeit, einmal persönlich
reinzuschauen bei den Ruhrfestspielen.

Mit Eidinger und Brecht

Gut,  ich  war  bei  Eidinger.  Schnell  will  man  sagen,  wie
wahnsinnig,  wie  irre  er  ist,  aber  das  sind  Stanzen,  die
eigentlich gar nichts bedeuten. Wenn stattdessen aber Vokabeln
wie „intensiv“ oder „nuancenreich“ ins Spiel kommen ist klar,
daß diese blaß und unzulänglich sind. Aber Besseres fällt mir
im Moment nicht ein. Eidinger ist eben ein Erlebnis, ganz
präsent,  dünnhäutig,  verletzlich,  aber  auch  verführerisch,
schelmisch.  Zudem  ist  er  ein  Schauspielkünstler  mit
ausgeprägter Tagesform, ganz genau weiß man nie, was einen
erwartet.  In  Recklinghausen,  wo  er,  mit  musikalischer
Begleitung, aus Bertolt Brechts „Hauspostille“ las und sang,
war er gut beieinander, und mit dem Vortrag von Stücken aus
der  Dreigroschenoper  schuf  er  Momente  beglückender  Nähe.
Brecht,  Dreigroschenoper,  das  sind  Ortsmarken  dramatischer
Sozialisation. Aber um Lars Eidinger soll es hier eigentlich
gar nicht gehen.

Diese unheimliche Ruhe

Gesehen habe ich „The Silence“ von Falk Richter und „Die Wut
die bleibt“ nach dem Roman von Mareike Fallwickl. Fangen wir
mit Richter an. Sein Stück erlebte die Erstaufführung „in
neuer Version“ im November 2023 an der Berliner Schaubühne,
eine erste Adresse im Land. Richter, umtriebiger Theatermann,
ist unter anderem und insbesondere Leitender Regisseur an den
Münchener  Kammerspielen.  Seine  „Silence“  wird  als
autobiographisches Einpersonenstück gegeben, Dimitrij Schaad
schlüpft in des Autoren Rolle; einige Male ist aber auch Herr
Richter selbst zu sehen, in Filmeinspielern, wenn er seine
alte Mutter befragt. Denn darum geht es: Um die unheilige Ruhe



(daher der Titel), die Richter als Heranwachsender bei seinen
Eltern  fand,  um  schmerzlich  empfundene
Kommunikationsverweigerung.

Die Mutter hat viel durchgemacht

Es  geht  um  das  Schweigen  des  Vaters,  der  sehr  spät  aus
russischer Kriegsgefangenschaft heimkehrte und sich in seiner
Alt-Familie nicht mehr zurechtfand, der pausenlos fremdging
(was für ein Wort…), früh starb und von seiner Frau – Falk
Richters Mutter – in den Tod gepflegt wurde. Vor allem aber
geht es Richter um die Mutter selbst, die aus Westpreußen
flüchten mußte, so wie viele andere Flüchtlinge schrecklichste
Dinge erlebte, viel zu früh schwanger wurde, die Schule nie
beenden konnte, keinen Beruf erlernen konnte, später den sehr
viel  älteren  Ehemann  ertragen  mußte  und  die  über  all  das
hinweggeht, als wäre es nichts. Der prügelnde Mann durfte nie
ein Thema sein, die Homosexualität des Sohns wurde ignoriert,
Verleugnung und Totschweigen wurden früh schon Zentralbegriffe
in  der  Beziehung  von  Mutter  und  Sohn.  Gleichzeitig  aber
kontrollierte sie ihn, spionierte ihm nach, las Briefe und
Tagebuch. Und so weiter.

Viele Vorwürfe

Richter nun, und das ist so etwas wie der „Aufhänger“ für
seine Recherchen, nimmt an sich wahr, daß er die verleugnenden
wie zwanghaft kontrollierenden Verhaltensweisen seiner Mutter
zunehmend  zu  übernehmen  scheint,  und  das  will  er  durch
akribisches  Aufarbeiten  seiner  Vergangenheit  für  sich
thematisieren.  Es  ist  viel  Vorwurf  in  den  eingespielten
Filminterviews, und das eine oder andere, was der Sohn der
Mutter vorwirft, muß sie auch eingestehen. Aber es ist auch
ein etwas unredlicher Ton in alledem.



Tröstliche Massenszene im Stück „Die Wut, die
bleibt“  vom  Schauspiel  Hannover.  (Foto:
Kerstin  Schomburg,  Staatstheater  Hannover,
Ruhrfestspiele Recklinghausen)

Trauma

Neues in einem quasi nachrichtlichen Sinn hat Richter nicht zu
erzählen. Krieg, Vertreibung, Kriegs-gefangenschaft usw. haben
viele  Millionen  Menschen  traumatisiert,  zahlreich  sind  die
Berichte, umfangreich ist die Forschung. Auch das Phänomen der
transgenerativen Traumata (also sozusagen die Fortschreibung
unbewußter  Traumaerfahrung  über  Generationen  hinweg),  das
Richter  zunehmend  an  sich  wahrnimmt,  ist  wissenschaftlich
recht gut beschrieben und untersucht. Lediglich irritiert, daß
es  hier  einen  Mann  vom  Jahrgang  1969  trifft.  Die
Auseinandersetzung  muß  dann  ja  in  den  80er,  90er  Jahren
stattgefunden haben, als alles schon viel freier, toleranter,
besprechbarer war als in den muffigen Sechzigern. Jedenfalls
nach der eigenen Erinnerung.

Ein bißchen undankbar ist er schon

Nun, das Leben ist kein Ponyhof, sondern eigentlich immer eine
Abfolge von Hochs und Tiefs, von schwachen und von starken
Phasen, und bevor der Schwadroniermodus sich voll entfaltet,



machen  wir  lieber  einen  Punkt.  Jedenfalls  befremdet,  wie
Richter seinen Eltern und in Sonderheit seiner noch lebenden
Mutter alle Defizite vorwirft, die ihm für seinen Lebensweg
vorgeblich  aufgepackt  worden  sind.  Da  wird  eine
Vollversorgungsmentalität erkennbar, die zu geißeln ist. Warum
ist er dieser Frau nicht einfach dankbar dafür, daß er mit
ihrer Hilfe wurde, was er ist? Er sollte mit Demut und Respekt
vermerken, daß er eben auch einiges abbekommen hat von ihrer
Stärke, ihrer Strukturiertheit, ihrer Resilienz.

Verprügelt

Doch  für  Richter  scheint  nicht  nur  die  Mutter  in  der
Bringschuld zu sein, sondern die ganze Gesellschaft, die, im
Grunde ein etwas fahriger Exkurs innerhalb des Stücks, dem
Schwulen  die  Hilfe  verweigert,  wenn  er  zusammengeschlagen
wird.  Zur  erregt  erzählten  Episode  laufen  über  den
Bühnenhintergrund Filmbilder aus einer Eigenheimgegend, wo, so
soll man es wohl deuten, die Spießer und die Schwulenfeinde
leben.  Und  man  hat  den  Eindruck,  daß  es  den  übrigens
hinreißend  agierenden  Dimitrij  Schaad  auf  der  Bühne  etwas
irritiert, als niemand klatscht, wenn er wütend und wortreich
die Leiden der LGBTQ-Menschen beklagt. Für die Recklinghäuser
gehört seine Wutrede wohl einfach zum Stück, man fühlt sich
nicht sonderlich agitiert. Und denkt sich vielleicht, daß auch
Heteros Opfer von Gewalttaten werden, es ist eigentlich mehr
eine Frage des Alters als der sexuellen Orientierung.

Was einem eigentlich zusteht

Vorwurfsvolles Einfordern von Benefits, die einem eigentlich
zustehen und die einem von der Gesellschaft, den Müttern, den
alten weißen Männern oder wem auch immer vorenthalten werden –
so könnte man vielleicht die mentale Grundierung umschreiben,
die Richters „The Silence“ ebenso eigen ist wie dem anderen
Stück dieses Wochenendes: „Die Wut die bleibt“, Gastspiel des
Schauspiels Hannover, uraufgeführt im August 2023 in Salzburg.
Stück  wie  Roman  beginnen  mit  dem  suizidalen  Balkonsprung



Helenes, Mutter dreier Kinder. Es war alles zu viel für sie.
Und  das  Leben  geht  weiter,  nur  wie?  Eine  treu  sorgende
Nachbarin ist im Spiel, ihr Lover, Helenes Witwer, vor allem
aber die 15jährige Tochter, die sich in ihrer schmerzlichen
Orientierungslosigkeit  einer  gewalttätigen  Mädchenbande
anschließt. Man muß um sie fürchten.

Die Nachbarin und ihr Lover (Foto: Kerstin
Schomburg,  Staatstheater  Hannover,
Ruhrfestspiele  Recklinghausen)

Vergewaltiger verprügeln

Der Selbstmord der Mutter wie auch die Unterdrückung der Frau
zu  allen  Zeiten  und  in  nahezu  allen  Lebenslagen  sind  der
Humus,  auf  dem  die  „feministische“  Wut  der  15-Jährigen
gedeiht. Die Mädchengang verprügelt Männer, die es verdient
haben, Gewalttätige, Vergewaltiger. Und wenn auch klar ist,
daß diese Form von Selbstjustiz manchmal die Falschen trifft,
hat die Inszenierung von Jorinde Dröse viel Freude daran, das
Motiv  der  gesellschaftlichen,  allgegenwärtigen
Frauenfeindlichkeit  breit  auszuwalzen.  Hier,  im  ungehemmten
Anpassen  der  Realität  an  die  ideologischen  Erfordernisse,
ähnelt das Stück ein wenig jenem Richters. Episodisches, wie
es der Freitod der Mutter in all seiner Tragik letztlich doch



ist, wird absolut gesetzt, unterschiedslos alle Frauen sind
benachteiligt  und  überfordert,  großes  Unrecht  widerfährt
ihnen. Immerhin wird mit großer Einsatzfreude eine äußerst
anstrengende, weil auf zwei Etagen gelegene Kulisse bespielt,
und  was  in  Sonderheit  die  Mädels  von  der  Gang  tänzerisch
bringen, nötigt einem dann doch Respekt ab. Gleichwohl: Das
hier ist Jugendtheater, mit behutsamer Introduktion eventuell
unterrichtstauglich, als Impuls. Dramatisch hingegen blaß.

Kein erkennbares Interesse an Charakteren

Krude Wokeness also, alles in allem? Nein, das ja nun auch
wieder nicht. Doch scheint dem Theater, häufig jedenfalls, das
Interesse am Individuum verlorenzugehen. Dabei war das doch
früher  der  Markenkern  dieser  Institution,  interessante
Charaktere zu erschaffen und mit ihrer Hilfe, ein bißchen
jedenfalls,  die  Welt  zu  erklären.  Auf  dem  Programm  der
Ruhrfestspiele steht demnächst „König Lear“ von Shakespeare,
eine  Regiearbeit  Jan  Bosses  am  Hamburger  Thalia-Theater.
Wolfram Koch spielt die Titelrolle. Das Programmbuch preist
„prächtiges  Schauspieler:innentheater“  an.  Bleiben  wir  also
zuversichtlich.

www.ruhrfestspiele.de

Fürchterliche Kumpanei – der
BVB-Deal  mit  der
Waffenschmiede Rheinmetall
geschrieben von Bernd Berke | 27. Juli 2024

http://www.ruhrfestspiele.de
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Jetzt Makulatur: meine BVB-Mitgliedskarte.

So! Es ist vollbracht. Heute habe ich meine Mitgliedschaft
beim BVB 09 gekündigt. Dreimal darf geraten werden, welchen
Grund ich dafür hatte. Oder auch nur einmal. Denn natürlich
geht es um den nach (nicht nur) meiner Ansicht verwerflichen
Sponsoren-Deal  mit  dem  Rüstungskonzern  Rheinmetall,  der
allzeit prächtig von internationalen Krisen und „Waffengängen“
profitiert.

Für die Düsseldorfer Firma mag es einen Image-Gewinn bedeuten,
sich  mit  ein  paar  Milliönchen  an  Borussia  Dortmund
heranzuwanzen. Für den Verein (nun vollends unglaubwürdiges
Motto: „Echte Liebe“) bedeutet es hingegen einen herben Image-
Verlust.  Zahlreiche  Fans  melden  Protest  an  –  und  ich  bin
sicherlich nicht der einzige Anhänger, der die Konsequenz des
Vereinsaustritts zieht. Ich habe auch gleich die Mitglieds-
Plakette von meinem Auto abgezogen. Wenn schon, denn schon.
Dem Verein, dem ich seit der Kindheit (also seit Gründerzeiten
der Bundesliga) anhänge, bleibe ich dennoch treu. Freilich mit
Schmerzen.

Wie peinlich wird es sein, wenn die Aufrüster fast überall mit
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ihrer BVB-Connection werben dürfen. Nur die Trikots sollen
ausgespart  bleiben.  Na,  toll.  Es  geht  nicht  darum,  dass
Rheinmetall derzeit auch und vor allem Waffen für die Ukraine
herstellt, wo sie tatsächlich dringend benötigt werden. Es
geht vielmehr um das allgemeine und sonstige Gebaren dieser
Kriegsprofiteure, die fortan wahrscheinlich auch etliche VIP-
Logen im Westfalenstadion fluten.

Wie hat man sich in Dortmund und anderswo aufgeregt, als der
FC Bayern anrüchige Bande nach Katar knüpfte. Wie hat man die
Schalker gescholten, die so lange an einer „Partnerschaft“ mit
der russischen Gazprom festgehalten haben. Wie unbeliebt ist –
zumal im Revier – RB Leipzig, weil der Club überhaupt erst vom
Brausehersteller Red Bull gepäppelt wurde.

Und  jetzt  diese  Dortmunder  Kumpanei  mit  Rheinmetall,
ausgerechnet  im  Vorfeld  des  Finales  der  Champions  League
lanciert.  Es  gibt  so  viele  Marken,  mit  denen  sich  der
börsennotierte BVB hätte schmücken oder wenigstens gut hätte
arrangieren  können.  Warum  musste  es  ausgerechnet  die
rheinische Waffenschmiede sein, die nicht einmal regionalen
„Stallgeruch“ hat? Was ist in Hans-Joachim Watzke gefahren,
dass  er  am  Vorabend  seines  Abschieds  noch  eine  solche
Entscheidung  getroffen  hat?

Borussia  Dortmund  im  Londoner  Wembley-Stadion  gegen  Real
Madrid.  Mehr  mythologische  Aufgipfelung  geht  aus  hiesiger
Sicht kaum. So viele fiebern dem Endspiel am 1. Juni entgegen:
Ob der Außenseiter BVB wohl die Sensation schaffen und den
größten europäischen Titel erringen kann? Doch nun ist einem
selbst dieses Hochamt des Fußballs vergällt.

Ich spare mir an dieser Stelle alle hochlustigen Anspielungen
auf Abwehr, Verteidigung und Angriff in Krieg und Fußball. Das
entsprechende Wortfeld ist mitsamt Bomben und Granaten schnell
abgegrast. Ich gestatte mir aber gehörige Empörung oder –
sprachlich noch passender – Entrüstung.



Freiheit,  Albtraum  und
Erschöpfung  –  Theresia
Enzensbergers  Gedanken  übers
Schlafen
geschrieben von Bernd Berke | 27. Juli 2024
Hanser  Berlin  bringt  derzeit  und  bis  zum  Frühjahr  2026
sukzessive  10  Bände  über  die  wichtigsten  Dinge  des
menschlichen  Daseins  heraus  (Liste  am  Schluss  dieses
Beitrags). Theresia Enzensberger, 1986 geborene Tochter von
Hans Magnus Enzensberger, Romanautorin („Blaupause“, 2017 –
„Auf  See“,  2022),  außerdem  Mitarbeiterin  etlicher  Premium-
Medien, ist dabei schreibend fürs Schlafen zuständig.

Ein  Hauptstrang  ihres  Essays  handelt  vom  Schlaf  unter
kapitalistischen  Bedingungen.  In  dieser  Hinsicht  diene  er
lediglich  dazu,  die  Arbeitskraft  wiederherzustellen.  Dabei
könnte er doch – mitsamt den Träumen – ein unkontrollierbares,
unverfügbares Reich der Freiheit sein. Prinzipiell stehe der
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Schlaf außerhalb der sonst so universellen kapitalistischen
Verwertbarkeit.  Theresia  Enzensberger  ergreift  die
Gelegenheit, in solchen Zusammenhängen wieder einmal Karl Marx
zu zitieren – ehedem flächendeckend üblich, heute eher selten.

Die  Autorin  geht  nicht  strikt  systematisch  vor,  sondern
zuweilen eher kursorisch und assoziativ, wobei sie auch die
eigene  Schlafbiographie  einbezieht,  die  phasenweise  von
anhaltenden Schlafstörungen gekennzeichnet war; ein offenbar
immer weiter verbreitetes Leiden, das besonders Frauen, Ältere
und Arme plagt. Alltäglich und millionenfach. Am anderen Ende
des Spektrums gibt es eine extreme Schlaflosigkeits-Krankheit,
die  zu  100  Prozent  tödlich  verläuft:  die  „Fatal  Familial
Insomnia“. Wie man annimmt, sind sind davon gottlob weltweit
nur 40 Familien betroffen.

Als Kronzeugin der Insomnie fungiert auch Marie Darrieussecq
mit  ihrem  Buch  „Sleepless“.  Im  weiteren  Kontext  ist  die
zürnende  Rede  vom  neoliberalen  Sozialdarwinismus,  der
mitleidlos mit den Schwachen und Kranken umgehe – auch und
gerade nach der Corona-Krise. Kleine Nebenbemerkung: Hat nicht
jüngst  ein  „liberaler“  Politiker  „Lust  auf  Überstunden“
eingefordert  –  ohne  Rücksicht  auf  mancherlei  Erschöpfungs-
Zustände?

Zurück zum Buch: Ein Exkurs erkundet das zugehörige, auch
politisch und religiös konnotierte Wortfeld des Aufwachens und
der Wachheit zwischen „woke“ und „Schlafschaf“, „Erweckung“
und „Auferstehung“. Ferner geht es um die düsteren Seiten der
Schlafwelt  mit  schauderhaften  Nachtmahren,  die  das
albtraumhafte Genre der Gothic Novel geprägt haben. Teilweise
erschreckend weite innere Landschaften tun sich da auf, die
auf 112 Seiten freilich nur gestreift werden können.

Der  schmale  Band  enthält  gleichwohl  einige  spannende
Mitteilungen,  denen  man  gern  weiter  nachgehen  möchte.  So
stellt  Enzensberger  fest,  dass  es  in  der  Literatur  viele
„Meister der Erschöpfung“ gegeben habe, die unter erheblichem



Schlafmangel  gelitten  hätten.  Womöglich  befördert  ja  das
Wachbleiben ungeahnte Phantasien. Im Gedächtnis bleiben auch
Mitteilungen über die hohe Todesrate beim Erwachen aus dem
tierischen  Winterschlaf,  den  man  sich  keinesfalls  als
gemütliche Auszeit vorstellen darf. Im Gegenteil: Danach fehle
vielen  Wesen  schlichtweg  die  Energie,  weiterzumachen  wie
zuvor.

Theresia Enzensberger: „Schlafen“. Hanser Berlin, 112 Seiten.
20 Euro.

__________________________________________

Weitere vorliegende und geplante Bände der zehnteiligen Reihe
„Das Leben lesen“, die fast ausschließlich von Frauen verfasst
wird:

Elke Heidenreich „Altern“ (bereits erschienen)
Svenja Flasspöhler „Streiten“ (23.9.2024)
Emilia Rosig „Lieben“ (23.9.2024)
Doris Dörrie „Wohnen“ (Frühjahr 2025)
Heike Geißler „Arbeiten“ (Frühjahr 2025)
Daniel Schreiber „Essen“ (Herbst 2025)
Karen Köhler „Spielen“ (Herbst 2025)
Felicitas Hoppe „Reisen“ (Frühjahr 2026)
Daniela Dröscher „Sprechen“ (Frühjahr 2026)

 

 

Gegen  Diktatur  half  keine
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Kunst  –  Durs  Grünbeins
Kriegsbuch „Der Komet“
geschrieben von Frank Dietschreit | 27. Juli 2024
Mit 16 hat Dora bäuerliche Armut und dumpfe Enge ihrer schlesischen
Heimat verlassen und ist mit ihrem Freund, dem Metzger Oskar, nach
Dresden gezogen. Sie leben bescheiden und erschaffen ihren beiden
Töchtern ein kleinbürgerliches Paradies.

Das Geld reicht aus, um in den Tierpark zu gehen und die Kunstschätze
der Kulturmetropole zu bewundern. Von Politik halten sie sich fern.
Das  Gebrüll  Hitlers  ist  ihnen  suspekt.  Vor  dem  Schicksal  der
mitleidlos vertriebenen Juden schließen sie aber die Augen. Und die
mit dem Krieg am Horizont aufziehende Katastrophe wollen sie nicht
wahrhaben. Obwohl die Front näher rückt und viele deutsche Städte
bereits in Schutt und Asche liegen, glauben sie an die Unantastbarkeit
und Unverletzlichkeit ihrer glorreichen Stadt.

Dann, in der Nacht auf den 13. Februar 1945, geschieht das Unfassbare:
„Mit einem tiefen, gleichmäßigen Brummen kündigte sich das Unheil an,
ein gigantischer Schatten senkte sich über die Stadt, der Flügel einer
großen  Umnachtung.“  Während  die  Sirenen  Alarm  schlagen,  schweben
Fliegende Festungen der Alliierten Richtung Elbtal, öffnen Klappen und
Schächte und klinken aus, was sie mitgeführt haben und abliefern
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sollen: „das ganze perfekt aufeinander abgestimmte Arsenal für ein
konzertierten  Flächenbombardement,  darauf  berechnet,  den  finalen
Feuersturm zu entfachen.“

Durch die Ruinen der Stadt irren

Die mit Scharlach auf der Quarantänestation des Dresdner Krankenhauses
untergebrachte Dora wird diesen „Weltuntergang“ überleben. Während die
Erde bebt, die Häuser zu Staub zerfallen und zehntausende Tote am
Wegesrand liegen, wird Dora durch die Ruinen der Stadt irren und sich
zu ihren von einer Freundin ins nahe gelegene Pirna gebrachten Kinder
durchschlagen. Auch Oskar, der als Koch seinen Dienst an der Ostfront
leistet und Zeuge vielfacher Morde ist, entkommt der Apokalypse.

Von seinem Großvater und von seiner Mutter, die als kleines Mädchen
beinahe von Sowjet-Soldaten nach Russland verschleppt wurde, hat der
in Dresden geborene und sein langem in Berlin und Rom lebende Durs
Grünbein  in  seinem  Erinnerungsbuch  „Die  Jahre  im  Zoo“  berichtet.
Jetzt, in seinem Roman „Der Komet“, steht die Überlebens-Geschichte
der Großmutter im Mittelpunkt seines Interesses.

Geblendet vom früheren Ruhm

Der  Büchner-Preisträger  webt  einen  literarischen  Teppich  aus  den
Erinnerungen  und  Erlebnissen  der  Großmutter  und  seinen  eigenen
politischen und historischen Recherchen. Grünbein entwirft das Bild
einer ebenso starken wie naiven Frau, das Porträt einer Stadt, die
sich vom Ruhm der Vergangenheit blenden ließ, und das Sittenbild eines
Volkes, das durch Willkür und Gewalt gleichgeschaltet wurde und den
nationalsozialistischen Terror geduldet und mitgetragen hat.

Weder märchenhafte Mythen, noch die Schönheit der Kunst oder die
„formvollendeten, endgültig ausgereiften Verse“ haben geholfen, das
Unfassbare zu verhindern. Gegen Diktatur und Barbarei helfen weder die
Kunstschätze  im  Grünen  Gewölbe  noch  die  im  Villenviertel  „Weißer
Hirsch“ geschmiedete Poesie. Seit 1910 am Himmel der Komet Halley
erschien und nur knapp an der Erde vorbei schrammte, hat sich die
Angst vorm Weltuntergang tief ins Gedächtnis gegraben. „Jetzt kommt
er,  der  Komet,  das  alles  verheeren  wird“,  denkt  Dora,  als  der



Feuersturm losbricht. Und Grünbein ergänzt trocken: Nun ist „der Spaß
zu Ende“, erfährt man, was das heißt: „der totale Krieg.“

Durs Grünbein: „Der Komet“. Suhrkamp-Verlag, 286 S., 25 Euro.

„Komm, liebe Sau…“
geschrieben von Bernd Berke | 27. Juli 2024

Manchmal  braucht  man  eben  eine  schweinische
Illustration.  (Foto:  Bernd  Berke)

Weiß auch nicht, warum ich mich ausgerechnet jetzt an diese
kleine Episode erinnere. Egal. Sei’s drum.

Ich muss ungefähr acht oder neun Jahre alt gewesen sein. Es
stand ein Grundschul-Diktat an (damals hieß diese Schulform
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noch „Volksschule“). Ein herziger, ziemlich bescheuerter Satz,
den wir zu schreiben hatten, lautete so: „Komm, liebe Sonne
und scheine!“ Da stach mich der Hafer, wie man damals wohl zu
sagen pflegte.

Flugs war der Satz im kleinen Geiste umgewandelt, und zwar wie
folgt: „Komm, liebe Sau und scheiße!“ Haha. Wie gesagt, es war
Achtjährigen-Humor. Frei nach Karl Valentin: Mögen hätt‘ ich
schon  wollen,  aber  dürfen  habe  ich  mich  nicht  (gleich)
getraut. Also fragte ich meinen Nebenmann, ob ich das wirklich
hinschreiben solle. Er war vehement dafür und stachelte mich
geradezu an. Kostete ihn ja auch nichts. Also kritzelte ich
das Sprüchlein hin. In Schönschrift.

Es  waren  Zeiten,  in  denen  es  für  so  etwas  mächtig  Ärger
gegeben hat – in der Schule und anschließend zu Hause. Es
waren  Zeiten,  in  denen  Altvorderen  schon  mal  „die  Hand
ausrutschte“, um es gelinde zu formulieren.

Jetzt kommt noch ein Schlussgag: Der Banknachbar, den ich
seinerzeit um „Rat“ gefragt habe, ist später ein angesehener
Anwalt  und  Notar  geworden.  Mich  selbst  hat  es  in  den
Journalismus gezogen. Ergo: Der spätere Journalist hat den
späteren Anwalt gefragt, ob er einen heiklen Satz schreiben
solle/könne/dürfe.  Juristische  Absicherung  avant  la  lettre.
Fast wie im richtigen Berufsleben.

Erlittenes  Leben,
betrübliches Altern – Didier
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Eribons  Buch  „Eine
Arbeiterin“
geschrieben von Bernd Berke | 27. Juli 2024
Vor allem mit seinem Buch „Rückkehr nach Reims“ war Didier
Eribon – u. a. nach und neben Nobelpreisträgerin Annie Ernaux
–  einer  derjenigen,  die  das  autobiographische
(„autofiktionale“) Erzählen neuerer Prägung enorm beeinflusst
haben. Selberlebensbeschreibungen, zumal von hernach mühsamst
aufgestiegenen Kindern aus dem Arbeitermilieu, hatten jüngst
geradezu Konjunktur. Auch jetzt wendet sich Eribon nicht von
diesem Themenkreis ab, er fokussiert seinen Blick aber anders,
und zwar aufs Leiden am Altern.

Sein neues Buch „Eine Arbeiterin. Leben, Alter und Sterben“
setzt  ein,  als  der  Ich-Berichterstatter  (unverhüllt  Eribon
selbst)  in  der  nordfranzösischen  Provinz  ein  passendes
Altenheim für seine hinfällige Mutter sucht. Dies erweist sich
als außerordentlich schwieriges Unterfangen.

Was  als  Schilderung  aus  dem  misslichen  Alltag  beginnt,
verzweigt sich in Reflexionen zu gesellschaftlichen Zuständen
und allerlei theoretischen Exkursen, die ums Altern kreisen.
Besonders kommen dabei Bücher von Simone de Beauvoir (ihr im
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Vergleich  zu  „Das  andere  Geschlecht“  weniger  bekanntes
Spätwerk „Das Alter“ von 1970) und Norbert Elias („Über die
Einsamkeit  der  Sterbenden“)  in  Betracht.  Außerdem  zitiert:
Theodor  W.  Adorno,  Bert  Brecht  („Die  unwürdige  Greisin“),
Danilo Kiš („Die Enzyklopädie der Toten“), Michel Foucault und
etliche andere.

Das Private bleibt nicht privat

Eribon bringt es zuwege, dass im Privaten das größere Ganze,
das Gesellschaftliche erhellend aufscheint. Das Private bleibt
nicht  privat,  sondern  gehört  ersichtlich  in  weitere
Zusammenhänge.  Erfahrung  und  Nachdenken  steigern  sich
gleichsam  aneinander.  Eribon  will  buchstäblich  alles
ausleuchten,  er  will  nicht  weniger  als  die  erreichbare
Wahrheit.

Die  Erzählung  erschöpft  sich  also  nicht  in  theoretischen
Erwägungen, sondern umschreibt eben auch gelebtes, erlittenes
Leben, zumal die Erfahrungen einer gealterten Frau, die in der
Unterschicht  ums  bloße  Überleben  kämpfen  musste.  Diese
Einzelkämpferin bekommt, anders als oft bürgerliche Frauen mit
ihren gewachsenen Freundinnenkreisen, auch im Altenheim kaum
Besuch – außer von ihrem Sohn Didier, dessen Brüder sich so
auf Berufe und eigene Familien konzentrieren, dass sie sich
von  der  alten  Frau  fernhalten  oder  wenigstens  alles
schnellstens „geregelt“ wissen wollen. Die Mutter wiederum,
ehedem aus gutem Grund gewerkschaftlich orientiert, hat mit
der  Zeit  rechtslastige  und  fremdenfeindliche  Regungen
entwickelt; ein Umstand, der Eribon spürbar zu schaffen macht,
den er aber nicht verschweigt. Alles muss auf den Tisch.

Keine Erinnerung an glückliche Tage

Rückblickend kann sich die Mutter generell nicht an glückliche
Tage  erinnern,  auch  ihre  Ehe  war  quälend,  der  Mann  ein
tyrannischer  Ausbund  an  Eifer-  und  Tobsucht.  Eribon
registriert gar einen allgemein grassierenden Witwenhass auf



verstorbene Ehemänner. Auch so ein gesellschaftlicher Befund
aus  einer  Zeit,  als  die  Frauen  noch  nicht  wagten,  sich
scheiden zu lassen.

Im  hohen  Alter  kommt  hinzu,  dass  eine  eklatante
Unterversorgung  mit  passablen  Pflegeplätzen  herrscht.  Die
Zustände  in  den  Heimen  sind  betrüblich  bis  skandalös,
öffentliche  Einrichtungen  sind  unterfinanziert,  private  in
erster Linie auf Gelderwerb ausgerichtet – gewiss nicht nur in
Frankreich.

Das Buch mündet in eine Klage und Anklage: Das höhere Alter
bedeute den rasant zunehmenden Verlust von Räumlichkeit und
Zeitlichkeit. Vom Leben bleiben nur noch kümmerliche Reste.
Die Hochbetagten selbst sind zu schwach, um ihre Stimme zu
erheben, ja überhaupt „wir“ zu sagen, sie müssten Fürsprecher
haben und haben sie kaum. Appellierender Schlusssatz: „(…)
sind  dann  nicht  andere  aufgerufen,  ihnen  eine  Stimme  zu
geben?“

Didier Eribon: „Eine Arbeiterin. Leben, Alter und Sterben“.
Suhrkamp Verlag, 272 Seiten, 25 Euro.

Chinesische  Lyrik  geht  hier
„viral“ – aber warum bloß?
geschrieben von Bernd Berke | 27. Juli 2024
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Sollte  dieses  metallische  Wesen  etwa
chinesische  Lyrik  lesen?  (Foto  eines
regionalen  Briefkastens:  Bernd  Berke)

Leute, dieses Kuriosum muss ich jetzt doch einmal vermelden:
Wie aus dem Nichts hat ein länger zurückliegender Beitrag in
den Revierpassagen fulminante Zugriffszahlen erzielt, er „geht
viral“, wie quotengierige Menschlein so zu labern pflegen.

Wir sprechen von einem Text unseres im März 2023 verstorbenen
Gastautors Heinrich Peuckmann, der sich für den 1. Januar 2018
mit chinesischer Lyrik befasst hat. Eher unauffällig, stand
der Artikel seither im Hintergrund des Blog-Geschehens. In den
letzten Tagen „schoss“ er jedoch urplötzlich an die Spitze
aller hier jemals veröffentlichten Beiträge, verzeichnete auf
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einmal 6555 Aufrufe und verdrängte damit unversehens sämtliche
anderen Texte auf die Plätze. Nur noch auf den Rängen landeten
zuvor unangefochten an der Spitze stehende Schriftstücke über
geprügelte Kinder (immerhin 2491 Zugriffe) und über den Pop-
und Rock-Präsentator Alan Bangs (1480). Seltsam genug: Jetzt
verharren die Zugriffe auf chinesische Lyrik seit Tagen just
bei  6555,  als  wollte  nun  niemand  mehr  Interesse  dafür
aufbringen.  Nanu?

Dass chinesische Poesie gleichsam über Nacht dermaßen viel
Interesse  wecken  soll,  kommt  einem,  kommt  mir  ohnehin
verdächtig  vor.  Sollte  es  sich  etwa  um  eine  (vielleicht
einigermaßen harmlose?) Cyber-Attacke handeln, womöglich mit
der Absicht, einen Server zu überfordern und außer Kraft zu
setzen? Sollte China etwa auch auf diesem Wege…? Und sollte
ein solches Unterfangen jetzt bedrohlich oder auf verquere
Weise  „schmeichelhaft“  sein?  Nicht,  dass  „man“  sich  noch
einbildet, ins Visier „der“ Chinesen geraten zu sein – und das
als  Kulturblog  aus  dem  Ruhrgebiet.  Hallo  Staatsschutz,
aufgepasst! Hihi!

Wie rief doch der einstige CDU-Bundeskanzler Kiesinger schon
vor etlichen Jahrzehnten unkend aus: „Ich sage nur: China,
China, China!“ Der gelegentlich aus Gründen geohrfeigte Mann
hatte offenkundig Visionen und hätte daher (so ein anderer Ex-
Kanzler, nämlich Helmut Schmidt) eventuell „zum Arzt gehen“
sollen.

Mag  sein,  dass  es  sich  empfiehlt,  nunmehr  ein  paar
„Testballons“ aufsteigen zu lassen und weitere Äußerungen zur
chinesischen Lyrik zu publizieren. Am Ende ergeben sich daraus
noch Klickzahlen auf boulevardeskem Level. Ich sag’s Euch,
demnächst  grüßen  wir  noch  als  Influencer  sondergleichen.
Pardon: Ich meine natürlich Chinfluencer.



Kunst  retten  oder  reinigen
wollen – und dabei vernichten
geschrieben von Bernd Berke | 27. Juli 2024

Den flapsigen Spruch „Ist das Kunst – oder kann das weg?“ fand
ich  persönlich  immer  schon  ziemlich  bescheuert.  Schon  gar
nicht zeugt er von ästhetischem Sinn. Etwas origineller kommt
jetzt ein Bändchen aus dem Dumont-Verlag daher, in Anspielung
nennt es sich: „Das war Kunst – Jetzt ist es weg“. Halbwegs
launig,  aber  nicht  leichtfertig  werden  hier  teilweise
unfassbare  Verluste  verzeichnet.

Wohl  gar  nicht  so  selten  werden  Kunstwerke  dermaßen
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dilettantisch  „restauriert“,  dass  sie  kaum  noch
wiederzuerkennen sind. Besonders in Spanien scheint dies ein
Problem  zu  sein,  weil  dort  der  Zugang  zum  Berufsfeld  der
Kunstrettung kaum geregelt ist. So grotesk sind mitunter die
Verzerrungen der Originale geraten, dass man sich mit Grausen
abwendet und an bösartigen Mutwillen glauben könnte. Da werden
einstmals  dezente  Farbgebungen  durch  schrill  kreischende
Kolorierung „ersetzt“, oder die Gesichtszüge und Körperpartien
der Figuren entgleisen vollends ins Fratzenhafte. Selbst die
Nachbehandlung  eines  Freskos  von  Michelangelo  in  der
Sixtinischen  Kapelle  misslang  auf  bestürzende  Weise.
Aggressive  Reinigungsmittel  setzen  dem  Weltkunstwerk  heftig
zu.

Die  mit  kurzen  Texten  skizzierten  und  fotografisch
dokumentierten  Vorher-Nachher-Gegenüberstellungen  erschöpfen
sich nicht in restauratorischem Unglück. Da geht es auch um
vorwitzige Museumsbesucher, etwa eine Dame, die ein bewusst
unfertig belassenes Kunst-Kreuzworträtsel kurzerhand ausfüllte
oder  einen  russischen  Museumswärter,  der  –  in  völliger
Verkennung  der  Sachlage  –  gemalten  Gestalten  mit  dem
Kugelschreiber Augen verpasste. Er meinte, es müsse so…

Selbstverständlich begegnen wir auch den oft belächelten, hin
und wieder in gut gemeinte Aktion tretenden Reinigungskräften,
die  beispielsweise  eine  mit  Pflastern  und  Fett  verzierte
Badewanne  von  Joseph  Beuys  gar  gründlich  säuberten.  Der
offenbar unwirsche Hausmeister, der eine Fettecke (ebenfalls
von Beuys) in den Müll warf, darf ebenfalls nicht fehlen.
Ähnliches widerfuhr auch Martin Kippenbergers Arbeit „Wenn’s
anfängt durch die Decke zu tropfen“, die im Museum Ostwall im
Dortmunder U derart hingebungsvoll geputzt wurde, dass die
wohlkalkulierten Kalkflecken in einem Gummitrog nicht mehr zu
sehen waren.

Das schmale Buch, ein nettes Mitbringsel für leicht gehobene
Ansprüche,  erschöpft  sich  nicht  in  einer  bloßen
Kuriositätenschau  oder  einem  wohlfeilen  Gejammer  über  die



Bedrohung hehrer Kultur, sondern wirft auch die (nicht mehr
ganz  neue)  Frage  auf,  ob  sich  die  Kunst  zu  Teilen  so
entwickelt hat, dass sie nicht mehr ohne Weiteres als solche
erkennbar ist. Besonders souveräne oder auch mit Gelassenheit
und Humor gesegnete Künstler machen sich derweil Kalamitäten
mit ihren Werken so zu eigen, dass sie mit den kläglichen
Resultaten wiederum kreativ umgehen.

Schließlich geht’s auch noch um veritable Unfälle mit der
Kunst:  Da  blieb  ein  US-Student  in  einer  überdimensionalen
marmornen  Vulva  zu  Tübingen  stecken,  als  er  diese  näher
inspizieren  wollte.  22  Feuerwehrleute  mussten  ihm
heraushelfen.  Ein  Kunstfreund  stürzte  mitten  in  ein  Bild
hinein, an dem er sich abstützen wollte. Eine Besucherin in
Los  Angeles  löste  mit  ihrem  Sturz  sogar  eine  Domino-
Kettenreaktion von 60 Säulen aus. Und bei all dem haben wir
über  häufige  Transportschäden  noch  gar  nicht  geredet.  Ein
Fazit: Die Kunst ist, wie alles im Leben, nie gänzlich sicher.

Cora Wucherer: „Das war Kunst – Jetzt ist es weg. Misslungene
Restaurierungen und andere kuriose Kunstunfälle“. Dumont, 112
Seiten (Format 17 x 14 cm), 50 farbige Abbildungen. 18 €.
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Dortmund nach Kiel
geschrieben von Rolf Pfeiffer | 27. Juli 2024

Hat  bald  einen  neuen  Arbeitgeber:  Dortmunds
Generalmusikdirektor  Gabriel  Feltz.  (Foto:  Andy
Spyra/Dortmunder-Philharmoniker)

Einmal  noch  –  dann  ist  es  vorbei:  Das  (gut  bemessene)
Jahrzehnt,  in  dem  Generalmusikdirektor  (GMD)  Gabriel  Feltz
ausschließlich in Dortmund – und als Chefdirigent in Belgrad –
den  Taktstock  hob.  Er  geht  nach  Kiel.  In  der  kommenden
Spielzeit werden Dortmund und Kiel sich, wenn man einmal so
sagen darf, den Generalmusikdirektor Feltz teilen, und dann
ist er weg. Somit ist es wohl ein Abschied auf Raten, der
eigentlich in dieser Spielzeit schon begonnen hat – mit einer
Art Ruhrgebiets-Programm als dankbarer Verbeugung vor einem
alles in allem doch sehr treuen Konzerthauspublikum.

Nun  ging  das  achte  philharmonische  Konzert  der  laufenden
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Spielzeit, umjubelt natürlich, über die Bühne; Nummer neun
wird ein Gast (Howard Griffith) leiten, Nummer 10 schließlich,
„Wunschkonzert“  betitelt  und  in  der  Tat  als  ein  solches
konzipiert, wird dann der letzte philharmonische Auftritt von
GMD Gabriel Feltz in dieser Saison sein. Und man hat das
Gefühl, daß da etwas zu Ende geht, was nicht zwingend eine
gleichwertige Fortsetzung erfahren wird.

So gut haben die Dortmunder noch nie gespielt

Fraglos nämlich muß man konzedieren, daß diese zehn Jahre
Feltz das Dortmunder Orchester in qualitative Höhen brachten,
die ihm vorher eher fremd waren. Er hatte gute Vorgänger,
gewiß, stammten sie nun aus Holland oder den USA. Aber die
Präzision des gebürtigen Berliners erreichten sie nicht. Über
seinen Führungsstil gab es wenig Gerede, sein Auftreten wirkte
– aber das ist nur aus dem Parkett heraus gesprochen – eher
kollegial.  Dieser  (unterstellte)  Führungsstil  mag
ausschlaggebend dafür gewesen sein, daß Feltz schließlich zum
neuen GMD in Kiel gewählt wurde, auch mit den Stimmen der
dortigen Orchestermusiker. Wie ein großer Karrieresprung kommt
einem der Wechsel nach Kiel eigentlich nicht vor. Na gut,
Landeshauptstadt; der Mann wird seine Gründe haben.

Revierthemen

Das Programm der nun bald endenden letzten Spielzeit trug
nicht wenig dazu bei, der Sympathiekurve des Dirigenten noch
mal einen kräftigen Schub nach oben zu geben. Jedes Mal ging
es um Revierthemen oder doch wenigstens um reviernahe Themen –
mit Überschriften wie „Stahlkocher“, „Taubenzüchter“ oder „Im
Schrebergarten“.  Naturgemäß  blieb  die  Musikauswahl  manchmal
etwas bemüht. Dvorak etwa erklang am Taubenzüchter-Abend, weil
Dvorak  selbst  ein  leidenschaftlicher  Taubenzüchter  gewesen
sein soll. Das mußte als Begründung reichen, denn seine Neunte
„Aus der Neuen Welt“, die zur Aufführung gelangte,  hat ja
eher wenig mit dem Revier zu tun.



Grandiose Koloratursopranistin

Am letzten 8. Abend nun, „Mensch und Maschine“ überschrieben,
blieb die Schere zwischen Motto und Stücke-Auswahl, aber auch
zwischen den einzelnen Stücken, erstaunlich eng geschlossen –
erstaunlich,  weil  eine  Abfolge  von  Johann  Strauß  (Sohn),
Gershwin, Ligeti und Beethoven nicht unbedingt auf klangliche
oder  emotionale  Verwandtschaft  schließen  läßt.  Doch  gerade
György Ligetis „Mysteries of the Macabre“, ein aufgewühltes
Gesangsstück,  hervorgegangen  aus  der  einzigen  Oper  des
Komponisten  „Le  Grand  Macabre“  und  vorgetragen,  gesungen,
geschrieen von der Koloratursopranistin Gloria Rehm, zeigte
unerwartete  Kongenialität;  einen  gewissen  Beitrag  zur
Wirkmächtigkeit  des  Vortrags  leisteten  sicherlich  auch  der
hautenge,  mit  Elektronikplatinenmuster  bedruckte  Body  der
Sängerin und ihre absichtsvoll sicherlich prolligen silbernen
Stiefel. Einen ganzen Abend lang möchte man das vielleicht
nicht hören, das würde zu anstrengend; aber die neun Minuten
(die Dortmunder Programmhefte nennen seit einiger Zeit die
Dauer der Stücke), die nun zur Aufführung gelangten, waren
grandios  und  rissen  das  Publikum  am  Schluß  zu  spontanen
Stehovationen aus den Sesseln. Gern akzeptierte man dabei die
Humoranwandlung des Dirigenten, der irgendwann zwischendurch
mal fragte, ob die Sängerin denn nichts auf Deutsch zu singen
habe. Wäre nicht nötig gewesen, aber egal.

Spaß muß sein

Strauß’ „Perpetuum mobile“, vom Komponisten selber schon als
„musikalischer  Scherz  für  Orchester“  bezeichnet,  ist  ein
Endlos-Stück,  das  einen  Dirigenten  gar  nicht  braucht.  Die
Musiker schaffen das alleine. Wie aber bringt man sie dazu
aufzuhören? Feltz, bald schon nicht mehr dirigierend, bat die
Kapelle  händeringend,  bot  Geld,  suchte  schließlich  einen
Menschen  im  Publikum,  der  es  mit  Hilfe  eines  Megafons
irgendwie schaffte, für Ruhe zu sorgen. Na gut, Spaß muß sein.

A  propos  Spaß:  Den  angstschweißtreibenden  Spaß  einer



Probefahrt in einem „sehr schicken italienischen Sportwagen“
setzte  der  Komponist  John  Adams  (geb.  1947)  „noch  nicht
vollständig erholt“ 1986 in ein bombastisches Klanggemälde mit
dem  Titel  „Short  Ride  in  a  Fast  Machine“  um.  Diese  vier
Minuten standen am Beginn des Abends, und selten waren zur
Geräuschentfaltung  mehr  Musiker  auf  engem  Bühnenraum
zusammengepfercht  als  bei  diesem  Vortrag.

Der unvergeßliche Borussia-Abend

A propos Spaß, die zweite: Einer der stärksten Abende der nun
bald endenden Spielzeit war sicherlich „Faszination Stadion“,
Mitte Januar. Als das fußballerischste (man entschuldige den
ungelenken Superlativ) Stück des Abends erklang „You’ll Never
Walk  Alone“  (Richard  Rodgers/Oscar  Hammerstein),  samt
Aufforderung  an  die  zahlreich  schwarz-gelb  gewandeten
Besucher, mitzusingen. Dortmunds Homeboy Nobby Dickel erzählte
noch einmal von seinen berühmten Toren, Dr. Michael Stille,
Orchesterdirektor seines Zeichens, moderierte gut gelaunt und
kenntnisreich. (Allerdings dirigierte an diesem Abend nicht
Feltz, sondern Martijn Dendievel.) Die Frau jedenfalls auf dem
Nachbarplatz,  die  schon  oft  im  Stadion,  aber  noch  nie  im
Konzerthaus gewesen war, fand das alles toll. Auch die Musik
von  Schostakowitsch.  Und  man  konnte  durchaus  den  Eindruck
haben, daß viele weitere Borussen das Konzerthaus einfach gut
fanden, und viel weniger elitär als befürchtet.

Das Konzerthaus ist voll

Unter Feltz’ Leitung haben die Philharmoniker die Corona-Jahre
gut überstanden, die Hütte war in dieser Spielzeit wieder
ziemlich voll, man sieht erfreulich viele jüngere Gesichter im
Saal. Die Dortmunder Oper, so der Eindruck, tut sich deutlich
schwerer, ihr Publikum zu finden. Produktionen wie (zuletzt)
„Der schwarze Berg“ von der französischen Komponistin Augusta
Holmès finden eher Beachtung in den überregionalen Feuilletons
als  beim  heimischen  Publikum,  scheint  es.  Doch  sei  nicht
dieses unser Thema.



Ein Nachfolger für Gabriel Feltz ist ausgeguckt und engagiert:
Jordan de Souza, Kanadier, 1988 in Toronto geboren, heißt ab
2025 der neue Dortmunder GMD.

www.theaterdo.de

Ruhrtriennale  will  Lust  auf
Zukunft wecken
geschrieben von Bernd Berke | 27. Juli 2024

Szene aus „Pferd frisst Hut“ nach Eugène Labiche mit
Musik von Herbert Grönemeyer. (Foto: © Thomas Aurin /
Theater Basel / Ruhrtriennale)

Man muss schon sehr tief in die jeweilige kreative Materie
eindringen,  um  solche  Kombinationen  und  Mischformen  zu
realisieren,  wie  es  auch  bei  der  kommenden  Ausgabe  der
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Ruhrtriennale  wieder  geschehen  soll:  Unter  dem  neuen
Dreijahres-Intendanten,  dem  renommierten  belgischen
Theatermacher Ivo Van Hove (er amtiert bis 2026 im Revier),
sollen beispielsweise Lieder von Edvard Grieg inszenatorisch
mit Rock-Energie aufgeladen oder Chorwerke von Anton Bruckner
mit Songs der Isländerin Björk in elektrisierende Verbindung
gebracht  werden.  Da  horcht  man  doch  jetzt  schon  auf  und
wünscht gutes Gelingen!

Ivo Van Hove, der bereits in früheren Triennale-Zyklen als
Gastregisseur fünf Inszenierungen beigesteuert hat (davon drei
unter  der  Intendanz  von  Johan  Simons),  erinnerte  sich  zu
Beginn  der  heutigen  Programm-Pressekonferenz  an  seine
künstlerischen Anfänge. Damals, in seinen frühen Zwanzigern,
habe er fast alles langweilig gefunden, was sich seinerzeit in
(belgischen) Theatern begab. Die nachhaltige Inspiration kam
dann  mit  Produktionen  in  verlassenen  Hallen  am  Hafen  von
Antwerpen – ein Szenario, wie es dann eben vergleichbar die
2002 begründete Ruhrtriennale in aufgelassenen Fabrikgebäuden
erschlossen hat. Insofern fühlt sich die neue Aufgabe für Van
Hove wie ein Heimkommen an.

Hauptrolle für Sandra Hüller

Ivo  Van  Hove,  der
neue Intendant der
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Ruhrtriennale.
(Foto:  ©  Thomas
Berns)

Die Industriebauten sind denn auch bereits der wesentliche
Beitrag des Ruhrgebiets zur rund 17 Millionen Euro schweren
Triennale, die sich (verdichtet auf die Zeit vom 16. August
bis zum 15. September) 2024 auf die Städte Bochum, Duisburg
und Essen konzentriert. Ansonsten spricht man liebend gern
Englisch  und  vergibt  auch  die  meisten  Produktionstitel  in
dieser Weltsprache, die eben immer noch nicht allen „Ruhris“
total  geläufig  sein  dürfte.  Es  beginnt  schon  mit  der
Eröffnungs-Inszenierung am 16. August, die Ivo Van Hove selbst
übernimmt:  „I  Want  Absolute  Beauty“  (Ich  will  absolute
Schönheit)  handelt  (nicht  nur)  von  weiblicher
Selbstverwirklichung und wird durch Songs von PJ Harvey in
Bewegung  gesetzt.  Van  Hove  stellt  eine  neue  Form  von
Musiktheater  in  Aussicht,  mit  der  er  auch  neues  Publikum
anlocken möchte. Die Hauptrolle spielt und singt die auch
international hochgelobte Sandra Hüller. Schon das ist ein
Signal erster Güte.

Auch  das  Motto  des  ganzen  Veranstaltungsreigens  lautet
Englisch:  „Longing  for  Tomorrow“  (etwa:  Sehnsucht  nach
Zukunft).  Noch  ein  Beispiel  für  die  vorherrschende
Anglophilie:  „The  Faggots  and  Their  Friends  Between
Revolutions“, ein Abend über queeres Selbstbewusstsein und die
sanfte Kraft der Gewaltlosigkeit. Um etwaige Missverständnisse
auszuräumen: „Faggot“ ist ein Slangwort für Schwule und hat
nichts mit einem ähnlich geschriebenen Musikinstrument zu tun.
Weitere Produktionen, die wir hier nicht weiter auffächern
können und wollen, nennen sich „One One One“, „Pump Into the
Future  Ball“  oder  auch  –  gedacht  für  unter  sechsjährige
Menschen – „Little Ears, Tiny Feet“…

Immerhin  ein  Titel  ist  französisch:  „Bérénice“,  1670
uraufgeführte  Tragödie  von  Jean  Racine,  kommt  als



Einpersonendrama zur Triennale. Es spielt ein Weltstar des
Theaters  und  Kinos,  nämlich  die  unvergleichliche  Isabelle
Huppert.

Isabelle Huppert als Racines Tragödiengestalt „Bérénice“
(Foto: © Alex Majoli)

Ganz ohne waltenden Zeitgeist geht es natürlich auch bei der
Triennale  nicht.  Da  wird  vielfach  schwarze  Geschichte
aufgerufen,  zudem  werden  queere  Identitäten  „sichtbar
gemacht“. Im breiten Themenspektrum finden überdies Natur und
Klima  ihre  gebührenden  Plätze.  Schließlich  sind  einige
Künstlerinnen  und  Künstler  aus  der  Ukraine  an  diversen
Projekten beteiligt.

„Slapstick-Operette“ mit Grönemeyers Musik

Die  hauptsächlichen  Schwerpunkte  liegen  auf  allerlei
Musiktheater-Mischungen  mit  mehr  oder  weniger  kühnen
Grenzüberschreitungen  zwischen  so  genannter  „E-Musik“  und
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Rock. Eine ganz spezielle Darbietung rankt sich um 16 Songs
von  Herbert  Grönemeyer  (!).  Die  Chose  wird  als  „erstes
deutsches  Slapstick-Operetten-Musical“  angepriesen,  wobei
„Herbie“  gar  in  die  Nähe  eines  Rossini  gerückt  wird.  Die
turbulente Handlungs-Vorlage stammt jedenfalls vom Komödien-
und  Farcenschreiber  Eugène  Labiche  und  heißt  „Ein
Florentinerhut“.  Der  Triennale-Titel  des  ziemlich  schräg
anmutenden Projekts lautet „Pferd frisst Hut“. Wohl bekomm’s.

Dermaßen vielfältig kommt die nächste Triennale-Ausgabe daher
(u.  a.  auch  mit   Tanzproduktionen,  Bildender  Kunst,
Autorenauftritten und Filmen), dass man sich möglichst die
Programmdetails  im  Internet-Auftritt  anschauen  oder  aber
gleich das Programmbuch besorgen sollte. Der Vorverkauf der
rund 40.000 Tickets hat unterdessen bereits heute (15. April)
begonnen. Wer zuerst kommt…

Ruhrtriennale: 16. August bis 15. September 2024 in Bochum,
Essen und Duisburg.

Kartenverkauf:

Ticket-Hotline: 0221/28 02 10 (Mo-Fr 8-20, Sa 9-18, So 10-16
Uhr) www.ruhrtriennale.de/de/tickets

Ein  Licht  im  Dunkel:  „Vox
Luminis“  bringt  alte
Passionsmusik  in  der
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Philharmonie Essen
geschrieben von Werner Häußner | 27. Juli 2024
Ein Schauprozess, eine ungerechte Verurteilung, eine brutale
Hinrichtung:  Was  vor  2000  Jahren  einem  gewissen  Jesus,
Zimmermannssohn aus Nazaret, angetan wurde, wiederholt sich
heute an tausenden von Opfern von Terror und Gewalt. „Vox
Luminis“, die „Stimme des Lichts“ haben wir alle nötig in
düsteren Zeiten von Krieg, gesellschaftlicher Spaltung, global
beschädigter Natur.

Der Karfreitag erinnert Christen an den Tod ihres Erlösers
Jesus Christus. Wer dem Christentum nicht folgt, mag diesen
Tag zur Besinnung und Mahnung an das Leid so vieler Menschen
weltweit verstehen.

An die christliche Tradition knüpft das Karfreitagskonzert in
der Essener Philharmonie an, wenn es zwei bewegende Werke
kirchenmusikalischen Schaffens aus der Barockzeit zum Klingen
bringt: Das seit 20 Jahren bestehende Ensemble „Vox Luminis“
widmet sich der zwei Generationen vor Johann Sebastian Bach
entstandenen „Matthäus-Passion“, komponiert vom „Churfürstl.
Brandenb.(urgischen)  und  Pr.(eußischen)  Capellmeister“  am
Königsberger Hof, Johann Sebastiani, 1672 veröffentlicht und
dem  Markgrafen  Friedrich  Wilhelm,  dem  Dienstherrn  des
Tonsetzers  gewidmet.

Als Neuheit führt Sebastiani in diese Passion erstmals Choräle
ein,  einige  davon  auf  ältere  fünfstimmige  Sätze  seines
Königsberger  Vorgängers  Johann  Eccard  („O  Lamm  Gottes
unschuldig“), andere wohl selbst gesetzt. Sie werden nicht vom
Chor,  sondern  einer  leider  im  Programm  nicht  genannten
Sopranistin  mit  dem  fein  lasierten  Klang  einer  vibratolos
„weißen“,  aber  mühelos  tragenden  Stimme  vorgetragen.  Sie
gestaltet  vor  allem  das  abschließende  „O  Traurigkeit,  o
Herzeleid“ als eine bewegende Meditation über „Gott des Vaters
einigs Kind“, das ins Grab gelegt wird.
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Originell  ist  auch  Sebastianis  Idee,  zur  Begleitung  ein
Gambenconsort einzusetzen, das den rezitierenden Evangelisten
mit  polyphonem  Spiel  begleitet,  ohne  sich  je  in  den
Vordergrund zu drängen oder die Stimme zu verdecken. Die vier
Viole  da  Gamba  des  vortrefflichen  Ensembles  „L’Achéron“
differenzieren den Klang auf einer gemeinsamen Basis ungemein
farbig auf, lassen mit ihrem seidigen Ton keine äußerliche
Brillanz aufkommen, sondern wirken diskret und verinnerlicht
in ihrem Spiel.

„Vox  Luminis“  ist  wahrhaftig  eine  „Stimme  des  Lichts“.
Unauffällig aus dem Ensemble der 14 Sängerinnen und Sänger
leitet der Bassist Lionel Meunier den Chor, der mit seinen
intonationsreinen, klar durchgestalteten Tutti eindrücklicher
überzeugt als in Momenten, in denen die Grenzen der auf „alte“
Musik getrimmten Einzelstimmen doch deutlich hervortreten. Das
gilt auch für die Solisten: Während Sebastian Myrus mit streng
fokussiertem, von zwei Violinen begleitetem und dadurch wie
von  jenseitigem  Licht  umflortem  Bass  die  Jesusworte  ohne
Pathos artikuliert, stößt der mit dezenter Dramatik erzählende
Evangelist Jacob Lawrence mit seinem dunkel timbrierten Tenor
schnell an Grenzen, wenn es gilt, technisch anspruchsvoll in
die Höhe zu springen oder ein spannungsfreies Forte zu singen.

Die letzte halbe Stunde des Konzerts galt dem „Stabat Mater“
des Komponisten, katholischen Titularbischofs und Hannoveraner
Hofkapellmeisters Agostino Steffani, wohl sein letztes Werk
vor seinem Tod 1728. Für diese Meditation über die Schmerzen
Mariens unter dem Kreuz nutzt der erfahrene Opernkomponist
Steffani alle damals modernen Mittel musikalischen Ausdrucks
und endet, vom Chor brillant durchgestaltet, mit kunstvoller
Polyphonie,  die  in  ihrer  Perfektion  wie  ein  Spiegel  der
paradiesischen Vollendung wirkt.

Das belgische Ensemble „Vox Luminis“ ist wieder zu hören am
Freitag,  7.  Juni,  19.30  Uhr,  im  Orchesterzentrum  NRW  in
Dortmund, Brückstr. 47. Dann steht Henry Purcells Oper „The
fairy  queen“  in  einer  halbszenischen  Produktion  auf  dem

https://www.klangvokal-dortmund.de/programm/veranstaltungen/detail/henry-purcell-the-fairy-queen.html


Programm. Info: www.klangvokal-dortmund.de

Die  Eintrittskarte  ist  noch
da: Vor 50 Jahren wurde das
Westfalenstadion eröffnet
geschrieben von Bernd Berke | 27. Juli 2024

Meine Original-Eintrittskarte vom 2. April 1974. (Foto:
Bernd Berke)

Irgendwo  musste  ich  sie  doch  noch  verwahrt  haben,  diese
historische  Eintrittskarte.  Und  tatsächlich:  In  einem
Nostalgie-Ordner  steckte  sie  noch.  Wie  könnte  ich  sie
wegwerfen!  Manche  mögen  sogar  sagen,  es  sei  eine  Art
„Reliquie“.
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Heute  vor  genau  50  Jahren  (jaja,  man  wird  nicht  jünger)
berechtigte  das  Ticket  zum  Eintritt  ins  damals  nagelneue
Dortmunder Westfalenstadion, wo am 2. April 1974 um 20 Uhr das
Eröffnungsspiel des BVB gegen den langjährigen Revier-Rivalen
FC  Schalke  04  anstand.  Die  Blauen  gewannen  3:0.  Es  waren
andere Zeiten, fürwahr.

Man hätte damals meinen können, das Stadion sei zur Unzeit
errichtet  worden,  war  Borussia  Dortmund  doch  1972  in  die
Zweite  Bundesliga  abgestiegen.  Doch  1976  gelang  der
Wiederaufstieg.  Welche  rasante  und  vielfach  aufregende
Entwicklung der BVB seither genommen hat, lässt sich auch
hieran ermessen: 1974 war es noch relativ leicht, einen Platz
auf der nachmals so legendären Südtribüne zu ergattern. Dabei
fasste das Stadion damals „nur“ 54.000 Zuschauer. Heute passen
nach diversen Um- und Ausbauten 81.365 hinein – und selbst bei
vermeintlich weniger attraktiven Gegnern ist alles bis auf den
letzten Platz ausverkauft. Der Dortmunder „Tempel“, wie ihn
viele Fans nennen, hat denn auch unter allen Stadien weltweit
den höchsten Zuschauerschnitt.

Im Februar 2022 trug der BVB sein 1000. Heimspiel aus. Die
Anfänge der Bundesliga (ab 1963) gab’s noch im benachbarten
Stadion Rote Erde, das im Juni 1926 eröffnet worden war. Die
dortige Atmosphäre, erstmals als Kind persönlich erfahren zur
Mitte der 60er Jahre, war auf andere Weise unvergleichlich und
unvergesslich.  Allein  zu  erleben,  wie  viele  Menschen
seinerzeit auf Bäume geklettert sind, um besser zu sehen…
Insgesamt war’s viel mehr Behelf, aber auch mehr Ursprung.
Authentisches Ruhrgebiet halt. Hach ja.

_______________

Nachtrag: Und woher hat das Westfalenstadion seinen Namen? Der
kristallisierte sich bei einer Leserumfrage zur Bauphase 1971
heraus. Seinerzeit gehörte Günter Hammer, Chefredakteur der
Westfälischen  Rundschau  (den  ich  dort  auch  noch  als  Chef
erlebt  habe),  dem  BVB-Wirtschaftsrat  an.  Er  forcierte  die



Umfrage in der Rundschau, bei der sich die große Mehrheit für
den Namen Westfalenstadion entschied.

P. S.: Seit 2005 trägt das Westfalenstadion in geschäftlicher
Hinsicht  den  in  Dortmund  wenig  geliebten  Sponsoren-Namen
„Signal Iduna Park“ – laut laufendem Vertrag mindestens bis
zum Jahr 2031. Aber muss man es deshalb alltäglich so nennen?
Nö.

Sphärische  Strahlkraft:  Das
Londoner  Oktett  VOCES8
erobert  das  Gustav-Lübcke-
Museum in Hamm mit Gesang
geschrieben von Anke Demirsoy | 27. Juli 2024
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A-cappella-Gesang vom Feinsten: VOCES8 wurde im Jahr
2003 gegründet und 2005 von den Brüdern Paul und Barnaby
Smith neu gruppiert, die schon als Knaben im Chor von
Westminster Abbey sangen. (Foto: Markus Liesegang)

Ob es wohl süchtig macht, so singen zu können? Acht Stimmen zu
einem  einzigen  Instrument  verschmelzen  zu  lassen,
kristallklar, lupenrein, homogen, mit sphärischer Strahlkraft?

Hunderttausendfach werden die Musikvideos des 2003 in London
gegründeten Oktetts VOCES8 (sprich: ˈvo:tʃes eɪt) im Internet
aufgerufen, die Alben millionenfach gehört. Wo das Oktett auch
auftritt, zeigt es sich trotz hoher Gesangskunst nahbar. Es
wendet sich seinem Publikum zu, sei es in London oder Tokio,
in Amsterdam oder Peking.

Das Kulturbüro der Stadt Hamm konnte VOCES8 jetzt für zwei
Konzerte gewinnen. Zuerst trat die Vokalformation im Gustav-
Lübcke-Museum auf, mit ihrem Programm „London by night“, das
unbeschwert durch 500 Jahre Musikgeschichte hopst. Ganz so
kreuz und quer, wie sich das auf den ersten Blick liest, geht
es dann aber doch nicht zu, denn der erste Teil des Abends
bleibt „strictly british“.

Hier versammeln sich Werke aus dem goldenen Zeitalter der
englischen Musik, von Thomas Tallis, William Byrd und Orlando
Gibbons. Die Ergänzung durch Benjamin Britten, den „Orpheus
britannicus“,  und  Arthur  Sullivan,  bekannt  als  die
komponierende Hälfte des Opernduos Gilbert and Sullivan, wirkt
nicht  als  Stilbruch,  weil  VOCES8  alles  gleichermaßen
transparent  und  lebhaft  gestaltet:  seien  es  nun  komplexe
Renaissance-Motetten  oder  Brittens  ausdrucksstarke  „Choral
Dances“ aus seiner Oper „Gloriana“, samt Glockengeläut und
Fischergesängen.

Obschon  ein  Flickenteppich  aus  lauter  kurzen  Stücken,
verhindert  das  Oktett  durch  geschickte  Moderation,  dass
Zwischenapplaus das Programm in seine Einzelteile zerlegt. So



können Spannungsbögen entstehen, ruhevolle Momente wie in „O
Nata  Lux“  von  Thomas  Tallis,  das  in  langen  Legatobögen
ausschwingen darf, und Arthur Sullivans melancholisches „The
Long Day Closes“, das sich hier in noble Wehmut hüllt.

VOCES8 ist ein leuchtendes Beispiel für die englische
Chortradition.  Sie  reicht  bis  ins  15.  und  16.
Jahrhundert  zurück,  als  berühmte  Chöre  wie  King’s
College Cambridge und Christ Church Cathedral Oxford
gegründet wurden. (Foto: Markus Liesegang)

Wenn die fünf Sänger und drei Sängerinnen die Notenpulte nach
der Pause beiseitestellen, hat das eine Signalwirkung. Jetzt
ist ein Hauch Showtime angesagt, in dezenter Dosis und mit
britischem Understatement, denn nun driftet das Programm in
Richtung  Jazz  und  Musical.  Es  schlägt  die  Stunde  der
Arrangements.  Johann  Sebastian  Bachs  Bourrée  II  aus  den
„Englischen Suiten“, eigentlich ein Klavierstück, kommt als
Folge  launiger  La-la-la  und  Dü-dü-dü-Laute  daher,  jazzig
swingend. Sogar den Beat des Schlagzeugbesens auf dem Hi-Hat-
Becken imitiert ein Sänger täuschend echt, leise durch die
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Zähne zischend.

Immer  wieder  entfalten  diese  Stimmen  einen  magischen  Sog,
fächern sich manchmal auch orgelgleich auf, zum Beispiel in
Carroll Coates „London by night“ (Bearbeitung: Gene Puerling).
Die Soli in Van Morrisons „Moondance“ werfen ein Schlaglicht
auf  die  Exzellenz  der  einzelnen  Mitglieder.  Wer  solch
klangschönen, wohlgeformten, makellosen Gesang hören möchte,
wird nur in der internationalen Spitzenklasse fündig.

Die ultimative Charme-Offensive starten VOCES8, wenn sie „Come
fly with me“ von Sammy Cahn mit „Fly me to the moon“ von Bart
Howard verschränken. Da sind sie wie nebenbei ihre eigene
Schlagzeug-Combo. Am längsten klingen vielleicht die leisen
Stücke  nach.  „Underneath  the  stars“  von  Kate  Rusby  und
„Timshel” von Mumford & Sons künden von einer Hoffnung, die
Tod  und  Trauer  überwindet.  VOCES8  singen  von  diesem
bittersüßen Trost, als wollten sie alle Erdenschwere hinter
sich lassen: „Death will steal your innocence, but you are not
alone in this, you are not alone.”

Jede Oper eine eigene Welt:
Mit Peter Eötvös verliert die
musikalische  Welt  einen
prägenden Komponisten
geschrieben von Werner Häußner | 27. Juli 2024
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Das  Bild  zeigt  Peter  Eötvös  bei  einem
Gespräch am 25. Juni 2014 anlässlich der
Uraufführung seiner viel gespielten Oper
„Der goldene Drache“ in Frankfurt. (Foto:
Werner Häußner)

Eine typische Selbsttäuschung: Zuerst wollte ich die Nachricht
gar nicht glauben, dachte, es sei eine Falschmeldung. Doch
schnell bestätigte sich: Peter Eötvös ist am Sonntag, 24. März
gestorben, mit 80 Jahren. Innerhalb nur weniger Tage hat die
musikalische  Welt  nach  Aribert  Reimann  (1936-2024)  einen
zweiten prägenden Komponisten der letzten Jahrzehnte des 20.
und ersten des 21. Jahrhunderts verloren. Nachrufe wird es
genug geben, daher hier ein paar persönliche Erinnerungen an
einen Herzblut-Musikmenschen, der auch mit dem Rheinland eng



verbunden war.

Der Ungar Peter Eötvös, geboren 1944 in Székelyudvarhely in
Siebenbürgen, war ein wunderbar kreativer Kopf. Seine vierzehn
Opern  sind  jede  für  sich  ein  individuelles  Meisterwerk,
verbinden  immer  neu  gedachte  Musik  und  mitreißende
Bühnenwirkung.  „Jede  Oper  muss  eine  eigene  Sprache,  eine
eigene  Welt,  eine  eigene  stilistische  Klangsprache  haben“,
sagte er einmal. 1998 gelang ihm der internationale Durchbruch
mit der in Lyon uraufgeführten Oper „Tri Sestri“.

Schon ein Jahr später brachte die Deutsche Oper am Rhein in
Düsseldorf das Werk nach dem Drama „Drei Schwestern“ von Anton
Tschechow nach Deutschland, wo es mehrfach nachgespielt wurde:
Gabriele Wiesmüller inszenierte es mit scharfem Blick auf die
ausweglose Situation der Figuren in Koblenz; im letzten Jahr
war in Hagen eine Inszenierung von Friederike Blum zu sehen.
Sie ließ erleben, wie die Menschen in folgenlosen Träumen und
vergeblichen  Sehnsüchten  gefangen  sind.  Eötvös  und  sein
Librettist  Claus  H.  Henneberg  weichen  von  der  linearen
Erzählweise Tschechows ab und nehmen in drei Sequenzen die
Perspektive der Figuren Irina, Andrej und Mascha ein.
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Auf  dem  Deckchen:  „Tri  Sestri“  in  Hagen  mit  Vera
Ivanovic  (Natascha)  in  der  Mitte.  (Foto:  Leszek
Januszewski)

Über 200 Uraufführungen dirigiert

1998 war Eötvös bereits als Dirigent hervorgetreten. Zuvor
hatte  er  1958  mit  Vierzehn  das  Studium  an  der  Budapester
Musikakademie bei Zoltán Kodály aufgenommen und ab 1966 in
Köln  Dirigieren  studiert.  Ab  1968  arbeitete  er  eng  mit
Karlheinz Stockhausen zusammen; zehn Jahre später übertrug ihm
Pierre Boulez die Leitung des Ensembles „Intercontemporain“.
Eötvös stellte das Komponieren zurück und widmete sich dem
Dirigieren. Über 200 zeitgenössische Werke konnte er mit dem
Ensemble uraufführen.

Aber  er  brachte  mit  seiner  freundlichen  Art  und  seiner
Leidenschaft  vielen  großen  Orchestern  seinen  Begriff  von
zeitgenössischer  Musik  nahe,  vom  Concertgebouw  Orkest
Amsterdam über die Berliner bis zu den Wiener Philharmonikern 
– und nicht zuletzt seinem Radio Kammerorchester Hilversum,
das er zehn Jahre bis 2004 leitete. Im Funkhaus Köln hatte



Eötvös seine ersten Schritte getan; sein geplantes Konzert am
23. September 2023 mit dem WDR Sinfonieorchester mit eigenen
Werken und Kompositionen seines Landsmanns György Kurtág und
seines  langjährigen  künstlerischen  Partners  Karlheinz
Stockhauen musste er bereits „aus anhaltenden gesundheitlichen
Gründen“ absagen.

Stockhausen-Uraufführung in Mailand

Der Besetzungszettel der Uraufführung
von  „Donnerstag  aus  Licht“  aus  dem
Teatro alla Scala in Milano mit Peter
Eötvös  als  Dirigent.  (Repro:  Archiv
Werner Häußner)



Das erste Mal als Dirigent habe ich ihn in „Donnerstag aus
Licht“ von Karlheinz Stockhausen 1981 an der Mailänder Scala
erlebt. Das war die szenische Uraufführung des ersten Tages
aus dem riesigen, alle sieben Wochentage umfassenden Zyklus
des „Licht“-Musiktheaters.

Und die erste Oper, die ich von Eötvös gesehen habe, hat mich
sofort fasziniert: „Love and other Demons“ 2009 in Chemnitz
unter Frank Beermann hat in der subtilen Regie von Dietrich
Hilsdorf den „magischen Realismus“ der Vorlage von Gabriel
García Márquez eingefangen. Nichts in dieser Welt war so, wie
es schien, Bilder und Figuren blieben unaufgelöst mehrdeutig:
Die Offenheit erzeugte eine kaum mehr erträgliche Spannung.
Dahinter blieb die Kölner Inszenierung von Silviu Purcarete
2010 in ihrer erzählenden Eindeutigkeit weit zurück.

Denn Eötvös erzählt in seinen Opern nicht einfach Geschichten.
Ohne  in  platte  Aktualisierung  zu  verfallen,  greift  er
gesellschaftliche  Entwicklungen  auf.  Dabei  bleibt  er  aber
nicht stehen, sondern gibt seinen Stoffen durch die Musik die
Qualität erzählter Philosophie – etwa in der „Tragödie des
Teufels“  durch  einen  vielfach  gebrochenen,  gleichnishaften
Blick auf die in sich zerrissene menschliche Existenz, in
„Liebe und andere Dämonen“ auf die unkalkulierbare Welt und
den „romantischen“ Verdacht, hinter den erfahrbaren Eindrücken
könnten noch ganz andere Kräfte stecken. „Angels in America“,
in Frankfurt von Johannes Erath beklemmend intensiv inszeniert
und  in  Münster  von  Carlos  Wagner  zu  einer  Weltentragödie
erweitert, ist so nicht nur ein Stück über die zerstörerischen
Folgen von HIV, sondern eines über die Zerbrechlichkeit des
Menschen und seiner Beziehungen.

Bei der bislang einzigen Inszenierung seiner erfolgreichen,
2014 in Frankfurt uraufgeführten Oper „Der goldene Drache“ in
der Rhein-Ruhr-Region 2019 in Krefeld durch Petra Luisa Meyer
kam Eötvös zur B-Premiere nach Mönchengladbach und sprach –
wie so oft andernorts – mit dem Publikum im Theatercafé. Zum
„Requiem“ für ihn wurde nun die jüngste Uraufführung seiner



Oper  „Valuschka“  in  Regensburg  am  3.  Februar  2024.  Zur
Premiere  konnte  er  –  schwer  erkrankt  –  schon  nicht  mehr
kommen, begleitete aber aus der Ferne den Produktionsprozess.
Die  groteske  Tragikomödie  über  das  Hereinbrechen  einer
Katastrophe thematisiert Angst, Macht und entfesselte Gewalt.

Peter Eötvös hat wie der am 13. März mit 88 Jahren verstorbene
Aribert Reimann – dessen Oper „Bernarda Albas Haus“ in einer
Inszenierung  von  Dietrich  Hilsdorf  in  der  vergangenen
Spielzeit  in  Gelsenkirchen  zu  den  Höhepunkten  der  Saison
gehörte – gezeigt: Die Oper im 21. Jahrhundert ist keineswegs
tot. Sie hat die Kraft, Menschen in ihren Bann zu ziehen und
bleibt  auch  unter  den  Vorzeichen  der  Postmoderne  ein
unerschöpfliches  „Kraftwerk  der  Gefühle“.

Die  einen  saufen  so,  die
anderen  so  –  zur
wiederentdeckten  Studie
„Betrunkenes Betragen“
geschrieben von Bernd Berke | 27. Juli 2024
Wiederveröffentlichungen  nach  Jahrzehnten  sind  in  der
Belletristik  nichts  Ungewöhnliches,  wohl  aber  im
Sachbuchbereich.  „Betrunkenes  Betragen“  (Originaltitel
„Drunken Comportment“) ist ein solch seltener Fall.
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Die ethnologische Studie über den Umgang mit Alkohol bei den
verschiedensten Völkern und Gruppierungen, verfasst von den
kalifornischen  Anthropologen  Craig  MacAndrew  und  Robert  B.
Edgerton,  ist  bereits  1969  erschienen.  Der  deutsche
Schriftsteller  und  Psychiater  Jakob  Hein  hat  sie  nun  als
wichtige Wiederentdeckung erneut herausgebracht und übersetzt.
Vorworte  zur  alten  und  zur  neuen  Ausgabe  markieren  den
historischen  Abstand.  Das  Wort  „Betragen“  mutet  etwas
antiquiert an und dürfte hierzulande vielen Leuten zuletzt auf
Schulzeugnissen der 1960er Jahre begegnen sein. Es wird ganz
bewusst  abgegrenzt  vom  eher  flüchtigen  „Verhalten“
(„behavior“).

Bis in die hintersten Winkel der Erde

Natürlich trägt ein 55 Jahre altes Buch Signaturen seiner Zeit
und muss streckenweise auch „gegen den Strich“ gelesen werden.
Das  heißt  aber  keineswegs,  dass  die  damals  publizierten
Erkenntnisse Makulatur sind. MacAndrew und Edgerton arbeiteten
sich  mit  zahlreichen  Beispielen  aus  aller  Welt  an  der
seinerzeit  wie  heute  allgemein  bedenkenlos  geglaubten
Hypothese  ab,  dass  Alkohol  eben  immer  und  überall
gleichermaßen  enthemmend  wirke.  Die  von  ihnen  emsig
gesammelten und zitierten Aufzeichnungen von Ethnologen und
sonstigen  Beobachtern  (bis  in  jene  Zeiten  praktisch
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ausschließlich  Männer),  die  seit  den  Tagen  der  großen
Entdeckungen  in  aller  (entlegenen)  Welt  unterwegs  waren,
lassen freilich andere Schlüsse zu. Demnach gibt es äußerst
vielfältige Formen der Trunkenheit, die letztlich auch unseren
Umgang mit geistigen Getränken betreffen. Vielleicht hätten
wir ja theoretisch mehr Wahlfreiheit, als uns bewusst ist?

Die wechselhaften Verhältnisse werden sozusagen bis in die
hintersten  Winkel  der  Erde  ausgeleuchtet  –  von  Süd-  und
Mittelamerika über afrikanische Regionen und Ostasien bis hin
zu den indigenen Völkern auf dem Gebiet der heutigen USA.
Tagelang ungemein ausschweifende Trinkfeste, so entnehmen wir
einer  Vielzahl  von  Augenzeugenberichten,  hat  es  bei  den
allermeisten  Gruppierungen  gegeben  –  nicht  erst  seit  dem
fatalen Auftauchen europäischer Kolonisatoren, sondern schon
zuvor: mit selbstgebrannten Substanzen von mancherlei Art und
zuweilen höchstprozentiger Wirksamkeit.

Mörderische Orgien oder freundliches Beisammensein

Manche  alkoholisierte  Zusammenkunft  artete  wohl  zu
unvorstellbaren Orgien mit Mord und Totschlag aus, man liest
hier  Schilderungen  von  grauenhafter  Bestialität,  angesichts
derer  einem  selbst  das  Oktoberfest,  der  Rosenmontag  und
dergleichen  hiesige  Besäufnisse  wie  überaus  gemilderte
Varianten  erscheinen  mögen.  Oft  wurde  zunächst  zugestochen
oder gemeuchelt und erst dann eilends gezielt gesoffen, um
eine vermeintliche triftige „Entschuldigung“ zu haben, die in
etlichen Gesellschaften tatsächlich anerkannt wurde. Auch in
der neueren Rechtsprechung haben sich Spuren davon erhalten.
Doch das ist eine Entwicklung späterer Zeiten.

Vor allem dort jedoch, wo der Trunk von tradierten Ritualen
eingefasst  war,  gab  es  (trotz  vergleichbarer  Unmengen
alkoholischer Getränke) zumeist ein friedliches, freundliches
und  fröhliches  Beisammensein,  allenfalls  mit  Spott  und
Neckerei  gewürzt.  Etliche  Völker  aller  Himmelsrichtungen
verordneten sich seit jeher selbst „Auszeiten“, bei denen alle



denkbaren (sexuellen) Norm-Übertretungen möglich, wenn nicht
erwünscht  waren.  Selbst  Kinder  und  Jugendliche  waren
wenigstens indirekt beteiligt. Männer wie Frauen duldeten es
klaglos,  wenn  ihre  Partner  gleich  neben  ihnen  anderweitig
aktiv wurden oder „in die Büsche“ gingen, wie es hier mehrfach
heißt.  Einzig  und  allein  das  Inzest-Tabu  hatte  weiterhin
Geltung.  Hernach  lebten  sie  wieder  so  kontrolliert,
zivilisiert oder gar streng und freudlos „puritanisch“ wie
zuvor; ganz so, als sei nichts geschehen.

Die Eroberer mit dem „Feuerwasser“

Sobald  allerdings  die  (herrschaftlichen  und  kommerziellen)
Interessen  europäischer  Eroberer  sich  Bahn  brachen  und
Eingeborene mit „Feuerwasser“ traktiert wurden, lösten sich
die wohltätig einhegenden und begrenzenden Bindungen auf. Nur
mal nebenbei: Schiffsbesatzungen, die etwa im 18. Jahrhundert
in Tahiti eintrafen, bekamen rund 4,5 Liter pro Tag und Mann
an  Bier,  sie  waren  permanent  beduselt.  Gleichfalls
bemerkenswert: Viele indigene Menschen wehrten sich anfangs
vehement gegen den teuflischen Alkohol der Europäer, der für
sie mit bösen Geistern zu tun hatte. Sie wurden aber nach und
nach daran gewöhnt und gierten irgendwann danach.

Faszinierend  die  ungeheure  Vielfalt  der  ursprünglichen
Gesellschaftsentwürfe, die hier sichtbar wird. So wird etwa
eine Ethnie geschildert, die ihre Babys vergöttert, die Kinder
ab 5 Jahren aber total vernachlässigt. Andere wiederum sind
nüchtern  aggressiv  und  werden  unter  Alkoholeinfluss
verträglich. Oder eben umgekehrt. Fast alles ist kulturell und
situativ  bedingt,  stets  zeigt  sich,  was  die  Menschen  an
Beispielen erlernt haben. Es geht eben nicht um Alkohol „an
sich“,  sondern  um  seine  Wirkungen  im  gesellschaftlichen
Kontext und Gefüge. Ethnologische Forschungen, auch das lernt
man bei der Lektüre, sind eine aufregende Materie – bestimmt
nicht nur, wenn sie sich um Suff und Sex drehen.

Craig MacAndrew / Robert B. Edgerton: „Betrunkenes Betragen.



Eine  ethnologische  Weltreise“.  Wiederentdeckt  und  übersetzt
von Jakob Hein. Galiani Berlin. 296 Seiten. 24 Euro.

 

Entdeckung der Gelassenheit –
„Das  kleine  Haus  am
Sonnenhang“ von Alex Capus
geschrieben von Frank Dietschreit | 27. Juli 2024
„Als ich noch ein ziemlich junger Mann war, nicht mehr Student und
noch nicht Schriftsteller, habe ich für fast kein Geld im Piemont ein
kleines  Haus  gekauft.“  Das  marode  Gemäuer,  versteckt  in  einem
Seitental an einem Sonnenhang gelegen, ist schwer und bei schlechtem
Wetter nur zu Fuß zu erreichen. Es zieht durch alle Fugen und Ritzen,
aber in den Augen des neuen Besitzers ist es genau das Richtige, um
auszusteigen und sich neu zu erfinden.

Denn der junge Mann, der bisher ziellos durchs Leben geisterte und
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sich mit journalistischen Arbeiten über Wasser hielt, will seinen
ersten Roman schreiben und Schriftsteller werden. Zwei, drei Jahre
lang wird er sich in die Einsamkeit zurückziehen, die Ruhe genießen
und  die  Gelassenheit  entdecken,  die  er  braucht,  um  aus  seiner
überbordenden Fantasie ein Buch zu formen. Irgendwann wird es fertig
sein, dann wird er über verschneite Wiesen ins Tal hinabsteigen und
ein neues Leben beginnen.

Schönheit der kleinen Dinge

Mit „Das kleine Haus am Sonnenhang“ entwirft Alex Capus nicht nur eine
Philosophie der Langsamkeit und besingt die Schönheit der kleinen
Dinge, er führt uns auch durch die schlingernden Pfade seines Daseins
und öffnet die Tür in seine literarische Werkstatt. Capus, inzwischen
längst  ein  Autor  mit  Bestseller-Garantie,  beschreibt  mit  sanfter
Ironie, wie er sich das schriftstellerische Handwerk selbst beibrachte
und langsam begriff, dass Schreiben und Leben zwar zusammengehören,
aber nie dasselbe sind.

Während  er  an  seinem  ersten  Roman  bosselt,  in  den  Schreibpausen
Reparaturen an seinem Haus vornimmt und manchmal ins nächste Städtchen
wandert, in einer mit flackernden Neonröhren notdürftig beleuchteten
Bar ein Glas Wein trinkt und mit den immergleichen Besuchern die
immergleichen Gespräche führt, denkt er darüber nach, ob und wie ein
Autor  seine  Biografie  verwenden,  verfremden  und  in  Literatur
verwandeln kann. Oder wie er das Chaos und den Zufall, der sein Leben
beherrscht, in eine logische Kette von Wahrscheinlichkeiten verbiegen
kann, die dem Leser glaubwürdig erscheint.

Als die Welt sich langsamer zu drehen schien

Reflektierend reist er durch die Weltliteratur und macht gelegentlich
Station bei seinen eigenen, späteren Romanen. Wer würde ihm schon
abnehmen, dass er – was der Wirklichkeit entspricht – fünf Söhne hat?
Also belässt er es in einem autobiografisch grundierten Romane lieber
bei drei. Wovon das Buch handelt, an dem Capus in seinem „kleinen Haus
am Sonnenhang“ schreibt, bleibt im Ungefähren. Wichtiger ist, welche
Gedanken ihm beim Schreiben durch den Kopf gehen oder wie er Macken



und Marotten der kleinen Leute in dieser weltabgewandten Gegend (nicht
ohne nostalgische Reminiszenzen) einfängt; damals, Mitte der 1990er
Jahre, als mobile Telefone noch die Ausnahme waren, als man noch
überall und immer rauchen durfte, an den Tankstellen noch persönlich
bedient wurde und die Welt sich nur sehr langsam zu drehen schien.

Capus hat damals begriffen, was Zufriedenheit bedeutet, wie man Glück
findet und ein gelassener Mensch wird: Warum sollte er ständig eine
neue Pizza ausprobieren, wenn doch seine geliebte Pizza Fiorentina
völlig in Ordnung ist? Und was bringt es, auf einer Urlaubsinsel
täglich nach anderen Stränden zu suchen, wenn der eine – meistens
gleich der erste – bereits gut genug ist und völlig ausreicht?

Alex Capus: „Das kleine Haus am Sonnenhang“. Hanser, München 2024, 160
Seiten, 22 Euro.

Zwischen Bühne und Familie –
Jörg  Hartmanns  Chronik  „Der
Lärm des Lebens“
geschrieben von Bernd Berke | 27. Juli 2024
Gibt  es  überhaupt  noch  Fernsehprominenz  ohne
Buchveröffentlichung? Schwerlich. Jetzt ist endlich auch Jörg
Hartmann  (weithin  bekannt  als  Dortmunds  zur  Depression
neigender „Tatort“-Kommissar Faber) an der Reihe.

Bei seinem Buch „Der Lärm des Lebens“ handelt es sich um eine
streckenweise  sehr  nachdenklich  und  zuweilen  melancholisch,
zwischendurch aber auch süffig erzählte Autobiographie. Eine
lebensnahe Mixtur also, die vom etwas aufdringlichen Titel
(Stichwort „Lärm“) gar nicht so recht erfasst wird.
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Zungenschlag des östlichen Ruhrgebiets

Der 1969 im westfälischen Hagen geborene Hartmann ist im eher
beschaulichen Herdecke bei Dortmund aufgewachsen. Wann immer
er auf diese Vergangenheit zurückblickt oder spätere Besuche
bei  den  Eltern  schildert,  gibt  er  die  Dialoge  in  der
charakteristischen Mundart des östlichen Ruhrgebiets wieder.
Dabei stimmt nicht nur der Zungenschlag, auch die „Seele“ des
Gesprochenen und der Sprechenden kommt glaubhaft hervor. Als
in  Dortmund  aufgewachsener  Mensch  kann  ich’s  bezeugen.
Stellenweise  erzählt  Hartmann  auch  hinreißende  Dönekes  mit
Revier-Anklang: Wer hat denn nur einst die „Eier“ am Pferd des
Kaiserdenkmals auf Dortmunds Hohensyburg poliert? Hier erfährt
man’s. Übrigens haben zeitweise auch Roy Black und – viel
später  –  Jürgen  Klopp  in  Herdecke  gelebt.  Hätten  Sie’s
gewusst?

Zur Sache: Die zeitlich hin und her pendelnde Handlung setzt
mit einem großen Traum des jungen Mannes ein, der dringlich
bei  der  großen  Regisseurin  Andrea  Breth  an  der  Berliner
Schaubühne vorsprechen und möglichst engagiert werden will.
Wie das abläuft, wird hier nicht verraten. Zu jener Zeit ist
Stuttgart  Hartmanns  Lebensmittelpunkt,  die  Alternativen  am
Theater heißen Wuppertal und Meiningen. Als dann noch der
Mauerfall  hinzukommt,  erscheint  Berlin  demgegenüber  noch
attraktiver. Man kann’s nachvollziehen, wenn auch die Berlin-
Schwärmerei mitunter ein wenig nervt.



Theater-Laufbahn mit Umwegen

Ein Umweg der Laufbahn führt über die Münchner Kammerspiele,
wo  Hartmann  die  Bühnen-Granden  Thomas  Holtzmann  und  Rolf
Boysen um Beihilfe, Zuspruch und Fürsprache bitten möchte.
Holtzmann  ist  quasi  unansprechbar,  Boysen  erteilt  immerhin
telefonisch  knappen,  aber  weisen  Rat.  Derweil  wittert  der
gleichfalls  schon  etablierte  Ulrich  Matthes  in  seinem
vermeintlichen  „Doppelgänger“  Hartmann  (nanu?)  offenbar
unliebsame Konkurrenz. In Berlin wird ihm Hartmann abermals
begegnen…

Bis Jörg Hartmann tatsächlich eines Tages an der Schaubühne
(ab  1999  unter  Leitung  von  Thomas  Ostermeier)  reüssiert,
dauert es seine Zeit. All die vorherigen Fährnisse lassen
ahnen,  dass  der  Berufseinstieg  junger  Schauspieler(innen)
wahrlich mühselig ist und nicht nur vom Talent, sondern auch
von  Glücksumständen  abhängt.  Ohnehin  hadert  Hartmann  auch
hernach immer mal wieder mit der Profession, die ihn geradezu
aufzufressen  droht.  Heute  Lyon  oder  Brüssel,  morgen  Prag,
irgendwann auch ein Gastspiel in Shanghai. Da kann man sich
durchaus verlieren. Und das Privatleben leidet auch erheblich.

Pommesbude nach Feierabend

Ein zweiter Handlungsstrang ist Hartmanns Familie gewidmet,
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besonders  seinen  Eltern  und  hier  wiederum  vornehmlich  dem
Vater, der mit fortschreitendem Alter an Demenz leidet und vor
der Zeit stirbt. In Herdecke und darüber hinaus war der Vater
(Handwerksmeister  im  Stromwerk,  phasenweise  nach  Feierabend
Betreiber  einer  Pommesbude,  außerdem  bestens  vernetzter
Handball-Freak) bekannt wie der sprichwörtliche bunte Hund,
was Jörg Hartmann mit einigen Anekdoten zu unterfüttern weiß.

Zunehmend rücken auch Hartmanns Frau und die drei Kinder in
den  Blickpunkt,  womit  die  Handlung  (seine  Großeltern
inbegriffen)  vier  Generationen  umfasst,  was  wiederum
zeitgeschichtliche  Bezüge  mit  sich  bringt  –  bis  hin  zur
Gehörlosigkeit der Großeltern, die schon allein wegen dieses
Leidens unter bedrohlicher Beobachtung der Nazis standen.

Es mag keine große, wortmächtige Literatur sein, die Jörg
Hartmann verfasst hat, doch ist es eine durchaus achtbare
Chronik  der  laufenden  Ereignisse  aus  dem  Bühnen-  und
Familienleben. Ein Gipfelpunkt wird, wie es sich wohl gehört,
gegen Ende erreicht, als Hartmann eine blasierte Kita-Party
bei stinkreichen Eltern in Berlin beschreibt. Da freut man
sich inständig, dass man nicht dabei sein musste.

Jörg Hartmann: „Der Lärm des Lebens“. Rowohlt Berlin. 300
Seiten. 24 Euro.

_____________

Lesungen (Auswahl – Einzelheiten bitte per Suchmaschine o. ä.
ermitteln)

12. März Berlin (20 Uhr)
14. März Dortmund (19.30 Uhr / ausverkauft)
21. März Leipzig (10, 11, 15, 17 und 20.30 Uhr – Buchmesse)
6. April Münster (20 Uhr)
7. April Unna (18 Uhr)
11. April Gladbeck (19.30 Uhr)
13. April Menden (19 Uhr)
9. Juni Herdecke (18 Uhr)



29. Juni Essen (20 Uhr)

Märchenwelten:  Das
Musiktheater  im  Revier
vereint  Kurzopern  von
Tschaikowsky  und  Strawinsky
zum reizvollen Doppel
geschrieben von Anke Demirsoy | 27. Juli 2024

Ein Garten wie eine Insel: Jolanthe (Heejin Kim) ist blind und
lebt abgeschieden von der Welt. Doch Ritter Vaudémont naht
(Khanyiso Gwenxhane. Foto: Pedro Malinowski)
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Die Liebe lehrt sie sehen: Jolanthe, blinde Titelheldin von
Tschaikowskys  letzter  Oper,  gleicht  einer  Dornröschenfigur,
die erwacht – und dadurch erwachsen wird. Von ihrem Vater
streng behütet, erfährt sie erst durch einen fremden Ritter,
dass es jenseits ihres abgeschiedenen Gartens eine sichtbare
Welt voller Farben und Formen gibt.

Märchenhafte  Züge  trägt  auch  Igor  Strawinskys  Oper  „Le
rossignol“  (Die  Nachtigall),  ein  Auftragswerk  nach  einer
Vorlage von Hans Christian Andersen. Weil beide Werke nicht
abendfüllend sind, erlebt man sie selten auf der Bühne. Das
Gelsenkirchener Musiktheater (MiR) bindet sie jetzt zu einem
reizvollen Doppel zusammen.

Das  ist  eine  hübsche  Alternative  für  alle,  die  dem  engen
Repertoire  von  Spielplänen  entkommen  möchten,  die  allseits
bekannte Evergreens immer wieder neu auflegen. „Carmen“, „Die
Zauberflöte“  und  „Rigoletto“  bringen  eben  gute
Publikumszahlen, und wer oder was würde heutzutage nicht an
der  Quote  gemessen?  Dabei  gäbe  es  so  viel  gute  Musik  zu
entdecken. Der neue Doppelabend in Gelsenkirchen ist dafür ein
schöner Beweis.



Jolanthe  (Heejin  Kim)  wird  von  ihren  Dienerinnen
eingekleidet (Foto: Pedro Malinowski)

Weil beide Kurzopern eine fantasievolle, optisch ästhetische
Umsetzung erfahren, verzeiht sich manche Unbeholfenheit der
Regie. Zu deren Verteidigung muss auch gesagt werden, dass
Tschaikowskys  „Jolanthe“  nach  stimmungsvollem  Beginn  ins
Sentimentale abrutscht. Das versucht Tanyel Sahika Bakir zu
verhindern, indem sie das „Erwachen“ der Titelheldin nicht in
allgemeines Gotteslob münden lässt, sondern Jolanthe von ihrer
Insel der Seligen holt. Ihr Gartenrondell schwimmt wie eine
Seerose  in  einem  tristen  Bühnenhalbrund,  in  dem  schwer
bewaffnete  Männer  die  Herrschaft  ihres  Vaters  durchsetzen
(Bühne: Julia Schnittger).

Ihn, den König René, erkennt sie erst nach der Heilung durch
den Arzt Ibn-Hakia als Despoten. Aber das erschließt sich erst
nach  der  Lektüre  des  Programmhefts.  Um  zu  diesem  Ende
hinzuführen  genügt  es  nicht,  eine  gesichtslose  Soldateska
ausgiebig mit Gewehren herumfuchteln zu lassen. Eine Duell-
Konstellation  zwischen  dem  Ritter  Vaudémont,  der  Jolanthe
liebt, und König René, der die Tochter weiter unter Kontrolle
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halten  will,  wird  nicht  deutlich.  Stattdessen  scheint
plötzlich  jeder  auf  jeden  zu  zielen.  Das  hinterlässt
Fragezeichen.

Mit  Waffengewalt  wird
Jolanthes  Welt  beschützt
(Foto:  Pedro  Malinowski)

Alles Weitere fügt sich in der Produktion so ineinander, dass
dieser Jolanthe ein angemessener Liebreiz zuwächst: eben nicht
süßlich, sondern lyrisch und licht. Dafür sorgen an erster
Stelle das Gesangsensemble und die Neue Philharmonie Westfalen
unter  der  Leitung  von  Rasmus  Baumann,  die  Tschaikowskys
Partitur mehr und mehr in Fluss bringen.

Aus dem kammermusikalischen Beginn – nur Holzbläser und Hörner
gestalten das Vorspiel – entwickelt sich ein grandioses Melos,
das in die Seele der Hauptfiguren hineinleuchtet. Dazu gibt es
lautmalerische  Effekte,  wenn  die  Ankunft  des  Königs  mit
Hörner- und Trompetenschall zelebriert wird, wenn Bratschen
und Celli das Getrappel der Pferde nachahmen oder wenn der
Arzt  Ibn-Hakia  sein  Therapiekonzept  mit  orientalischen
Melismen ausschmückt.

Heejin Kim versteht sich darauf, ihren Sopran aus innigem,
beinahe schüchternem Piano aufblühen zu lassen. Auch wenn die
große  Entdeckung,  die  Jolanthe  durch  den  Ritter  Vaudémont
macht, immer höhere Wogen schlägt, behält die Sängerin diesen
hellen Schimmer bei, nimmt sie uns mit auf einen Wellenritt
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der  Emotionen.  Für  ekstatische  Höhepunkte  hat  sie  genug
Durchschlagskraft,  setzt  diese  aber  mit  eleganter
Zurückhaltung ein. Khanyiso Gwenxhane zeigt sich als Ritter
Vaudémont auch stimmlich glänzend gerüstet: Sein Tenor vereint
Geschmeidigkeit mit hellen Farben. Dem setzt Philipp Kranjc
(König  René)  als  sein  Gegenspieler  einen  markigen  Bass
entgegen. Benedict Nelson mischt als Arzt Ibn-Hakia zweifelnde
Töne in seinen warmen, empathisch klingenden Bariton.

Unterstützt  werden  die  musikalischen  Leistungen  durch  die
Kostüme  von  Hedi  Mohr,  die  unaufdringlich  ein
Aufeinandertreffen von Islam und Christentum andeuten, und die
Beleuchtung von Patrick Fuchs, die das künstliche Rondell aus
dem Dunkel herausschneidet, als sei es das verlorene Paradies.

Ja  wo  ist  sie  denn?  Der  Hofstaat  sucht  nach  der
Nachtigall, denn sie wird vom Kaiser von China erwartet.
(Foto: Pedro Malinowski)

Deutlich bunter, ja beinahe comichaft geht es in Strawinskys
„Le rossignol“ zu, in der sich die Regie von Kristina Franz
sehr wirkungsvoll mit dem Puppentheater ergänzt. Das Märchen

https://www.revierpassagen.de/133310/maerchenwelten-das-musiktheater-im-revier-vereint-kurzopern-von-tschaikowsky-und-strawinsky-zum-reizvollen-doppel/20240306_1730/rossignol03


von  der  chinesischen  Nachtigall,  die  in  der  kaiserlichen
Gefangenschaft zunehmend versagt und leichtfertig durch einen
Automaten ersetzt wird, deutet die Regie als Kampf zwischen
Natur und Künstlichkeit, letztlich auch zwischen Leben und
Tod. Auch dies erschließt sich eher im Programmheft als auf
der  Bühne,  aber  die  szenische  Umsetzung  ist  so  hübsch
anzusehen  und  Strawinskys  Musik  so  originell,  dass  sich
darüber hinwegsehen lässt.

Im  Wesentlichen  ist  „Le  Rossignol“  ein  stimmlicher,  mit
Koloraturen  und  Spitzentönen  gespickter  Hochseilakt.  Den
meistert die belgische Sopranistin Lisa Mostin bewundernswert
schwindelfrei; die Spezialisierung auf dieses Fach ist ihr
anzuhören. Frei bewegt sie sich aber nicht nur stimmlich: Sie
stellt auch in ihren Bewegungen ein Naturwesen dar, in einem
unscheinbaren  braunen  Kleid,  das  sich  von  der  farbenfroh
gewandeten Hofgesellschaft absetzt (Kostüme: Hedi Mohr).

Eine Schachfigur erwacht zum Leben: Gloria Iberl-Thieme,
Daniel Jeroma und Maximilian Teschemacher führen eine
Puppe von Jonathan Gentilhomme (Foto: Pedro Malinowski)
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Der zweite große Clou dieser Inszenierung sind die Puppen von
Jonathan  Gentilhomme,  der  einer  kleinen  weißen  Schachfigur
zunächst einen kleinen Kobold entsteigen lässt, der allmählich
zum Riesen wächst (und laut Programmheft den Tod darstellen
soll).  Gloria  Iberl-Thieme,  Daniel  Jeroma  und  Maximilian
Teschemacher bewegen diese Figuren so kunstvoll, dass sie ein
staunenswertes Leben gewinnen.

Vokaler  Höhenflug:  die
belgische  Sopranistin  Lisa
Mostin als Nachtigall (Foto:
Pedro Malinowski)

Im Orchestergraben gelingt es Rasmus Baumann und der Neuen
Philharmonie Westfalen, der Musik über den Bruch hinweg zu
helfen, der sich durch die zwischenzeitliche Uraufführung von
„Le Sacre du Printemps“ im Kompositionsprozess ergab. Klingt
im ersten Akt noch Impressionistisches à la Claude Debussy
durch, wird es im weiteren Verlauf deutlich moderner, ragt das
Werk hörbar ins 20. Jahrhundert hinein. Dass „Le Rossignol“
sich auf der Opernbühne nie so recht durchsetzen konnte, ist
nicht allein der Musik wegen schade. Kurz vor Ausbruch des 1.
Weltkriegs  entstanden,  besitzt  die  Fabel  einen  zeitlos
aktuellen Kern: Mensch, Natur und Seele stehen auf der einen
Seite, der kalte Mechanismus der Maschine auf der anderen.

(Karten und Termine: www.musiktheater-im-revier.de)
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Loslassen  lernen  –  Bernhard
Schlinks  Roman  „Das  späte
Leben“
geschrieben von Frank Dietschreit | 27. Juli 2024
Martin ist sechsundsiebzig und blickt auf eine erfolgreiche
Karriere als Jurist und Uni-Professor zurück. Spät hat der
notorische  Junggesellen  noch  das  kleine  private  Glück
gefunden.

Warum sich die viel jüngere Ulla, eine lebenslustige Frau und
Malerin abstrakter Bilder, mit denen Martin nichts anzufangen
kann, sich für den verschlossenen Juristen entschieden hat,
ist ihm ein Rätsel. Doch er genießt ihre Liebe und freut sich
jeden Tag darauf, Sohn David in den Kindergarten zu bringen
und nebenbei noch als Autor von juristischen Aufsätzen gefragt
zu sein.

Es bleiben nur wenige Wochen
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Doch von einer Sekunde auf die andere zerbricht die Idylle,
sind  alle  Träume  von  einem  geruhsamen  Alter  dahin.  Die
Diagnose  seines  Arztes  lautet:  Bauchspeicheldrüsen-Krebs  im
Endstadium. Was fängt er an mit den wenigen Wochen, die ihm
bleiben?  Wie  verabschiedet  er  sich  und  was  kann  er
hinterlassen? Wie wäre es, wenn er seinem Sohn zeigt, wie man
nachhaltig kompostiert? Soll er beim Buchhändler eine größere
Geldsumme hinterlegen, damit David sich jederzeit mit neuem
Lesestoff versorgen kann? Und ist es nicht eine schöne Idee,
einen langen Brief zum kurzen Abschied zu schreiben, in dem er
seinem Sohn die Welt erklärt, über Gott und Gerechtigkeit,
Frieden und Freiheit, Leben und Tod philosophiert?

Unaufgeregtes Erzählen, nah am Klischee

Wie sein literarischer Wahlverwandter, so hat auch Bernhard
Schlink eine juristische Karriere hinter sich: Uni-Professor,
Richter  am  Verfassungsgericht  in  Nordrhein-Westfalen,
Gutachter am Bundesverfassungsgericht. Irgendwann fing er an,
Krimis  zu  schreiben  und  startete  dann  mit  dem  (auch
erfolgreich  verfilmten)  Roman  „Der  Vorleser“  (1995)
international  durch.  Seine  Bücher  haben  eine  Bestseller-
Garantie, das dürfte auch für seinen neuen Roman „Das späte
Leben“  gelten.  Bei  Schlink  weiß  jeder,  was  er  bekommt:
unaufgeregtes, klassisches Erzählen, sympathische Figuren mit
kleinen Macken und Marotten, eine Handlung, die ganz leicht am
Klischee  vorbei  schrammt,  mit  Pathos  ins  Menschlich-
Allzumenschliche  driftet,  nach  einigen  Wendungen  zu  einem
harmonischen Ende findet.

Martin muss noch viel lernen, bevor er mit sich im Reinen ist
und sich aufs Sterbebett legen darf. Dass er glaubt, noch als
Toter die Zukunft seines Sohnes mitbestimmen zu können, indem
er  ihm  Aufgaben  und  Briefe  hinterlässt,  geht  seiner  Frau
gehörig auf die Nerven: „Deine Hand, deine Gedanken, dein
Brief, deine Bücher, dein Kompost – alles dein. So kann es
nicht bleiben. David muss dich loslassen, er muss sich finden
– und mich. Warum machst du es mir so schwer? Es macht mir



Angst.“

Auf sanfte Weise übergriffig

Klar, dass Martin Läuterung verspricht und Ulla schließlich
besänftigen  kann.  Nett,  dass  er  seiner  Gattin  einen
Seitensprung verzeiht, den Liebhaber aufsucht und ihn bittet,
sich nach seinem Tod um Ulla und David zu kümmern und gut zu
ihnen zu sein. Aber ist das nicht auch schon wieder etwas
übergriffig? Auch dass er, ohne seine Frau einzuweihen, eine
Detektei beauftragt, nach ihrem verschollenen Vater zu suchen,
hätte er wohl besser mit ihr absprechen müssen. Aber alles
nicht so schlimm. Die Liebe heilt alle Wunden. Sterben heißt:
Frieden schließen. Das ist zwar ziemlich kitschig, aber auch
irgendwie tröstlich.

Bernhard Schlink: „Das späte Leben“. Roman. Diogenes. Zürich
2023, 240 Seiten, 26 Euro.

Auch  ohne  Bundesinstitut:
Essen  will  Maßstäbe  in  der
Fotokultur setzen
geschrieben von Bernd Berke | 27. Juli 2024
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Sein Nachlass kommt nach Essen: Fotograf Michael Schmidt
(1945-2014), hier in seiner Ausstellung „Waffenruhe“ im
Essener Museum Folkwang, aufgenommen am 9. Februar 1988.
(© Marga Kingler/Fotoarchiv Ruhr Museum)

Essen als d i e deutsche Fotografie-Stadt? Nun ja, es ist
kompliziert.  Nach  politischem  Willen,  insbesondere  auf
Bundesebene, wird das noch zu gründende Deutsche Fotoinstitut
eben  nicht  in  der  Ruhrstadt,  sondern  in  Düsseldorf
angesiedelt.  Doch  just  heute  ging  man  in  Essen  an  die
Öffentlichkeit,  um  kundzutun,  dass  man  auch  so  gehörige
Pflöcke  einschlagen  kann:  Das  hochkarätige  Archiv  Michael
Schmidt,  Nachlass  eines  prägenden  Fotografen  des  20.
Jahrhunderts, kommt im Herbst aus Berlin dauerhaft in die
Fotografische Sammlung des Museums Folkwang.

Da erhob sich im Verlauf der Pressekonferenz gar die Frage, ob
Düsseldorf  angesichts  solcher  Entwicklungen  vielleicht  nur
noch die zweite Geige spielen werde. Nun aber mal halb lang!
Folkwang-Museumschef  Peter  Gorschlüter  legt  jedenfalls  Wert
auf  die  Feststellung,  dass  die  Essener  mit  dem  künftigen
Bundesinstitut  und  anderen  fotografischen  Einrichtungen
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einvernehmlich  kooperieren  wollen  –  und  das  in  guter
föderalistischer  Tradition.  Gorschlüter  gehört  zur
Gründungskommission des Deutschen Fotoinstituts und vertritt
von  daher  nicht  ausschließlich  Essener  Interessen,  sondern
nimmt eine übergeordnete Perspektive ein. Er mag sich nicht
einmal  andeutungsweise  zu  Äußerungen  über  den  vormaligen
Konkurrenten Düsseldorf verleiten lassen.

Neuer Verein bündelt kulturelle Anstrengungen

Essens Oberbürgermeister Thomas Kufen fasste es so: Die Stadt
habe  sich  „redlich  und  engagiert“  um  den  Standort  des
Fotoinstituts bemüht. In der nun einmal gefällten Entscheidung
für Düsseldorf sehe er keinen Fehlschlag. Überdies sei kaum
eine deutsche Region seit Erfindung der Fotografie gründlicher
ins  Bild  gesetzt  worden  als  das  Ruhrgebiet.  Man  könnte
anfügen: Das Revier ist ja auch nicht so furchtbar weit von
der NRW-Landeshauptstadt Düsseldorf entfernt.

Unterdessen hat sich in Essen ein Zusammenschluss gewichtiger
Institutionen  formiert,  der  hier  Anstrengungen  zur
fotografischen Kultur bündeln soll. Das Ruhr Museum auf Zeche
Zollverein  zählt  ebenso  zum  erlesenen  Kreis  wie  das
Historische Archiv Krupp, die Folkwang Universität der Künste
und eben das Museum Folkwang. Neuerdings (genauer: seit 31.
Januar) agieren sie zusammen als gemeinnütziger Verein mit
Sitz  im  markanten  SANAA-Gebäude  auf  dem  UNESCO-Welterbe
Zollverein. Auch dieses „Zentrum für Fotografie Essen“ ist ein
Statement.

Bedeutsamer Nachlass kommt von Berlin nach Essen

Vor diesem Hintergrund darf die bevorstehende Überführung des
Archivs Michael Schmidt als bedeutsames Signal gelten. Der
Fotograf, der von 1945 bis 2014 gelebt hat, hatte schon sehr
früh und fortan recht häufig Ausstellungen in Essen, wo er –
in der Tradition eines Otto Steinert – zeitweise auch eine
Lehrtätigkeit ausgeübt hat. Zentraler Ort seines bildnerischen



Schaffens war allerdings Berlin, wo in Kreuzberg nach und nach
ein  bestens  aufgearbeitetes  Archiv  seiner  Werke  entstanden
ist.  Folkwang-Direktor  Gorschlüter  über  den  wertvollen
Nachlass: „Wir übernehmen also keine Bananenkisten.“

Schon jetzt hat man im Depot eine spezielle Ebene vorbereitet,
auf der das Archiv Platz finden wird. Das Schmidt-Konvolut
kommt als Dauerleihgabe nach Essen – vorläufig bis zum 31.
Dezember 2039, sodann mit Verlängerungs-Option bis 2045, wenn
sich Michael Schmidts Geburtstag zum 100. Mal jährt. Auch
danach sind Vertrags-Verlängerungen möglich. Zur Bedeutung des
Werks nur diese Stichworte: Nach schwierigen Anfängen brachte
es  Michael  Schmidt  zu  einer  internationalen  Fotokunst-
Laufbahn, die bis hin zu einer großen Retrospektive im Museum
of  Modern  Art  (MoMa)  in  New  York  führte.  Zu  seinen
bekanntesten  Schülern  gehört  Andreas  Gursky.

Kein Ankauf, sondern großzügige Dauerleihgabe

Wie Peter Gorschlüter erläuterte, handelt es sich nicht um
einen Ankauf, sondern um eine großzügige Überlassung durch die
„Stiftung für Fotografie und Medienkunst mit Archiv Michael
Schmidt“, eine Einrichtung des finanzkräftigen Sparkassen- und
Giroverbandes. Mit der Übergabe ans Museum Folkwang gelangt
der Nachlass in öffentliche Obhut. Weitere Vergünstigung: Das
Copyright an den Fotografien geht für die Dauer der Leihgabe
ans Essener Museum über, kann also womöglich lukrativ genutzt
werden. Außerdem stellt die Stadt Essen in diesem und wohl
auch im nächsten Jahr je rund 250000 Euro bereit, um die
Übernahme zu begleiten.

Schmidts Nachlass umfasst u. a. 107 Ordner mit Negativen, etwa
2000  Prints  mit  Werkcharakter  sowie  rund  20000  Kontakt-,
Arbeits-  und  Testabzüge.  Hinzu  kommen  umfangreiche
Fachbibliotheken. Künftig wird all das für Forschungsarbeiten
an der Folkwang Universität der Künste zur Verfügung stehen.
Gut denkbar, dass der Bestand eine Art Magnetwirkung ausüben
und weitere Sammlungen nach sich ziehen wird.



Auf den Spuren des Unnahbaren
–  Karl  Ove  Knausgard  über
Anselm Kiefer
geschrieben von Frank Dietschreit | 27. Juli 2024
Mit seinem sechsbändigen autobiografischen Roman-Projekt „Mein
Kampf“  wurde  Karl  Ove  Knausgard  zu  einem  der  wichtigsten
Schriftsteller der Gegenwart. Der norwegische Autor hat wohl
kaum je eine Zeile geschrieben, die nicht auf seinen eigenen
Erlebnissen  und  Erfahrungen  beruht  und  ein  Spiegel  seiner
Gedanken und Wünsche ist.

Als er in London eine Retrospektive mit Werken von Anselm
Kiefer besucht, ist er erschüttert und zugleich fasziniert.
Wie  kann  es  sein,  fragt  sich  Knausgard,  dass  Bilder  von
blutbefleckten Schneelandschaften, dunklen Wäldern und leeren
Äckern, bedeckt mit Stroh und Asche, von Blei übergossen, mit
krakeligen  Schriftzeichen  versehen,  Bilder,  in  denen  keine
Menschen vorkommen, „trotzdem randvoll mit dem Menschlichem
aufgeladen“ sind? Wo kommen all die verstörenden Werke her,
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die einem das Gefühl geben, „die Existenz an sich zu sehen“?
Was treibt den Künstler an, wo ist „Kiefer in seiner Kunst?“

Fünf Jahre lang auf der Suche

Fünf Jahre wird Knausgard versuchen, dem Rätsel auf die Spur
zu  kommen,  sich  dem  Unnahbaren  zu  nähern  und  einen
Zusammenhang zwischen Leben und Werk zu suchen. Von 2015 bis
2020 wird Knausgard den Künstler immer wieder interviewen, mit
ihm durch seine gigantischen Ateliers in Paris und Barjac
schlendern, ihm beim Erschaffen seiner Werke beobachten, ihn
bei Vernissagen treffen, bei seinen Vorträgen im Saal sitzen,
er wird seine früheren akademischen Lehrer befragen und mit
Kiefer  die  Orte  der  Kindheit  aufsuchen.  Fünf  Jahre  wird
Knausgard brauchen, bis er endlich eine Form findet für seinen
Artikel,  der  im  „New  York  Times  Magazine“  erscheinen  und
Grundlage des Buches wird, das Titel „Der Fluss und der Wald“
trägt.

Kiefer  ist  nicht  nur  in  einer  von  Wäldern  und  Flüssen
geprägten Landschaft rund um Donaueschingen aufgewachsen, in
einem  Land,  das  alles  daran  setzte,  die  verbrecherische
Vergangenheit in Schweigen zu hüllen. Dass Kiefer mit einer
Kunst-Provokation bekannt wurde, als er in den einst von Nazi-
Truppen  besetzten  Gebieten  den  Hitler-Gruß  zeigte  und  die
verdrängte  Vergangenheit  in  einer  umstrittenen  Performance
heraufbeschwor, war vielen unbequem. Dass in seinen Werken der
Wald für das Unbewegliche und Geheimnisvolle, der Fluss für
das Veränderliche und Grenzenlose steht, könnte, muss aber
nicht sein.

Mit dem Fahrrad durch Kunst-Lagerhallen

Was legt der Künstler, der mit dem Rad durch seine Kunst-
Lagerhallen von einem angefangenen Bild zum anderen radelt,
der in seinen mit Fundstücken vollgestopften Ateliers wohnt
und die Orte seiner Kunst selbst zu Kunstwerken macht, von
sich und seinem Leben in die Kunst hinein? Was verraten die



Wälder und Wiesen seiner Kindheit oder die Tatsache, dass der
kleine Anselm jahrelang bei seiner Großmutter und nicht bei
seinen  Eltern  wohnte,  über  sein  Werk,  in  dem  die  Grenze
zwischen Kunst und Wirklichkeit aufgehoben ist?

Nach vielen Begegnungen und Gesprächen meint Knausgard, dass
Kiefers Kunst außerhalb dessen ist, was er sagt und denkt: Sie
ist  „der  Ort,  in  den  er  hineingeht,  wenn  er  Schicht  auf
Schicht  aus  Farbe,  Blei,  Stroh,  Asche  auf  die  Leinwand
aufträgt. Ein Ort, der in ihm und außerhalb von ihm ist. Ein
Ort, an dem Mythologie, Geschichte, Religion, Literatur, Dinge
und Landschaften zusammengeführt werden, und der Sinn, der
dabei  entsteht,  ist  unendlich,  denn  er  wird  von  jedem
Einzelnen  und  jeder  Einzelnen  aktiviert,  der  und  die  ihn
sieht.“

Karl  Ove  Knausgard:  „Der  Wald  und  der  Fluss.  Über  Anselm
Kiefer und seine Kunst.“ Aus dem Norwegischen von Paul Berf.
Luchterhand, München 2023, 186 S., 25 Euro.

„Mut  zu  einem  ganz  neuen
Anfang“  –  David  Grossmans
Plädoyer für Frieden im Nahen
Osten
geschrieben von Frank Dietschreit | 27. Juli 2024
Wenige Tage nach dem 7. Oktober 2023, als Terroristen die
Grenze zu Israel überwanden, ein Massaker an Juden verübten
und zahlreiche Geiseln nach Gaza verschleppten, schwankt David
Grossman zwischen Entsetzen und Ohnmacht. Seit Jahren hatte
der israelische Autor sich gegen die Besatzung ausgesprochen,
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Frieden und eine Zweistaaten-Lösung angemahnt.

„Was jetzt geschieht“, schreibt er, sei ein „Alptraum“ und
zeige „den Preis, den Israelis zu zahlen haben, weil sie sich
jahrelang von korrupten Politikern verführen ließen“, die „das
Justizwesen,  das  Erziehungswesen  wie  auch  die  Armee
unterhöhlten  und  bereit  waren,  uns  alle  existenziellen
Gefahren  auszusetzen,  um  den  Ministerpräsidenten  vor  einer
Gefängnisstrafe zu bewahren.“

Doch  bei  aller  „Wut  auf  Netanjahu,  seine  Leute  und  sein
Vorgehen“  dürfe  man  sich  „keiner  Täuschung  hingeben:  Die
Gräueltaten dieser Tage sind nicht Israel zuzuschreiben. Sie
gehen  aufs  Konto  der  Hamas.  Wohl  ist  die  Besatzung  ein
Verbrechen,  aber  Hunderte  von  Zivilisten  zu  überwältigen,
Kinder,  Eltern,  Alte  und  Kranke,  und  dann  von  einem  zum
anderen zu gehen und sie kaltblütig zu erschießen – das ist
ein noch viel schwereres Verbrechen.

Die furchtbare Hierarchie des Bösen

Auch im Bösen gibt es eine Hierarchie. „Wenn man die Hamas-
Terroristen auf Motorrädern sieht, wie sie junge Leute, von
denen einige noch ahnungslos tanzen, einkreisen, um sie dann
unter Jubelgeschrei wie Wild zu jagen und zu erlegen – ob man
sie Bestien nennen sollte, weiß ich nicht, ihr menschliches
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Antlitz aber haben sie zweifelsohne verloren.“ Israel, das
weiß er sofort, wird den Terror mit Krieg beantworten, und er
vermutet: „Das Land wird nach dem Krieg sehr viel rechter,
militanter und auch rassistischer sein“. Ängstlich fragt er:
„Ist  die  winzige  Chance  auf  einen  wahren  Dialog,  auf  ein
irgendwie  geartetes  Abfinden  mit  der  Existenz  des  jeweils
anderen Volks nun für einige Jahre auf Eis gelegt worden, oder
ist  diese  Aussicht  womöglich  auf  ewig  eingefroren?“  Dabei
müsse doch jedem, der die Spirale der Gewalt durchbrechen
will, klar sein: „Frieden ist die einzig Option.“

Was  Grossman  eine  Woche  nach  dem  „Schwarzen  Schabbat“
formulierte, ist jetzt in einem Band mit Aufsätzen und Reden
nachzulesen. Schon am 16. November 2023 fordert er in einer
„Trauerrede für die Terroropfer“, den Hass zu überwinden und
den „Mut zu einem ganz neuen Anfang“ aufzubringen.

Wie kann das denn funktionieren?

Grossman bleibt seiner Rolle als Friedensstifter treu. Bereits
auf  der  „Münchner  Sicherheitskonferenz“  von  2017  wies  er
darauf  hin,  dass  der  unablässige  blutige  Konflikt  die
Beteiligten  „dermaßen  deformiert,  dass  sie  ihren  eigenen
existenziellen  Interessen  zuwiderhandeln.“  Die  Politiker
flehte er an: „Ich bitte Sie, alles zu tun, was in Ihren
Kräften steht, um die beiden Seiten zusammenzubringen und den
Dialog  zu  erneuern,  dem  beide  schon  seit  Jahren  mit  der
seltsamen Logik der Selbstzerstörung aus dem Weg gehen.“



Doch niemand mochte Grossman folgen. Dass seine Appelle nicht
unumstritten  sind,  zeigt  eine  „Korrespondenz“  zwischen  dem
deutsch-iranischen  Schriftsteller  Navid  Kermani  und  dem
israelisch-deutschen Soziologen Natan Sznaider: Auf Kermanis
Plädoyer  für  einen  Frieden  durch  eine  Zweistaaten-Lösung
entgegnet Sznaider: „Wie kann denn so ein Palästina innerhalb
von Gaza und Westbank funktionieren? Wie sollen sie denn in
einem  solchen  Staatsgebilde  leben?  Da  muss  ja  fast  schon
automatisch das Begehren bei den Palästinensern frei werden,
dann doch lieber alles haben zu wollen. Ich sehe im Moment
jenseits des Krieges keine Lösung und glaube nicht mehr an die
Kompromissbereitschaft  der  anderen  Seite.  Der  Terror  wird
weitergehen  und  somit  auch  die  Reaktion  auf  den  Terror.“
Bittere Aussichten.

David Grossman: „Frieden ist die einzige Option.“ Aus dem
Hebräischen von Anne Birkenbauer und Helene Seidler. Hanser,
63 Seiten. 10 Euro.

Navid  Kermani/Natan  Sznaider:  „Israel.  Eine  Korrespondenz“.
Hanser, 64 Seiten, 10 Euro.
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Seelische  Zerstörung:  Floris
Vissers  penetrantes
Bildertheater  für  Mozarts
„Idomeneo“ in Köln
geschrieben von Werner Häußner | 27. Juli 2024

In  der  Gummizelle:  Kathrin  Zukowski  (Ilia),
Kinderstatist,  Anna  Lucia  Richter  (Idamante),  Peter
Bermes (Idomeneo). (Foto: Sandra Then)

Der  alte  Mann  entkommt  seiner  Zelle  nicht.  Auf  weiße
gepolsterte Wände zeichnet er mit nervösem Strich immer wieder
das gleiche Männchen, mit einem Dreizack in der Hand. Beim
Familienbesuch  rastet  er  aus,  muss  mit  einer  Spritze
ruhiggestellt  werden.
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Floris Visser führt während der Ouvertüre von Wolfgang Amadeus
Mozarts „Idomeneo“ die Titelfigur als einen Gezeichneten ein.
Kein  herkömmliches  Regietheater-Irrenhaus-Setting:  Denn  die
Zelle  weitet  sich,  eröffnet  einen  Hintergrund  in
hyperrealistischem Licht, mit dem James Farncombe die felsige
Strandlandschaft  der  Bühne  Jan  Philipp  Schlößmanns  in
überzeichnet scharfe Konturen taucht. Der Naturalismus eines
„Schauplatzes“ wird so ausgehebelt; der alte Mann, unschwer
als Idomeneo zu identifizieren, beginnt durch seine innere
Landschaft zu irren.

Mit  seiner  Inszenierung  an  der  Oper  Köln  im  Staatenhaus
versucht Visser, diese Seelenwelt eines Menschen mit einer
posttraumatischen  Belastungsstörung  einzuholen  –  einer
psychischen  Verwundung,  die  in  Flashbacks  Erlebnisse  der
eigenen  Ohnmacht  und  Hilflosigkeit  so  intensiv  zurückholen
kann, dass die betroffene Person die Erfahrung wieder und
wieder mit der gleichen emotionalen Intensität durchleidet und
sogar unfähig sein kann, sie als Erinnerung zu identifizieren.
So flutet Visser die Bühne mit heterogenen Bildern und Szenen,
in denen Idomeneo doppelt präsent ist – als Uniform tragender
Soldat Bestandteil des Geschehens; als Greis im Nachthemd ein
stummer, staunender oder leidender Beobachter. Er steht im
wahrsten Sinn des Wortes „neben sich“, wenn er sogar einmal
den gemarterten Feldherrn Idomeneo in den Arm nimmt.

Unablässiger Aktivismus

Drei  Stunden  dichte,  in  kaum  einem  Moment  ihre  Tiefe  und
Komplexität  verlassende  Musik  hat  Visser  szenisch  zu
bewältigen. Er setzt den langen Rezitativen einen unablässigen
Aktivismus entgegen. Auch die Arien erlauben keine Ruhepunkte.
Im Sinne des Konzepts ist das folgerichtig, denn ein Flashback
kennt kein Innehalten und Reflektieren. Aber der Zuschauer,
der nach dem Zeichenhaften der Aktionen sucht, wird von der
Dynamik  der  szenischen  Unermüdlichkeit  zugeschüttet.
Irgendwann stumpfen die visuellen Ausrufezeichen ab. Aber –
das muss Visser zugestanden werden: Die penetrante Qual, die



im Wiederholen traumatisierender Momente liegt, spiegelt sich
in dieser Tretmühle der Zeichen wider.

Der  Fluch  der  Gewalt  gebiert  das  Trauma:  Daniel
Calladine  personifiziert  es  in  Floris  Vissers
„Idomeneo“-Inszenierung in Köln. (Foto: Sandra Then)

Visser  verwendet  Bilder  aus  den  Kriegen  der  Gegenwart:
Leichensäcke  am  Strand,  Menschen,  die  Tote  identifizieren
müssen, das ertrunken angespülte geflüchtete Kind Alan Kurdi,
die Anzüge von Abu Ghraib in Orange, Opfer mit verhüllten
Köpfen, eine Trauerfeier an sandigem Gestade. Er verbindet
diese Kriegs- und Gewaltchiffren mit Hinweisen auf den antiken
Mythos: Eine schwarze Gestalt, „das Trauma“ (Daniel Calladine)
geistert mit einem Beil durch die Szenerie, das auf den Tod
Agamemnons und den Fluch der Atriden hindeutet. Anderes wirkt
überzogen, etwa eine Szene, in der Idomeneo offenbar in den
trojanischen Krieg abberufen wird, als er gerade mit seinem
Kind  Idamante  am  Strand  ein  Badetuch  ausgebreitet  hat.
Deplatziert auch die griechische Fahne, neben der am Ende
einträchtig eine türkische flattert. Solche allzu expliziten



Verweise stören den psychologischen Gedankengang durch weit
hergeholte politische Konkretion.

Zweifel am Sieg der Liebe

Wenn im Finale „die Stimme“ (Lucas Singer) – und, wohlgemerkt,
nicht  Neptun  oder  ein  anderer  der  Götter  –  die  Lösung
verkündet, spricht der alte Idomeneo (Peter Bermes) tonlos auf
der Bühne mit. Ein Funke Hoffnung? Ob aber wirklich die Liebe
über  alles  siegt,  zweifelt  Vissers  Schlussbild  leise  an:
Sinnierend  liest  Ilia,  die  trojanischen  Prinzessin,  die
eigentlich die „natürliche“ Feindin der Griechen sein müsste,
ein  Holzpferd  ihres  Kindes  auf  –  ein  Verweis  auf  das
trojanische  Pferd  und  die  eigene,  nach  Vergeltung  rufende
Wunde?

Auch  im  Orchestergraben  gelingt  es  nicht  durchgehend,  die
Spannung zu halten. Bei aller Wertschätzung dieses genialen
Wurfs eines 25-Jährigen neigt man dazu, die eine oder andere
Kürzung in den Rezitativen als sinnvoll zu erachten. Rubén
Dubrovsky  verführt  das  Gürzenich  Orchester  schon  in  der
Ouvertüre  zu  feinsinnig  detailreichem  Spiel.  Er  fasst  den
Klang mit scharfer Kontur, lässt luftige Bläserakzente setzen,
hebt generell hervor, mit wie unermüdlicher Kreativität Mozart
die Fallen gleichförmiger Wiederholungen, stereotyper Harmonie
oder  schematischer  Instrumentation  umgeht.  Anderes,  so  das
berühmte Quartett des dritten Akts, bleibt seltsam blass. Aber
das Gürzenich Orchester spielt in der ganzen langen Zeit hoch
konzentriert und verströmt elegant ausgewogenen Mozartklang.

Insgesamt eine gediegene Besetzung

Intendant  Hein  Mulders  hat  für  diesen  ambitionierten
„Idomeneo“  eine  insgesamt  gediegene  Besetzung  verpflichten
können:  Sebastian  Kohlhepp  ist  ein  anfangs  etwas  kehlig
intonierender, sich zunehmend frei singender Idomeneo, der in
den Koloraturen seiner Arie „Fuor del mar“ alle inneren Qualen
freilegt, da er die Bedrohung durch Neptun im fürchterlichen



Meer seines Herzens weiter spürt.

Kohlhepp ist in den dramatischen Momenten ebenso sicher wie in
dieser expressiven Beweglichkeit, die weniger auf technischen
Glanz als auf den existenziell aufgewühlten Ausdruck achtet.
Auch  als  Darsteller  steigert  er  sich  mit  beinah
stummfilmhafter Intensität in die Rolle eines Menschen, dessen
furchtbarstes Schicksal ist, sich selbst nicht entkommen zu
können. Floris Vissers Vorzeigetheater lässt ihn dabei keinen
Moment allein. In der Arie „Vedrommi intorno“ erweitert er den
Schauder  vor  dem  bald  zu  vergießenden  Blut:  Eine  nackter
blutiger Junge erinnert Idomeneo wohl auch an die Opfer, die
der  Krieg  um  Troja  gekostet  hat.  Die  Orchesterbegleitung
dieser Arie gehört übrigens zu den Höhepunkten des Abends.

Aus der Stimme gestaltete Musik

Anna Lucia Richter als Idamante. (Foto: Sandra Then)

Eine nahezu ideale Besetzung ist Anna Lucia Richter in der
Rolle  des  Idamante:  eine  sanft  geführter,  ausgeglichener,
leuchtender Mezzo, der den edlen, empfindsamen Charakter des



jungen  Prinzen  in  purem  Wohllaut  repräsentiert,  ohne  die
entspannte  Tonbildung  aufgesetzten  expressiven  Gesten  zu
opfern. Gestaltung aus der Musik und aus dem Material der
Stimme: Hier wird’s zur beglückenden Realität.

Auch Kathrin Zukowski punktet als Ilia mit kultiviertem Singen
und einem zarten, gepflegten Timbre. Sie neigt allerdings zu
flachen, manchmal dünn-ungestützten Tönen, die sie nicht nötig
hat,  um  die  lyrische  Grundierung  etwa  von  „Zeffiretti
lusinghieri“  –  einem  vokalen  Paradestück  der  Oper  –  zu
sichern.  Mit  einer  abgesicherten  Stütze  im  Körper  könnte
Zukowski  auch  die  ausdrucksvolle  Deklamation  in  den
Rezitativen  technisch  perfektionieren.

Ana  Maria  Labin  stellt  sich  mutig  und  erfolgreich  der
Herausforderung, die „Furien der grausamen Unterwelt“ – bei
Visser treten sie natürlich leibhaftig auf – in schneidender
Dramatik  zu  beschwören  und  die  bizarren  Ausbrüche  ihres
wütenden Abgangs am Ende zu erfassen. Aber in ihrer Liebesarie
im zweiten Akt zeigt sie auch ihre andere Seite, die einer
zärtlich  fühlenden  Frau,  die  sich  trügerischen  Hoffnungen
hingibt und daher umso herber enttäuscht wird. Anicio Zorzi
Giustiniani darf sich als Arbace mit ausgeprägtem, manchmal zu
grell  nach  vorne  gedrängtem  Ton  ebenfalls  in  zwei  Arien
zeigen;  John  Heuzenroeder  ist  ein  würdig  gefasster
Oberpriester.

Der  Chor  der  Oper  Köln  (Rustam  Samedov)  ist  eines  großen
Kompliments  würdig  für  die  wie  selbstverständlich  wirkende
Integration  in  die  szenische  wie  musikalische  Seite  der
Aufführung.  Floris  Vissers  Bildertheater  ist  durchaus  eine
Zumutung; wer sie als bloß illustrativ wahrnimmt, wird des
Abends  irgendwann  einmal  überdrüssig.  Wer  sie  als  Spiegel
einer  seelischen  Zerstörung  akzeptiert,  wird  in  ihrer
Penetranz die unheilvollen psychischen Abläufe erkennen, die –
über den Kriegsheimkehrer Idomeneo hinaus – heute Tausende von
Menschen innerlich überfluten.



Weitere Vorstellungen: 25., 28. Februar, 2., 8., 10., 13.
März. Info: https://www.oper.koeln/de/programm/idomeneo/6687

„Vergnügen  und  Verlust“  –
Ruhrfestspiele  präsentieren
Programm 2024
geschrieben von Rolf Pfeiffer | 27. Juli 2024

Stefanie Reinsperger in der Titelrolle von Thomas Bernhards
„Der  Theatermacher“  (Foto:  Matthias  Horn/Ruhrfestspiele
Recklinghausen)

Nun ist es da, das Programm der diesjährigen Ruhrfestspiele.
„Vergnügen und Verlust“ ist es überschrieben, und in diesem

https://www.revierpassagen.de/133166/vergnuegen-und-verlust-ruhrfestspiele-praesentieren-programm-2024/20240221_2222
https://www.revierpassagen.de/133166/vergnuegen-und-verlust-ruhrfestspiele-praesentieren-programm-2024/20240221_2222
https://www.revierpassagen.de/133166/vergnuegen-und-verlust-ruhrfestspiele-praesentieren-programm-2024/20240221_2222


Titel,  so  Intendant  Olaf  Kröck,  spiegele  sich  das
weltpolitische Übel unserer Zeit ebenso wie die Notwendigkeit,
es mit den Mitteln des Spiels, des Schauspiels, des Theaters
samt all seinen Facetten mithin anzugehen.

Die  Autorin  und  Übersetzerin  Esther  Kinsky  wird  die
Eröffnungsrede halten, „in ihren Texten“, wir zitieren den
Pressetext, „hat sie sich der Erkundung und Überwindung der
Fremde als existentielle, menschliche Erfahrung verschrieben.“

Akrobatisch, atemberaubend

Vielfalt der Menschen und Ethnien, der Stilmittel und des
künstlerischen Ausdrucks prägen das Programm vor allem in den
Bereichen, die mit wenig oder ganz ohne Sprache auskommen –
Tanz, Musik, Zirkus. Vor allem Zirkus ist im diesjährigen
Programm prominent positioniert. Mit Zirkus, im Booklet als
„Neuer Zirkus“ tituliert, wird das Festival am 3. Mai, einem
Freitag, starten. „The Pulse“ heißt das akrobatische, äußerst
personalintensive Stück von „Gravity & Other Myths“, in dem 24
sportliche  Menschenleiber  nach  dem  Prinzip  der  Pyramide
gleichsam lebendige Bühnengebilde formen, die, kaum daß sie
entstanden sind, sich schon wieder auflösen und zu Neuem sich
vereinen. Für den Soundtrack sorgt bei diesen artistischen
Darbietungen  der  (langer  Titel!)  „Frauenkonzertchor  der
Chorakademie am Konzerthaus Dortmund e.V.“. Sprachkenntnisse
sind für das Verständnis des Ganzen, wie das Programmheft
ausdrücklich vermerkt, nicht erforderlich.



Wolfram  Koch  als  König  Lear
(Foto:  Armin
Smailovic/Ruhrfestspiele
Recklinghausen)

Pommestüte

Wenn  es  sich  nicht  um  eine  Ausstellung  in  der  Kunsthalle
Recklinghausen handelte, hätte man gewiß Probleme, den Dänen
Sören Aagaard kategorisch zu verorten, der auch schon mal als
überdimensionierte Pommestüte durch Berliner Freibäder tobte.
„Performance“, „Aktion“ usw. würde ebenso passen wie „Kunst“.
Essen und Kunst sind sein Thema. Jedenfalls verfestigt sich
bei der Lektüre des Programms der Eindruck, daß hier, bei den
überwiegend  kleinen,  eher  spracharmen  und  meistens  auch
lustigen Produktionen ein Maß an Originalität zu finden ist,
das anderen Programmelementen eher abgeht. So weit man das
vergleichen kann.



Bewährte Produktionen

Beim  Schauspiel  gibt  es  fraglos  noch  Luft  nach  oben.  Die
prominentesten Produktionen in der Abteilung Schauspiel laufen
bereits  seit  längerer  Zeit  an  anderen  Häusern  –  „Der
Theatermacher“  von  Thomas  Bernhard  mit  der  Dortmunder
„Tatort“-Kommissarin  Stefanie  Reinsperger  in  der  Titelrolle
beim  Berliner  Ensemble,  „König  Lear“  mit  Wolfram  Koch  im
Hamburger  Thalia-Theater,  nicht  ganz  wahllos  herausgepickt.
Recklinghäuser Premieren wären besser; aber natürlich ist es
von Vorteil, hoch gelobte Produktionen wie diese nun zu Hause
sehen zu können – falls man Karten kriegt.

Late Night Hamlet: Ein Solo
für  Charly  Hübner.  (Foto:
Peter  Hartwig/Ruhrfestspiele
Recklinghausen)

Eine Uraufführung, immerhin



Immerhin  ist  nicht  alles  nur  eingekaufte  Spielplanware.
Zusammen mit dem Deutschen Schauspielhaus Hamburg haben die
Ruhrfestspiele in diesem Jahr eine Eigenproduktion auf die
Schiene  gestellt,  die  am  24.  Mai  in  Recklinghausen  ihre
Uraufführung erleben wird: „Late Night Hamlet“, ein Solo mit
Charly Hübner in der Regie von Kieran Joel. Wir erleben Hamlet
als einen Geworfenen in der Jetztzeit, gefordert, überfordert,
wie es sich für tragische Figuren gehört. Doch wird auch ein
„kurzweiliges Vergnügen“ versprochen, gerade so, wie es das
diesjährige Festivalmotto postuliert. Na, schau’n mer mal. Mit
Charly Hübner in der Titelrolle müßte es eigentlich klappen.

Gesellschaftskritisch

Der Theaterarbeit von Kollektiven sind in etwa wohl Stücke wie
„Hier  spricht  die  Polizei“  („werkgruppe  2“  und  Schauspiel
Hannover)  oder  „DIBBUK  –  zwischen  (zwei)  Welten“  („KULA
Compagnie  in  Kooperation  mit  den  Ruhrfestspielen  und
„dasvinzenz“  München)  zuzuordnen,  Arbeiten  mit  dezidiert
gesellschaftskritischem Bezug. Bei KULA arbeiten Künstler aus
Israel,  Afghanistan,  Iran,  Rußland,  Deutschland,  Frankreich
und Italien zusammen, was eigentlich nichts Besonderes sein
sollte und heutzutage leider schon ein brisantes Politikum
ist.

Viele alte Bekannte

Bekannte Namen gibt es wie immer bei den Lesungen: Corinna
Harfouch, Devid Striesow, Katharina Thalbach, Lars Eidinger,
Peter Lohmeyer und viele mehr. Literaturkritiker Denis Scheck
wird  mit  der  Autorin  Terézia  Mora  und  dem
Literaturnobelpreisträger Abdulrazak Gurnah plaudern, Angela
Winkler  wird  in  der  Musikabteilung  zusammen  mit  dem
„delian:quartett“  Shakespeare  musikalisch-literarisch
begegnen.  Vier  Tage  lang  gibt  es  zudem  ein  „Festival  im
Festival“:  „Resonanzen  –  Schwarzes  Interntionales
Literaturfestival“.  Die  Eröffnungsrede  hält  Booker-
Preisträgerin  Bernardine  Evaristo.



Der DGB will diskutieren

Die Neue Phlharmonie Westfalen bringt Mahlers Siebte zu Gehör,
Konzerte, unter anderem von „SLIXS“ und „Flautando Köln“, gibt
es auch in der Christuskiche, im Festspielzelt und in der
Sparkasse Vest. Last but not least macht der DGB Programm.
„Europa mit uns – Partei ergreifen!“ und „Reden mit…“ heißen
die Veranstaltungen in der Abteilung Dialog, die noch einmal
deutlich machen, daß die Ruhrfestspiele sich eben durchaus als
politisches Festival begreifen. Zum Publikums-Talk haben sich
unter  anderem  Charly  Hübner,  „werkgruppe  2“  und  das
künstlerische  Team  von  „DIBBUK“  angemeldet.

Die Spielzeitübersicht im Programmbuch fehlt

Wer mehr wissen will, muß das Programmheft lesen oder sich im
Netz schlaumachen. A propos Programm: Da hat es Olaf Kröck und
seinem Team, wohl auch aus Kostengründen, wie leise angedeutet
wurde, gefallen, die traditionsreiche Spielzeitübersicht von
den  hinteren  Seiten  des  Programmheftes  zu  verbannen.  Nun
finden  sich  die  Termine  in  tabellarischer  Form  auf  einem
separaten  Leporello,  „Der  Festspielkalender  2024“  geheißen,
den  man  zwar  nicht  mißlungen  nennen  kann,  dem  aber  die
Übersichtlichkeit des guten alten Überblicks gänzlich abgeht.

Gut,  es  gibt  Schlimmeres.  Freuen  wir  uns  auf  die
Ruhrfestspiele  2024,  im  Festspielhaus  und  andernorts  und
glücklicherweise ohne Maske.

www.ruhrfestspiele.de

Magie  des  vollendeten  Tons:

http://www.ruhrfestspiele.de
https://www.revierpassagen.de/133150/magie-des-vollendeten-tons-joyce-didonato-und-das-ensemble-pomo-doro-in-der-philharmonie-essen/20240220_2154


Joyce  DiDonato  und  das
Ensemble „Pomo d’oro“ in der
Philharmonie Essen
geschrieben von Werner Häußner | 27. Juli 2024

Joyce DiDonato als Irene in Georg Friedrich Händels
„Theodora“ 2021 in der Philharmonie Essen. (Foto: Sven
Lorenz)

Kaum  merklich  schwebt  der  Ton  im  Saal,  nimmt  allmählich
Gestalt an, verdichtet sich, klingt erfüllt und leuchtend –
und dann schwingt er sich auf das Wort und trägt es in den
Raum. Joyce DiDonato stimmt die Klage der verlassenen Königin
Dido an.

Der Tod ist ihr ein willkommener Gast: Aeneas, der Held aus
dem  gefallenen  Troja  hat  sie  verlassen,  folgt  einem
vermeintlichen  Befehl  der  Götter.  Bei  Henry  Purcell,  dem
genialen Musikmagier aus dem alten England, bleiben die Götter
außen vor: Der Spruch, der Aeneas zur Abreise nötigt, ist das
Blendwerk von Hexen, deren Entzücken das Böse und deren ganze
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Kunst die Missetat ist.

Dagegen steht in Purcells Oper „Dido and Aeneas“ die edle,
erhabene  Gestalt  der  leidend  verzweifelnden  Königin.  Joyce
DiDonato, die im letzten Jahr mit ihrem Programm „Eden“ ihre
nach wie vor stupende Gesangskunst präsentiert hat, schlägt
als Dido in der Essener Philharmonie erneut den gut gefüllten
Saal in ihren Bann. Der Geräuschpegel im Publikum nähert sich
der Nullmarke, eine fallende Nadel würde Lärm verursachen.

Die  Amerikanerin  aus  Kansas  verbannt  all  die  verbreiteten
„barocken“ Stimmchen mit ihren harten, scharfen Tönen, ihrem
körperlosen  Timbre,  ihren  gläsernen  Höhen  und  ihrem
dünnstimmigen  Legato  ins  Schattenreich  der  Gesangskunst.
Obwohl auch sie manchen Ton verhalten flach ansetzt, ist sie
nie in der Gefahr, Körper und Klangfülle zu verlieren. Ihre
Technik  ermöglicht  ihr  eine  schier  unbegrenzte  Palette
klanglicher  Valeurs;  sie  kann  den  Ton  eindunkeln  oder
strahlend aufblühen lassen, ohne sein Ebenmaß zu stören. Die
Intensivierung  des  Klangs  erreicht  sie  nicht  durch  Druck,
sondern mit entspanntem Steigern. Und obwohl die Stimme von
Natur aus eher zu wenigen Farben im helleren Spektrum neigt,
kann  DiDonato  dank  ihrer  Flexibilität,  ihrer  bewussten
Deklamation und einer tadellosen Vokalisation alles erreichen,
was Emotion und Atmosphäre einer Szene erfordert. Sehnsucht,
Kummer, zaghafte Liebe, Klage und seelische Verletzung drückt
sie  mit  einer  Stimme  aus,  die  schimmert  wie  Silber  und
leuchtet wie Gold.

Schade  eigentlich,  dass  an  ihrer  Seite  niemand  aus  dem
Solistenensemble  so  wirklich  mithalten  kann.  Man  hört
gepflegtes, präzises Singen, aber vor den erfüllten Tönen der
Primadonna verblassen die korrekt gebildeten Phrasen, fallen
die Limits der anderen Stimmen umso deutlicher auf. Außer
Konkurrenz ins Rennen geht dabei Beth Taylor, weil sie die
üble Zauberin, die Widersacherin der karthagischen Königin,
als beinah shakespearisches Giftweib mit prallem Theaterleben
erfüllt. Auch die beiden flankierenden Hexen, Alena Dantcheva



und Anna Piroli, tragen nach Kräften zu dem infernalischen
Trio bei – und erinnern in ihrem Gekreisch und Gelächter sogar
an  Benjamin  Brittens  „Auntie“  und  ihre  beiden  Nichten  im
„Peter Grimes“.

DiDonatos Aeneas ist Andrew Staples, ein Muster an exakter
Musikalität  und  sorgfältiger  Deklamation.  Sein  Tenor  ist
scharf  fokussiert,  beweglich  und  so  sanft,  aber  auch  so
schneidend wie Aluminium. Dass sich in diesem kalten Feuer die
Wärme eines Liebenden nur schwer entfacht, ist verständlich.
Fatma  Said  (Belinda),  die  Vertraute  Didos,  ist  ein
Musterbeispiel dafür, wie einer an sich wunderschönen Stimme
mit  dem  Schimmer  eines  klassisch  ausgewogenen  Timbres  die
belcanteske  Abrundung  fehlt.  Sie  neigt  zu  kopfigen  Tönen,
einem unentspannten Ansatz und gezwungen wirkendem Klang. Mit
dieser Technik sind ihr immerhin die „geläufige Gurgel“ und
eine  meist  präzise  ausgestochene  Intonation  möglich.
Eindrucksvoll der junge Counter Hugh Cutting als Geist; noch
etwas befangen und trocken im Klang die Stimme des Seemanns
Laurence Kilsby.

Carissimis gefeiertes Oratorium

Die  „Diva“  hatte  ihren  Auftritt  erst  im  zweiten  Teil  des
Konzerts; im ersten überließ sie ihrem Tenorpartner Andrew
Staples und dem Chor des Ensembles „Pomo d’oro“ das Feld für
eines der gefeiertsten Oratorien des 17. Jahrhunderts, Giacomo
Carissimis „Historia di Jephte“. Die Geschichte des biblischen
Feldherrn Jephta aus dem Buch der Richter erinnert an die –
u.a. von Mozart veroperte – Geschichte Idomeneos: Wie der
griechische Kämpfer gegen die Trojaner gelobt Jephta, im Fall
einer siegreichen Rückkehr aus dem Feldzug gegen die Ammoniter
das erste zu opfern, das ihm vor seiner Haustür begegnet – und
das wird zu seinem Entsetzen seine einzige Tochter sein.

Carissimi  kleidet  diesen  biblischen  Reflex  auf  religiös
motivierte Menschenopfer in eine vielgestaltige, farbenreiche,
sich ökonomisch auf eine halbe Stunde beschränkende Musik voll



Anmut und volltönender Harmonik. Maxim Emelyanychev leitet das
Orchester „Il Pomo d’oro“ ohne großen gestischen Aufwand. Die
Musiker leisten sich, etwa in den Kornetten und Posaunen,
manche Flüchtigkeiten. Für den großen Saal der Philharmonie
wirken  die  Streicher  etwas  unterbesetzt.  Aber  der
Ensembleklang,  vor  allem,  wenn  die  Harmonien  sorgfältig
ausbalanciert  erklingen,  lässt  fahrige  Details  wieder
vergessen.

Der Chor mit den üblich schrillen Sopranen findet zu erhabenem
Pathos. Als Jephte ist Andrew Staples ein dramatisch bewegter
Gestalter; auch Carlotta Colombo als seine namenlose Tochter
bildet  Töne  und  Phrasen  mit  Gespür  für  die  dramatische
Situation, könnte aber in der heroischen Leidensbereitschaft
ihrer Klage einen körperhafteren Klang einsetzen. Der Beifall
setzt zögernd ein: War das Publikum gelangweilt oder gebannt?
Carissimis Musik jedenfalls würde Letzteres verdienen.

Bloß  nicht  von  Experten
einschüchtern  lassen  –  „Das
Weinbuch ohne Blabla“
geschrieben von Bernd Berke | 27. Juli 2024
Vorab bemerkt: Dieses Buch ist bereits seit fünf Monaten auf
dem Markt, liegt in der dritten Auflage vor und hat immerhin
den  Deutschen  Kochbuchpreis  bekommen.  Doch  erst  durch  ein
Interview  der  Süddeutschen  Zeitung  mit  der  Autorin  Louisa
Maria Schmidt bin ich darauf aufmerksam geworden. Also habe
ich  „Das  Weinbuch  ohne  Blabla“  käuflich  erworben.  Nix
Rezensionsexemplar.
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Interessant und ermutigend erschien mir Schmidts Ansatz, dass
sich die Leute nicht durch hochtrabende Weinexperten (wohl
wirklich  überwiegend  Männer)  ins  Bockshorn  jagen  lassen,
sondern  ihrem  eigenen  Geschmack  auch  ohne  sonderlichen
Fachjargon auf die Spur kommen sollten. Tatsächlich gibt es
auf diesem Felde viel affiges Getue, von dem sich die Autorin
wohltuend  fernhält.  Also  auf  zur  Verkostung!  Munter
reingeschnuppert  und  reingeschmeckt  ins  Buch:

Natürlich packt die studierte Weinfachfrau und Weinbloggerin
Louisa  Maria  Schmidt  (die  ihr  Lesepublikum  gerne
freundschaftlich als „Lou“ anspricht) denn doch jede Menge
Spezialwissen aus, das sie freilich nicht mit Imponiergehabe
zubereitet.  Das  breite  Spektrum  reicht  von  Trauben-  und
Weinlesekunde über Keller-Phänomene wie Holzfässer (nicht mehr
„sexy“),  Schwefelzusatz,  Weinstein  (im  Grunde  okay,  weil
natürlich) und einen bedenkenswerten Exkurs zum Alkoholismus
bis hin zur kapitalen Hauptsache: den großen Weinsorten und
Weinlagen.  Persönlich  war  ich  etwas  verblüfft,  weil  einer
meiner Favoriten (Nero d‘Avola aus Sizilien) überhaupt nicht
vorkommt. Vielleicht ist mein Geschmack ja nicht „hip“ genug.

Ein Grundbekenntnis der Autorin lautet jedoch, dass stets der
persönliche Geschmack und keinerlei Vorgabe entscheidend sein
sollte. Sprachlich serviert sie ihre fundierten Erkenntnisse
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locker  und  gut  gelaunt,  wobei  sie  es  in  einer  Hinsicht
übertreibt. Gefühlt auf jeder zweiten Seite verwendet sie das
vermeintlich coole Kürzel „aka“ (für: also known as = auch
bekannt als). Es tut dem Buch aber insgesamt keinen Abbruch.

Man lernt eine ganze Menge hinzu, auch Überraschendes. So
etwa, dass die vielfach verpönten Schraubverschlüsse gar nicht
schlechter sein müssen als Korken, ja, dass sogar Wein in
Beuteln und Tetrapaks womöglich richtig gut sein kann. Und
welche  Gläser  sind  empfehlenswert?  Schmidt  zufolge  und
vielleicht zum Entsetzen mancher Puristen reichen ordentliche
Universalgläser, die noch dazu getrost spülmaschinenfest sein
dürfen. Hierbei wirbt sie sogar für eine bestimmte Marke. Nun
ja. Jedenfalls sollen wir die Gläser immer schön am Stiel
anfassen, denn Handwärme verfälsche den Geschmack.

Eigentlich selbstverständlich: Prinzipiell kommt es in erster
Linie  auf  die  Winzerkunst  (Lou  Schmidt  würde  schreiben:
Winzer:innenkunst) und den Inhalt der Flaschen und Gläser an.
Deutlich aufgewertet finden sich übrigens halbtrockene oder
gar süße Weine, die sich eben zu manchen Speisen am besten
fügen. Trotzdem: Not my cup of tea, um es fachfremd zu sagen.

Im  Wesentlichen  handelt  das  Buch  von  guten  oder  auch
fehlerhaften Tröpfchen aus Italien, Frankreich, Spanien und
Deutschland (das im Vergleich gar nicht übel wegkommt), zudem
wird  etwa  Slowenien  lobend  erwähnt  und  Österreich  nicht
vergessen.  Übersee-Anbaugebiete  werden  zumindest  gestreift.
Auch geraten Weinableger wie Champagner, Prosecco, Portwein
oder Sherry in den zumeist wohlwollenden Blick.

Es  fehlen  allerdings  jegliche  fotografische  Bebilderung
und/oder Grafiken, die einiges verdeutlichen könnten. Bloße
Aufzählungen und Tabellen können den Verlust kaum wettmachen.
In dieser Hinsicht wirkt das Buch leider etwas unsinnlich. Ein
Haupt-Gestaltungselement  sind  übrigens  jene  gedruckten
„Rotweinflecken“, die sich vom Cover bis zur Rückseite durch
alle  Kapitel  ziehen.  Für  Zehntelsekunden  erschrickt  man



anfangs tatsächlich: Habe ich etwa das Buch mit meinem Merlot
(oder Primitivo etc.) versaut?

Louisa Maria Schmidt: „Das Weinbuch ohne Blabla“. dtv, 286
Seiten, 20 Euro.

 

 

„Ich will leer sein, einfach
leer“ – Jon Fosses Literatur
als Gottesdienst
geschrieben von Frank Dietschreit | 27. Juli 2024
Gott benötigte sieben Tage, um Licht in die Dunkelheit zu
bringen und die Welt zu erschaffen. Der norwegische Autor Jon
Fosse  braucht  1200  Buchseiten,  um  die  Gnade  Gottes  zu
erlangen,  die  düstere  Welt  eines  von  Schmerz  und  Leid
gepeinigten  Künstlers  zu  erhellen  und  ihm  Erlösung  zu
schenken.
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In Fosses „Heptalogie“, einem auf drei Bücher  angelegten
Roman-Zyklus, dreht sich alles um Werden und Vergehen, Leben
und Tod des Malers Asle. Er ist Anfang sechzig, trägt, wie der
Literaturnobelpreisträger,  einen  grauen  Pferdeschwanz,  und
ist, wie Jon Fosse, zum Katholizismus konvertiert. Asle ist
nicht nur das verfremdete Alter Ego des Autos, er hat auch
selbst noch einen Doppelgänger gleichen Namens, der die dunkle
Seite  künstlerischer  Kreativität  und  Selbstzerstörung
verkörpert, dem Suff verfallen ist und in der Gosse landet.
Der von Gott beseelte Asle findet den verwahrlosten Kollegen
leblos in der Kälte.

Die „glücklichsten Stunden als Schriftsteller“, sagte Fosse in
seiner Nobelpreis-Rede, habe er erlebt, „als der eine Asle den
anderen Asle im Schnee findet und ihm so das Leben rettet.“
Überhaupt „habe ich schon immer gewusst, dass Dichtung Leben
retten kann, vielleicht hat sie auch mir das Leben gerettet“,
meinte Fosse und beendete seine Rede mit dem Bekenntnis: „Ich
danke Gott.“

Die  „Heptalogie“  ist  der  Versuch,  „das  Unsagbare
herbeizuschreiben“, die „Stille“ zu beschwören, in der man
„Gottes Stimme hören“ kann. Nach „Der andere Name“ und „Ich
ist ein anderer“ nun also das Finale: „Ein neuer Name“. Doch
es  geschieht  nichts  Neues.  Immer  wieder  sitzt  Asle  im
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Lieblingsstuhl seiner verstorbenen Ehefrau Alse, blickt über
den Fjord, erinnert sich an wichtige Wegmarken und prägende
Begegnungen  in  seinem  Leben.  Immer  wieder  fährt  er  über
vereiste Straßen zu seinem Galeristen in die Stadt. Er  bringt
ihm seine letzten Bilder. Denn Asle ist leer gemalt und wartet
auf Erlösung.

Jedes Kapitel der „Heptalogie“ beginnt mit fast den gleichen
Sätzen: „Und ich sehe mich dastehen und das Bild mit den
Strichen anschauen, einer ist lila, einer braun, sie kreuzen
sich in der Mitte.“ Sie bilden das Andreaskreuz, weisen auf
Gott, wie alles im Denken und Handeln des Malers Asle und
seines Erfinders Fosse: „Ich sehne mich nur noch nach Stille,
alle  meine  Gedanken  sollen  weg  sein,  und  alle  in  meinen
Erinnerungen angehäuften Bilder, die mich so plagen, sollen
weg sein und ich will leer sein, einfach leer, ich will zu
einem  stillen  Nichts  werden,  zu  einem  stillen  Dunkel  und
vielleicht denke ich dabei ja an Gottes Frieden“, denkt Asle
und betet den Rosenkranz, während seine Gedanken sich in einem
endlosen Strom auflösen, sich überlagern und jedes Zeitgefühl
verschwinden lassen.

Wie die Vorgänger, so ist auch „Ein neuer Name“ ein Rebellion
gegen die Hektik der Moderne, eine Meditation über den Glauben
und die Kunst als Gottes Gnadengeschenk. Jedes Kapitel der mit
vielen Kommas, aber ohne jeden Punkt dahingleitenden Roman-
Folge endet mit einem „Vaterunser“: „…dann sage ich immer und
immer wieder, während ich tief einatme Herr und während ich
langsam ausatme Jesus und während ich tief einatme Christus
und während ich langsam ausatme Erbarme dich und während ich
tief einatme Meiner“.

Alles wiederholt sich endlos in dieser vom mittelalterlichen
Meister  Eckhart  inspirierten  Reflexion  über  Glaube,  Liebe,
Hoffnung und die Allgegenwart Gottes. Nachdem er mit einem
alten Fischerboot über den Fjord zu einer Insel übergesetzt
hat,  darf  Asle  endlich  ein  Leuchten  in  der  Dunkelheit
erblicken und dem Tod begegnen: „…und ich denke, ich, das, was



in  mir  ich  ist,  kann  niemals  sterben,  denn  es  ist  nie
geboren“.

Da geht es Asle wie dem namenlosen alten Mann, der – ohne zu
wissen, warum – in sein Auto steigt, losfährt, irgendwann in
einen tiefen dunklen Wald einbiegt und sich festfährt, dort
stundenlang im Schneetreiben umherirrt und schließlich „Ein
Leuchten“ findet: Gemeinsam mit den halluzinierten Visionen
seiner toten Eltern geht er „barfuß hinaus ins Nichts, Atemzug
um Atemzug, und plötzlich gibt es keinen einzigen Atemzug
mehr, nur noch die glänzende, schimmernde Gestalt, die in
einem atmenden Nichts leuchtet, das jetzt wir atmen, von ihrem
Leuchten.“ Die kurze Erzählung bringt die in der „Heptalogie“
vielfach variierte Suche nach Erkenntnis und Erlösung noch
einmal  auf  den  konzentrierten  Punkt.  Literatur  als
Gottesdienst,  eine  irritierende  Herausforderung.

Jon Fosse: „Ein neuer Name“. Heptalogie VI-VII. Roman. Aus dem
Norwegischen  von  Hinrich  Schmidt-Henkel.  Rowohlt,  Hamburg
2024, 304 Seiten, 30 Euro.

Jon Fosse: „Ein Leuchten“. Aus dem Norwegischen von Hinrich
Schmidt-Henkel. Rowohlt, Hamburg 2024, 78 Seiten, 22 Euro.

_____________________________
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Zum Katholizismus konvertiert

Jon Fosse, geboren 1959 in Haugesund/Norwegen, wuchs auf einem
Bauernhof auf. Seine Eltern waren Quäker. Ein Nahtod-Erlebnis
in früher Kindheit prägt sein Leben und Schreiben bis heute.
Der  vom  Glauben  des  mittelalterlichen  Dominikaners  Meister
Eckhart genauso wie von den Seins-Philosophen Martin Heidegger
und Ludwig Wittgenstein beeinflusste Autor konvertierte 2013
zum Katholizismus und betet jeden Tag, wie die Hauptfigur in
seiner  „Heptalogie“,  den  Rosenkranz.  International  bekannt
wurde  Fosse  durch  seine  mehr  als  30  Theaterstücke,  die
weltweit aufgeführt werden. Für seine Roman-Zyklen „Trilogie“
und „Heptalogie“ bekam der Autor viele Auszeichnungen, 2023
den  Literaturnobelpreis.  Fosse  lebt  heute  in  der
Künstlerresidenz Grotten bei Oslo, in Frekhaug bei Bergen und
im österreichischen Hainburg an der Donau.

 

 

 

„Also hieß es wieder Koffer
packen“  –  Erinnerungen  des
Theatermannes Jürgen Flimm
geschrieben von Frank Dietschreit | 27. Juli 2024
Schon  als  kleiner  Kölner  Junge  ist  Jürgen  Flimm  rettungslos  dem
Theater und der Musik verfallen, er singt im Knabenchor und liebt
kindliche Rollenspiele. Im Schlepptau seiner Großmutter besucht er die
städtischen Bühnen und Konzerthallen. Die Freikarten werden ihnen von
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einem  Onkel  zugesteckt,  der  als  Organist  und  Journalist  in  der
Domstadt sein kulturelles Unwesen treibt.

Jürgens Vater ist tagsüber Mediziner und verbringt abends als Theater-
Arzt viele Stunden im Dunstkreis der Bühnen. Kaum verwunderlich, dass
es  auch  den  jungen  Studenten  Jürgen  magisch  zur  Kunst  und  zur
Avantgarde zieht. Von Dada ist es nicht weit zu Fluxus, von Kurt
Schwitters  und  Hans  Arp  ist  es  nur  ein  Steinwurf  zu  Karlheinz
Stockhausen, Joseph Beuys, Pina Bausch und Samuel Beckett. „Keine
Frage, ich wollte Regisseur werden, was das auch immer war. Wie aber
lernt man das? Und wo?“

Ein Weltbürger aus Köln

In seinen „Erinnerungen“, an denen Jürgen Flimm lange gefeilt hat und
die jetzt (ein Jahr nach seinem Tod) erschienen sind, beschreibt der
1941  geborene  Theater-  und  Opern-Berserker,  der  an  vielen  Bühnen
Spuren hinterließ, mit rheinischem Humor, wie er zum künstlerischer
Weltbürger wurde. Geradezu larmoyant schreitet er wichtige Stationen
seines  von  Erfolgen  und  Niederlagen  gezeichneten  Weges  durch  die
internationale Bühnenwelt ab, lässt nebenbei die Namen von unzähligen
Kollegen wie Brosamen vom Kultur-Tisch fallen, skizziert Intention und
Machart seiner Inszenierungen, die ihm oft Einladungen zum Berliner
Theatertreffen bescherten.

Tief  steigt  Jürgen  Flimm  hinab  in  die  Abgründe  und  Intrigen  der
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Kulturpolitik, die ihn immer wieder sprachlos machten, deren Spiel er
aber furios beherrschte. Wäre Flimm, dem das Genialische fehlte, sonst
als  Intendant  ans  Kölner  Schauspielhaus  und  ans  Hamburger  Thalia
Theater  berufen  worden,  zum  Leiter  der  Ruhrtriennale  und  der
Salzburger  Festspiele  und  zum  Intendant  der  Berliner  Staatsoper
geworden? Flimm wusste, wie man bei Sponsoren Geld locker macht,
Politiker umgarnt und Schauspieler bezirzt.

Mannheim – welch ein Irrtum!

Vieles ist ihm, der sich alles hart erarbeiten musste, gelungen. Sein
Bayreuther „Ring“ war denkwürdig, seine Arbeiten an der Met in New
York sorgten für Furore. Doch einige bittere Pillen musste auch er
schlucken:  Seine  Zeit  als  Spielleiter  an  der  Salzach  (2006-2010)
bezeichnet er freimütig als „Fehler“, den kurzen Abstecher (1972/73)
nach Mannheim als „Unglück“: Der damals noch ziemlich unbekannte Flimm
hatte Rosinen im Kopf, sagte sich: „Geh doch erst mal in die Provinz,
da  lernst  du,  abseits  der  Metropolen.  Da  kannst  du  in  der
Abgeschiedenheit sorgsam vor dich hin werkeln. Welch ein Irrtum!“
Flimm und das Ensemble, besoffen von Mitbestimmungs-Ideen, Kollektiv-
und Kommune-Idealen, „scheiterte dann aber schnell an der städtischen
Kulturbürokratie und der Verantwortungsphobie des Generalintendanten“.
Die Inszenierungen zündeten nicht, die Stimmung wurde frostig.

Dazu kam ein privates Unheil, als nur drei Wochen nach der Geburt sein
kleines  Kind  starb.  Flimm  und  seine  damalige  Ehefrau,  die
Schauspielerin Inge Jansen, entschlossen sich zur „hastigen Flucht“
aus Mannheim: „Also hieß es wieder Koffer packen.“ Weiter ziehen.
Irgendwo  wartete  bestimmt  eine  neue  Herausforderung,  eine  neue
Inszenierung von Büchners „Leonce und Lena“, die ihn schon als Student
in einem Kölner Kellertheater faszinierte und die er später immer
wieder – auch in New York – inszenierte. Mit leichter Hand und feinem
Schmunzeln erzählt Flimm davon in seinen „Erinnerungen“, deren Titel
(„Mit Herz und Mund und Tat und Leben“) er sich bei Johann Sebastian
Bach  und  seiner  wunderbaren  Kantate  „Jesus  bleibet  meine  Freude“
ausgeliehen hat. Flimm griff eben immer gern ins ganz große Regal.
Schade  nur,  dass  der  Verlag  auf  ein  Namens-  und  Inszenierungs-
Verzeichnis verzichtet hat.



Jürgen Flimm: „Mit Herz und Mund und Tat und Leben. Erinnerungen.“
Kiepenheuer & Witsch. Köln 2024, 350 Seiten, 26 Euro.

Eher widerwillig mitgemacht –
Borussia Dortmund zur NS-Zeit
geschrieben von Bernd Berke | 27. Juli 2024
Wie stand es in der NS-Zeit um den BVB? Hat der Verein am
faschistischen  Unwesen  freiwillig  oder  eher  notgedrungen
mitgewirkt? Solchen Fragen, die sich keinesfalls „erledigt“
haben, widmen sich Rolf Fischer und Katharina Wojatzek in
ihrem  Buch  „Borussia  Dortmund  in  der  Zeit  des
Nationalsozialismus  1933-1945″.

Sie haben, so gut es angesichts der schwierigen Quellenlage
nur  ging,  das  Thema  mit  dem  Rüstzeug  der
Geschichtswissenschaft  eingehend  recherchiert  und  bislang
unbekannte Details zutage gefördert. Der BVB, dessen Präsident
Reinhold  Lunow  ein  Vorwort  geschrieben  hat,  hat  die
Untersuchung  nach  Kräften  unterstützt.  Gut  so.
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Wertvolle Pionierarbeit hatte schon 2002 Gerd Kolbe mit seiner
Publikation „Der BVB in der NS-Zeit“ geleistet, für die er
noch  zahlreiche  Zeitzeugen  befragen  konnte.  Im  Sinne  der
zunehmend  aufgewerteten  „Oral  History“  hat  er  mündlich
überlieferte  Quellen  gesichert,  die  später  nicht  mehr  zur
Verfügung  gestanden  hätten.  Darauf  ließ  es  sich  aufbauen.
Inzwischen konnten aufschlussreiche Akten und Dokumente (auch
Fotografien) gesichtet werden, sofern sie nicht im Zweiten
Weltkrieg vernichtet wurden. Erschwerend kam hinzu: Da der BVB
in  seinen  Anfängen  ein  Arbeiterverein  war,  haben  die
Mitglieder  weniger  Schriftliches  hinterlassen,  als  dies  im
bürgerlichen Umfeld der Fall gewesen wäre.

Unterschiedlich „nazifizierte“ Vereine

Um ein Fazit des neuen Buches vorwegzunehmen: Die Borussen
haben sich gegen eine Vereinnahmung durch die NS-Machthaber
nicht wehren können, doch hielt sich diese für längere Zeit in
Grenzen.  Die  meisten  anderen  Vereine  ließen  sich
bereitwilliger  oder  in  vorauseilender  Fügsamkeit
gleichschalten.  Andernorts  gehörten  deutlich  mehr
Vereinsmitglieder zugleich NS-Organisationen an, und zwar oft
schon sehr frühzeitig.

Ein nachvollziehbarer Befund lautet so: Es gab Unterschiede,
was  den  Grad  der  „Nazifizierung“  angeht.  Schon  der
soziologische  Hintergrund  der  jeweiligen  Vereine  gab  eine
Richtung  vor,  wobei  man  von  etwaigen  heutigen  Sympathien
strikt absehen muss. Demnach waren damals bürgerliche Clubs
wie etwa der VfB Stuttgart, Werder Bremen (wo anfangs gar
höhere Schulbildung Voraussetzung war), Alemannia Aachen oder
1860  München  in  aller  Regel  anfälliger  für  Indienstnahme,
desgleichen  die  größeren  Vereine  in  Nürnberg,  Fürth  und
Kaiserslautern. Sie waren schnell „auf Linie“.

Bürgerliche und proletarische Milieus

Proletarisch grundierte Vereine wie der BVB (Ursprünge in den
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Stahlwerksvierteln rund um den Borsigplatz) oder auch Hertha
BSC  Berlin  (Wurzeln  im  „roten  Wedding“)  waren  hingegen
zumindest von der Genese und vom Milieu her widerständiger,
ihre  Mitglieder  hatten  vor  1933  überwiegend  KPD  oder  SPD
gewählt. In Dortmund kam noch ein katholischer Impuls von
früheren  „Zentrums“-Wählern  hinzu  –  nicht  zuletzt  durch
polnische  Zuwanderer.  Allerdings  konnte  aus  all  dem  kein
offener Widerstand gegen das NS-Regime erwachsen. Allenfalls
insgeheime  Sabotage-Akte  waren  möglich,  wenn  auch  sehr
riskant. Eine bewegende und schließlich betrübliche Geschichte
solchen  Zuschnitts  rankt  sich  um  den  kommunistisch
orientierten  BVB-Platzwart  Heinrich  Czerkus,  der  lange  von
Leuten im Verein systematisch gewarnt wurde, wenn die Gestapo
sich näherte – bis eigens ein V-Mann auf ihn angesetzt wurde.
Czerkus wurde von den Nazis ermordet.

Der BVB galt in den 1930er Jahren noch als Verein, für den man
sich nur in seinem engeren Umkreis und nicht in der ganzen
Stadt interessierte. Also stand er nicht so sehr im Fokus,
auch nicht in dem der NS-Parteigenossen. Ganz anders der FC
Schalke  04,  der  damals  die  renommierteste  Mannschaft  des
ganzen Reichs stellte. Also ließen sich die NS-Chargen stets
gern mit den „Knappen“ ablichten.

Borussia Dortmund hatte seinerzeit keine jüdischen Spieler, so
dass  man  auch  nicht  gezwungen  war  oder  gedrängt  wurde,
jemanden auszuschließen, wie dies bei vielen anderen Vereinen
geschah  –  selbst  bei  solchen,  die  von  jüdischen  Bürgern
(mit)gegründet worden waren. Kein Dortmunder Verdienst also,
sondern eine Folge der Mitgliederstruktur.

Verdruckster Umgang nach dem Krieg

Erhellend auch das Kapitel über den Umgang mit dem Thema in
der Nachkriegszeit. Mindestens bis zur Jubiläumsschrift von
1969 (der BVB 09 wurde damals 60 Jahre alt) muss die Haltung
dazu  als  verdrängend,  verlogen  und  verdruckst  bezeichnet
werden. In der erwähnten Broschüre wurden zwar Bilder aus der



NS-Zeit  gezeigt,  freilich  hatte  man  sie  dilettantisch
retuschiert (Übermalung von Hakenkreuzfahnen etc.) und damit
„entschärft“. Es dauerte noch eine ganze Weile, letztlich bis
in die späten 90er Jahre, bevor endlich offen über die NS-
Verstrickungen  geredet  wurde  –  wenigstens  von  jüngeren
Jahrgängen.

Das  Buch  dürfte  zum  Standardwerk  über  den  BVB  in  jenen
finsteren Zeiten werden. Zwar ist man in manchen Fragen auf
Spekulationen angewiesen, doch klingen die Mutmaßungen zumeist
plausibel und werden transparent ausfbereitet. Vor allem aber
hat sich die intensive Quellenarbeit ausgezahlt. Im steten
Wechsel zwischen Blicken aufs größere Ganze und biographische
Nahansichten zeichnen Fischer und Wojatzek ein vielschichtiges
Zeitbild, das auch Widersprüche und Leerstellen umfasst.

Rolf Fischer / Katharina Wojatzek: „Borussia Dortmund in der
Zeit  des  Nationalsozialismus  1933-1945″.  Metropol  Verlag,
Berlin. 256 Seiten mit zahlreiche Schwarzweiß-Abbildungen, 24
Euro.

Lasst  euch  nicht  bei-rren,
auch  nicht  von  Blumento-
pferden
geschrieben von Bernd Berke | 27. Juli 2024
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Höchstwahrscheinlich keine Blumento-pferde. (Foto: BB)

Der Befund gilt auch und gerade für die, die sich zubilligen,
mit  der  Sprache  einigermaßen  gut  umgehen  zu  können:  Eine
Neigung  zu  oder  gar  Freundschaft  mit  (bestimmten)  Wörtern
entsteht nicht selten auf dem Umweg über Irritationen. Ein
Beispiel folgt auf dem Fuße.

Ein Wort, das mich als Kind und gar bis in die Jugend hinein
befremdet und ratlos gelassen hat, war „beirren“. Lange, sehr
lange habe ich geglaubt, die kurze Sprechpause müsse nach der
Silbe „bei“ gesetzt werden, so dass es bei-rren hätte lauten
müssen. Was aber hatte dieser rätselhafte Rest-Sprachfetzen
„rren“ zu bedeuten?

Dass der zweite Teil mit „irren“ zu tun haben könnte und am
Anfang lediglich das „be“ zu isolieren wäre, blieb mir aus
unerfindlichen Gründen über Jahre hinweg verborgen. Erst sehr
spät  und  ohne  großes  Zutun  hat  sich  der  Aha-Effekt
eingestellt. Ich hatte mich von „beirren“ gründlich beirren
lassen. Und ich hatte mich nicht zu fragen getraut, was es
damit  auf  sich  habe.  Auch  im  Brockhaus  wurde  es  nicht
entschlüsselt. So war das in den Zeiten ohne Suchmaschinen.

Mit ähnlich Effekten hat man durch die Jahrzehnte unfassbar
lustige  Scherze  getrieben,  beispielsweise  mit  der  Nonsens-
Fügung „Blumento-pferde“ (statt „Blumentopferde“) oder mit dem
„Urinstinkt“, der sich so sprechen lässt, dass „Urin stinkt“,
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was  ja  sachlich  auch  nicht  völlig  verkehrt  ist  und  der
traditionell  auf  Ausscheidungen  fixierten  deutschen  Humor-
Struktur  entsprechen  dürfte.  (Spätestens  jetzt  die  rasch
ersterbenden Lacher vom Band abspielen!)

Weitere Exempel finden sich bestimmt zuhauf. Aber wollen wir
sie willentlich aufspüren? Nein, sie müssen uns wie von selbst
beikommen. Beispielsweise, indem das Trennprogramm mal wieder
verrückt spielt.

Immanuel  Kant  –  auch  am
Billardtisch der Beste
geschrieben von Bernd Berke | 27. Juli 2024
Manchmal  höre  ich  in  den  inspirierenden  Podcast  „ZEIT
Geschichte: Wie war das noch mal?“ hinein. Die neueste Folge
vom 27. Januar befasst sich mit der philosophischen Übergröße
Immanuel  Kant  –  zum  Jubiläumsjahr  (300.  Geburtstag  des
Denkers) wahrlich keine Überraschung.

Titelblatt  von
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Kants  „Kritik  der
reinen  Vernunft“
aus  dem  Jahre
1781.  (Wikimedia
Commons  /
gemeinfrei)

Zwei  Leute  aus  der  ZEIT-Redaktion  haben  mit  dem  Kant-
Spezialisten Prof. Marcus Willaschek (Frankfurt) gesprochen.
Selbstverständlich  ging  es  vor  allem  um  Hauptgedanken  aus
Kants denkerischen Kraftakten „Kritik der reinen Vernunft“,
„Kritik  der  praktischen  Vernunft“  und  „Kritik  der
Urteilskraft“.  Natürlich  kam  der  kategorische  Imperativ
(„Handle nur nach derjenigen Maxime, durch die du zugleich
wollen kannst, dass sie ein allgemeines Gesetz werde.“) ebenso
zur  Sprache  wie  die  Bewunderung  und  Ehrfurcht,  die  Kant
zufolge von zweierlei Phänomenen ausgelöst werden und immer
wieder das Gemüt erfüllen: „Der bestirnte Himmel über mir und
das moralische Gesetz in mir“.

Zwischendurch  erhob  sich  die  Frage,  ob  Kant  etwa  Rassist
gewesen sei. Vorsichtiges Fazit: Er habe einige zweifelhafte
Sätze geschrieben, was aber der überragenden Bedeutung seines
Gesamtwerks keinen Abbruch tue. Freilich genüge es nicht, ihm
als „Kind seiner Zeit“ Generalabsolution zu erteilen. Das Für
und  Wider  wollen  und  können  wir  an  dieser  Stelle  nicht
vertiefen. Hierzu sei beispielsweise Marcus Willascheks Buch
„Kant. Die Revolution des Denkens“ (Verlag C. H. Beck, 28
Euro) empfohlen. Einen etwas leichteren Einstieg ermöglicht
das neue Heft von „ZEIT Geschichte“, das gleichfalls um Kant
kreist. Damit genug der gar nicht so schleichenden, sondern
fast polternden Werbung. Smiley.

Ansonsten hangelte man sich durch ein paar Episoden aus dem
Leben des weltberühmten Königsbergers, der vor 300 Jahren (22.
April 1724) als Kind einfacher Handwerksleute geboren wurde
und die Philosophie „grundstürzend“ verändert habe, wie es



hieß. Entgegen gängigen Klischees, muss es dabei  phasenweise
auch schon mal feuchtfröhlich zugegangen sein. Doch in etwas
reiferen  Jahren  soll  Kant  –  nach  dem  Vorbild  des  engen
Freundes Joseph Green – gelebt haben wie ein Uhrwerk, nach dem
die Bürger angeblich sogar ihr Zeitempfinden justierten. Wenn
er aus dem Haus ging, war es hohe Zeit, um zu… Allerdings
sprach Willaschek von einer Art Anekdoten-Übertragung, wie sie
häufig  vorkomme.  Demnach  soll  sich  das  ungeheure,
stadtbekannte Regelmaß des Alltags damals auf Green bezogen
haben. Erst später habe man es Kant selbst zugeschrieben. Auch
sei  die  gängige  Behauptung,  Kant  habe  zeitlebens  niemals
Königsberg  verlassen,  etwas  übertrieben.  In  der  umgebenden
Region habe er sich gelegentlich schon bewegt.

Doch nun kommt’s, was trivial anmuten mag, aber vielleicht
dennoch von Bedeutung ist. Hand aufs Herz: Wem ist denn schon
geläufig,  dass  Immanuel  Kant  ein  höchst  versierter
Billardspieler  gewesen  ist?  Zeitweise  habe  er  gar  seinen
Lebensunterhalt damit verdient, dass er mit anderen um die
Wette spielte. Er soll dabei so überlegen gewesen sein, dass
irgendwann keiner mehr mit ihm spielen mochte – jedenfalls
nicht um Geld. Ob man daraus folgern kann, dass Billard ein
besonderes Maß an Intelligenz erfordert?

Wer  schreibt  nun  die  Abhandlung  darüber,  ob  sich  das
raffinierte Spiel mit den Kugeln auch in Kants Gedankenwelt
abbildet?  Gibt  es  wohl  so  etwas  wie  „Gedankenbillard“,
gleichsam a priori über die Bande gespielt?

 


