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13–16
 15. Internationale Messe für Gegenwartskunst | ABB Halle 550 | Zürich-Oerlikon

 NOVEMBER
 Fr 16 bis 22 Uhr | Sa 12 bis 20 Uhr | So und Mo 12 bis 18 Uhr | www.kunstzuerich.ch

      Vesselina Kasarova
 Charles Spencer Klavier

 www.zpk.org

Vorverkauf: www.kulturticket.ch, 
Tel. 0900 585 887 (CHF 1.20/Min.)
Eintritt inkl. Willkommensgetränk 
und Ausstellungsbesuch.

Werke von 
 R. Schumann, J. Brahms, P. I. Tchaikovsky, S. Rachmaninoff. 

  So 29.November 2009, 17 Uhr  
   Auditorium Martha Müller, ZPK
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VVK: WWW.STARTICKET.CH / INFOS: WWW.DAMPFZENTRALE.CH  
DAMPFZENTRALE BERN, MARZILISTRASSE 47, 3005 BERN

UNTERSTÜTZT VON: STADT BERN, KANTON BERN, BURGERGEMEINDE BERN, 
ERNST GÖNER STIFTUNG, HOTEL NATIONAL BERN.

WHITE HORSE 
(JULIA JADKOWSKI, LEA MARTINI, 

CHRIS LEUENBERGER)
«ROMANCE» 

Sa, 14. November, 20:00 Uhr — So, 15. November, 19:00 Uhr
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Konzert: CHF 38 / 28 / 18  
Abendkasse ab 18.30 Uhr
Vorverkauf: www.kulturticket.ch,
Tel. 0900 585 887 (CHF 1.20/Min.)

mit Werken von 

 J.S. Bach, A. Dvorák, L.v. Beethoven, 

F. Kreisler, L. Janá  ek, B. Bartók u.a.  

  Sa 14. November 2009, 19.30 Uhr  
   Auditorium Martha Müller, ZPK

 www.zpk.org

       Guy Krneta
Ensemble Paul Klee

MÜNSTERGASSE 47 3011 BERN TEL/FAX 031 312 14 01

edition ■ ensuite
ISBN 978-3-9523061-2-3

www.edition.ensuite.ch

Ruedi Geiser: «KalberMatten bringt die Nöte 
unseres Lebens in Kürze gefasst auf  den Punkt.»

KATIE JARVIS
KIERSTONWAREING

A FILM BY
ANDREA ARNOLD

KRAFTVOLLUND ERGREIFEND–
DER BESTEBRITISCHEFILM

DES JAHRES!
★★★★

Total Film

UNERSCHROCKENEHRLICH
UND EXZELLENTGESPIELT!

★★★★
Variety

AB 03.12. IM KINO
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Immer mehr
 Menschen 

brauchen ein 
ensuite-Abo.

ensuite.ch
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Dank für die fi nanzielle Unterstützung an:

EDITORIAL

Spiegelkultur
ensuite im November

A nnie Leibovitz, die «reichste» Fotogra-

fi n der Welt, ist pleite und verliert im 

schlimmsten Fall die Rechte an all ihren Bil-

dern – von jenen aus der Vergangenheit, aber 

auch von jenen der Zukunft. Michael Comte, 

ebenfalls begnadeter Starfotograf aus der 

Schweiz, hat einen Teil seiner Bildrechte eben-

falls wegen des Geldes bereits abgegeben und 

ist nicht wirklich glücklich darüber. Beiden 

Starfotografen wird «Mangel an Bodenhaftung 

in ihrem Lebensstil» vorgeworfen. Michael 

Jackson hatte über beide Ohren die gleichen 

fi nanziellen Sorgen – jetzt mit seinem Tod wen-

det sich das Blatt auf makabere Weise. Steve 

Hackett, Gitarrist der Band Genesis aus den 

Anfängen (Seite 29), erzählte, dass sogar nach 

dem dritten Album der britischen Erfolgsband 

eine neunmonatige Tour rund eine halbe Mil-

lion Schulden mit sich brachte – übrigens war 

auch Peter Gabriel, Front-Urgestein und Sän-

ger von Genesis, in den 80ern einmal so pleite, 

dass ein Benefi zkonzert veranstaltet werden 

musste. Es reihen sich Beispiele und Geschich-

ten von erfolglos erfolgreichen KünstlerInnen 

und Kulturschaffenden. Geld und Kunst scheint 

eine schwierige Mischung zu sein. Und Otto-

Normalverbraucher beklagt sich über Manager-

löhne und Bankenpleiten. 

Das verwöhnte Publikum sieht dies alles 

nicht. Glanz und Glamour sind, was wir von den 

Stars haben wollen, nicht das Versagen – dies 

gibt es nicht.  Wer nicht auf Platz eins steht, 

hat verloren – bei Milliarden von Zweit- und 

Drittplazierten ist das ein Problem. Und gar 

nicht toleriert wird, wenn ein Künstler oder 

eine Künstlerin vom Publikum etwas fordert. 

So gab Keith Jarrett in Zürich seiner Wut Aus-

druck, weil einige Menschen aus dem Publikum 

das Gefühl hatten, trotz Verbot mit der Kamera 

fi lmen zu müssen. Auf einigen Internetseiten 

konnte anschliessend gelesen werden, dass 

Jarrett arrogant sei, seine Musik total über-

bewertet, sein Gestöhne auf der Bühne nerve, 

und überhaupt, «was dem eigentlich einfalle...» 

Dass Jarrett ohne Netz und Balancehilfe mit 

dem Publikum den intensivsten künstlerischen 

Moment zu Teilen versucht, den Moment des 

absoluten Seins, der «göttlichen» Perfektion, 

wird von diesen selbsternannten KritikerInnen 

überhört (Seite 38). Sie würden am liebsten ei-

nem Maler erklären, wo dieser nach ihrem Gus-

to den Pinselstrich ansetzen muss, um danach 

vor FreundInnen und NachbarInnen die Heroes 

zu verkörpern, welche Kunst verstanden haben. 

Kunst auf Knopfdruck, gefällig, angepasst. Für 

Prestige, Ruhm und Glamour geben wir unser 

letztes Geld – für das Experiment, für den Ver-

such, für die Entwicklung nicht. Und schon 

gar nicht lassen wir uns durch künstlerisches 

Schaffen bewegen oder beginnen zu refl ektie-

ren. 

Unser westliches Kultur- und Kunstver-

ständnis ist Luxus. Ein überdimensionales 

Spiegelbild ohne BetrachterInnen. Wenn das 

Schweizer Fernsehen «Die grossen Schweizer 

Hits» zelebrieren will, so gewinnt nicht die 

Kunst, sondern Bier und die Bratwurst – was 

sehr viel über das kulturelle Niveau der Zu-

schauerInnen verrät. Kunst fi ndet ohne dieses 

Publikum statt. Und das Gute daran: Zum Glück 

fi ndet sie ohne dieses Publikum statt. Es wäre 

sonst gleich einem Spiegel im Spiegel, einer 

Rückkopplung im Kopfhörer, einem Aquarell 

im Dauerregen. 

Nur das Problem mit dem Geld lässt sich 

dadurch nicht lösen. Einerseits arbeiten die 

Kunstschaffenden wie die letzten Lemminge 

über Jahre hinweg - doch den Lohn kassieren 

oftmals andere. Und wenn dann Geld kommt, 

ist der Umgang damit ein Problem. Denken Sie, 

liebe LeserInnen, daran, wenn Sie die nächste 

CD in die Musikanlage stecken oder ein Buch 

in die Hand nehmen. Kulturelles und künstleri-

sches Schaffen ist immer ein «Miteinander Tei-

len» – das Publikum, also wir, sind immer ein 

unentbehrlicher Teil davon, ein Spiegel. 

Lukas Vogelsang

Chefredaktor
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SENIOREN IM WEB
Von Willy Vogelsang, Senior

«Dilettanten erkennt 
man an der Plumpheit 

ihrer Komplimente. Der 
routinier te Verführer 

riskier t Kritik.»
(Catherine Deneuve, Filmschauspielerin)

S eniorweb ist zu einem Unternehmen ge-

worden! Die Geschäftsleitung hat kürzlich 

das «Personal», das sind rund 100 Mitarbeite-

rinnen und Mitarbeiter, zur jährlichen Tagung 

und zu einem Mittagessen eingeladen. Das ist 

nichts Aussergewöhnliches. Das machen alle, 

die auf eine gute Zusammenarbeit mit der Be-

legschaft Wert legen.

Aussergewöhnlich aber ist, dass im Un-

ternehmen Seniorweb alle, die Mitglieder 

des Stiftungsrates, des Verwaltungsrates, der 

Geschäftsleitung, sämtliche Redaktoren, Mo-

deratoren, Korrektoren, Übersetzer, die Lei-

terinnen und Leiter der regionalen Gruppen, 

die Projektleiter und Kolumnenschreiber ihre 

Arbeit auf freiwilliger, unentgeltlicher Basis 

leisten! Angestellt und bezahlt werden nur die 

Techniker, die das System einrichten, betreu-

en und den Server überwachen.

Die meisten haben eine neu eingeführte 

Einsatzvereinbarung unterzeichnet, in der 

die Wertschätzung, die Art, die Dauer und 

der Zeitaufwand des Einsatzes umschrieben 

werden. Auch die vorgesetzte Stelle, die Spe-

senregelung und die Weiterbildungsmöglich-

keiten sind genannt. Die Vereinbarung soll für 

die Freiwilligen wie auch für die Leitung eine 

gewisse Sicherheit bieten, die den Standards 

von BENEVOL Schweiz, der Dachorganisati-

on der Deutschschweizer Fach- und Vermitt-

lungsstellen für Freiwilligenarbeit, entspre-

chen.

So haben wir, die Pensionierten, die Seni-

oren, die aus dem Berufsleben mit Arbeits-

vertrag – und Lohn – ausgeschieden sind, 

wieder eine sinnvolle, zielgerichtete Aufgabe, 

die in grosser Freiheit, mit viel Eigenverant-

wortung, Initiative und nicht zuletzt Freude 

wahrgenommen wird. So habe ich nicht we-

nig gestaunt, welche Kapazitäten sich dazu 

zur Verfügung stellen. Einer der bekanntesten 

Namen ist sicher Anton Schaller, Unternehmer 

und Publizist im «Unruhestand», der das Prä-

sidium im Verwaltungsrat wahrnimmt, ohne 

Boni, ohne Entschädigungen! 

Das Unternehmen wächst und will hoch hin-

aus. Seniorweb will die grösste Internetplatt-

form für die Generation 50+ werden. Interak-

tion und Kommunikation mit den heute und 

künftig zur Verfügung stehenden technischen 

Mitteln fordern zu einer ständigen Auseinan-

dersetzung und gegenseitigen Unterstützung 

heraus. Die Aufgaben wachsen, die Angebote 

werden vielfältiger. Es braucht weitere frei-

willige Kräfte, die mit ihrem Fachwissen mit-

helfen, das gesteckte Ziel zu erreichen. Wenn 

Sie sich angesprochen fühlen, dann melden 

Sie sich doch einfach mal an unter «Mitar-

beit» bei www.seniorweb.ch.

SPIEGELBILD: EIN MALER - 25 MUSIKER 

D ie Porträtserie «Klingende Köpfe» des 

Thuner Künstlers Michael Streun erweckt 

bekannte Musiker fast auf Bildern zum Klingen. 

Die Ölbilder zeigen die Musiker so, wie sie Mi-

chael Streun in seinem Atelier wahrgenommen 

hat. Die gesamte Musiker-Serie wurde in einem 

gleichnamigen Buch festgehalten. Gleichzei-

tig zur Buchvernissage  werden die Bilder von 

Sina, Tinu Heiniger, Gölä, Büne Huber und 21 

weiteren Musikern in einer Ausstellung in Bern 

in der «Galerie 4-8» zu bestaunen sein. Die 

angekündigten «Unplugged Sessions» verspre-

chen durch die illustren Proträtierten Grosses! 

(nm/vl)

Die Ausstellung fi ndet in der «Galerie 4-8» 

an der Neubrückstrasse 84 in Bern vom 15. No-

vember bis 30. Dezember statt. Die «Unplugged 

Sessions» mit Überraschungsgästen: 29. No-

vember und 13., 27., 30. Dezember (jeweils ab 

15:00h).

IMAGINE RAINBOW - PROJEKTE UND 
KULTUREN, WELTWEIT

T homas Bertschi ist bekannt durch die 

Umbul-Umbul-Fahnen aus Bali. Er ist ein 

umtriebiger Projektgeist, der bereits mit dem 

ersten Regenbogenkatalog einen interessanten 

Kulturaustausch geschaffen hat. Das Faszinie-

rende daran ist, was Fahnen für eine Bedeutung 

erhalten, wenn verschiedene Kulturen daran ar-

beiten. Vor allem die Ergebnisse sind beeindru-

ckend und gehen unter die Haut. Das neuste 

Rainbow-Projekt erschien in diesem Sommer, 

zum zwanzigsten Geburtstag am 29. und 30. 

August im emmentalerischen Schwanden. Das 

Buch, diesmal ganz in englischer Sprache, ist 

eine Fortsetzung des Regenbogenkatalogs von 

1999 und gleichzeitig ein Rückblick über die 

Tätigkeiten der letzten 20 Jahre Rainbow. Zum 

Buch gibt es eine DVD, die sieben Filme der 

wichtigsten Projekte vorstellt. (nm/vl)

Weitere Infos: www.rainbow-project.ch

KULTURSTRATEGIEN IN STADT, REGION 
UND KANTON BERN:
ANSICHTEN, EINSICHTEN, AUSSICHTEN 

P olitiker reden gerne über die schöne Kul-

tur, über die Wichtigkeit des kulturellen 

Lebens, über «KulturStadtBern». Wie sieht 

aber, in Zeiten der Finanzkrise, die Zukunft 

der Kultur in unserer Stadt, in unserem Kanton 

aus? Mit welchen Strategien will die Politik die 

Kultur in die Zukunft führen? Reden Stadt und 

Kanton vom Gleichen, wenn sie Kultur sagen? 

Und wer ist überhaupt die RKK, die Regionale 

Kulturkonferenz? Gleichzeitig haben wir die 

Möglichkeit, den neuen Veranstaltungsort, das 

neue Yehudi Menuhin Forum Bern, von innen 

zu sehen. 

Teilnehmer: Bernhard Pulver, Erziehungs-

direktor Kanton Bern; Alexander Tschäppät, 

Stadtpräsident; Thomas Hanke, Präsident Re-

gionale Kulturkonferenz (RKK). Moderation: 

Beat Glur, Leiter Kommunikation am Stadtthe-

ater Bern. Ein Podium von bekult, dem Berner 

VeranstalterInnen-Netzwerk.

Montag 2. November, 18:00h bis 19:30h, 

Yehudi Menuhin Forum Bern, Helvetiaplatz 6. 

Türöffnung 17:45h.
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FILOSOFENECKE

Ich zweifle, also bin ich.
Nach: René Descartes, 1641

W enig erstaunlich, dass im gängigen 

Zitat nur das «cogito ergo sum» 

überliefert und der vorangehende Satz «du-

bito ergo cogito» abhanden gekommen ist, 

wiewohl er doch als der wichtigere erscheint 

– nicht zuletzt der gefährlichere: «Ich zweifl e, 

also denke ich.» Wer zweifelt, stellt Fragen, 

wer Fragen stellt, will wissen, weist damit auf 

das Ungewisse und macht sich unbeliebt: Lu-

zifer stellte Fragen, Judas ebenso, Faust woll-

te gar hinter die letzten Fragen kommen; ihr 

aller Ruf ist Geschichte geworden. 

Am Anfang des Denkens steht der Zweifel, 

nicht das Es-ist-wie-es-ist, nicht das unkri-

tische Glauben. Der Zweifel, das Ungewisse 

treibt uns vorwärts, nicht der Schein der Si-

cherheit. Wo der Zweifel ausgeräumt ist, wird 

Denken obsolet, provokant, häretisch oder 

zumindest unbequem. «Was wir auf den Be-

griff gebracht haben, denken wir nicht mehr 

weiter» – so Adorno. 

Es liegt nahe, Descartes zwei ergo-Sätze, 

die untereinander in einem kausalen Zusam-

menhang stehen, kurzzuschliessen: Ich zweif-

le, also bin ich. Ungewissheit, Zweifel, Fra-

gen werden dadurch zum Kernstück unseres 

Daseins. Die Unsicherheit ist als einzige Ge-

wissheit zu ertragen; was heute Gemeinplatz 

ist, hat Descartes in der ersten Hälfte des 17. 

Jahrhunderts erkannt: «Wenn wir glauben, 

dass wir wissen, müssen wir wissen, dass wir 

glauben» – Kurt Marti. Das Positive ist in der 

Negation zu erkennen: Je mehr wir wissen, 

was die Dinge nicht sind, desto näher kom-

men wir dem, was sie sein könnten.

Bleiben ein paar Fragen: Wie viel Gewiss-

heit brauchen wir? Wie viel Illusion ertragen 

wir? Haben wir notgedrungen einen Anspruch 

auf Illusionen? – In der Wissenschaftser-

kenntnis, in der Selbstwahrnehmung, in der 

Liebesbeziehung. Was ist, wenn Illusion und 

Glaubenwollen zur Gewissheit werden, das 

Fundament zum Fundamentalen wird? Und 

steckt hinter der Illusion das Eigentliche, das 

Wahre? «Wir erkennen nur die Erscheinungs-

form, nicht das Ding an sich.» – Kant. Oder 

IST die Illusion das Eigentliche? Aber eben: 

«Wir wollen nicht wissen, sondern glauben, 

zum Beispiel an Sachzwänge.» – Frisch.

Wie auch immer – eine nahezu gesicherte 

Tatsache ist:

Das Gespräch fi ndet statt am Mittwoch, 

25. November 2009, an der Kramgasse 10 im 

ersten Stock, um 19:15h. (uz)

E r lässt von Menschenhand konstruierte 

Schweine, Hühner und Autos durch die Luft 

fl iegen. Er versorgt uns mit einem erfrischenden 

Süssgetränk, dem die Welt zu Füssen liegt. Er 

wirbt, schafft Neues und bleibt trotzdem boden-

ständig. Der Rote Bulle erobert die Welt und ist 

auch aktiv in der Musikbranche tätig.

Die klirrende Kälte verlassend, den Frison 

Club in Fribourg betretend, aufgewärmt mit ei-

ner heissen, herbstlichen Kürbissuppe und ei-

nem lobenswerten, herzerwärmenden Catering-

Service - da kann der musikalische Kampf der 

Gegensätze begonnen werden: Soundclash. Auf 

der einen Seite die experimentelle Synth-Pop-

Truppe The Bianca Story, auf der anderen der 

Genfer Rapper Nega. In vier Runden versuchen 

beide Kontrahenten, einen möglichst grossen 

Anteil des Publikums von sich zu überzeugen. 

Mit einem Gerät, welches das hysterische Ge-

schrei des Publikums erfasst, wird am Ende der 

Sieger gekürt; ein Ehre, welche sich an diesem 

Abend The Bianca Story verschafft. Während des 

Geschehens dominiert eine gespannte, aufgehei-

terte Stimmung die Atmosphäre des Raumes. 

Kaum wird ein Song von Nega beendet, zeigen 

auch schon The Bianca Story ihr Können. Um 

beide komplett hören und sehen zu können, ist 

es von Nöten, sich mehrmals um sich selbst zu 

drehen oder sich durch die undurchdringbare 

Menschenmasse durchzukämpfen, bis das an-

dere Ende des Konzertsaales sichtbar wird. Das 

Ganze ist aufwühlend, chaotisch und trotzdem 

spannend. Spannend zu sehen, wer sich für eine 

Seite entschieden hat und diese auch nicht mehr 

verlässt, spannend zu beobachten, wie die einen 

entschlossen, permanent in eine Richtung jubeln 

und die anderen, noch unsicher, ihren Platz in 

der neutralen Mitte fi nden. 

Eine ungeschriebene Regel besagt, dass die 

Musik zum Geniessen da ist. Für manche soll sie 

langsam und lieblich sein, für andere schnell und 

hart. Es stellt sich nun die Frage, ob eine musi-

kalische Darbietung, ähnlich einem Wrestlingfi -

nale, überhaupt aufgebaut werden kann. Auf der 

einen Seite könnte man es als ein gefährliches, 

fast schon sündhaftes Wagnis bezeichnen, auf 

der anderen als eine 

aufregende Abwechs-

lung. Der Mensch, oft 

schnell überfordert 

und nicht unbedingt 

entscheidungsfreudig, 

kann sich mit zwei Kon-

zerten in einem Raum 

zuviel zumuten, so dass 

eine klare Beurteilung 

der einzelnen Musiksti-

le eigentlich nicht mehr 

möglich ist. Beide Sei-

ten stehen unter dem 

unumgehbaren Druck 

des Wettstreites, sodass 

die eigentliche Musik 

schwieriger einzufan-

gen wird. Nur noch das 

eiserne Ziel ist sichtbar, 

der Weg dazu geht ver-

loren. Nichtsdestotrotz 

war der Red Bull Sound-

clash ein Experiment, 

das nicht alle Tage vor-

kommt, und eine Idee 

mit Originalität. Weder 

am Catering noch an 

der Organisation wurde 

gespart, eine Wohltat 

für alle verwöhnungs-

bedürftigen Seelen.

NACHTRAG

Bühne oder Boxring?
Von Janine Reitmann - Der Red Bull Soundclash

KulturessaysKulturessays

Informationsveranstaltung
MAS Arts Management

Dienstag, 10. November 2009, 18.15 Uhr 

Stadthausstrasse 14, SC 05.77, 8400 Winterthur

Start der 11. Durchführung: 26. Februar 2010

ZHAW School of Management and Law – 8400 Winterthur

Zentrum für Kulturmanagement – Telefon +41 58 934 78 70

www.arts-management.zhaw.ch

Building Competence. Crossing Borders.

Zürcher Fachhochschule

Zürcher Hochschule 
für Angewandte Wissenschaften

School of
Management and Law
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KULTUR DER POLITIK

Wir erinnern an
Von Peter J. Betts

«Wir erinnern an diese bemerkenswerte 

Frau, die am 21. Juni 2009 hundertjährig 

geworden wäre, heute Abend in der Passage 

zwei», sagt der Moderator in der Mattinata 

auf DRS 2 am 25. September. Ein Zweck sei-

ner Kurzvorausschau auf das Abendprogramm 

wäre wohl erreicht worden: Der Satz bleibt haf-

ten. Auf den zuvor genannten Namen hatte ich 

nicht geachtet, ich hatte mich auf Musikemp-

fang eingestellt. «Eingestellt?» Nun, gemäss 

meinem Duden Stilwörterbuch (vierte, neube-

arbeitete Aufl age, 1956) ist das transitive oder 

refl exive Verb hier wohl nicht falsch gewählt: 

Pferde kann man zum Beispiel «einstellen», das 

heisst, unterbringen; Arbeiter kann man «ein-

stellen» oder aufnehmen; ich könnte mich zur 

angegebenen Zeit «einstellen», das meint kom-

men; ein Gerichtsverfahren oder eine Zahlung 

kann man «einstellen»; der Gegner das Feuer, 

was nicht streiken bedeutet, Arbeiter streiken, 

wenn sie geschlossen die Arbeit «einstellen»; 

man kann einen Vortrag auf die Massen «ein-

stellen», ihn also entsprechend gestalten, und 

– was wohl am ehesten hier auf mich zutrifft 

– man kann einen Fotoapparat (Ich meine das 

Ding, das mit Filmstreifen gefüttert wird und 

NICHT digital getrimmt ist.) auf ein bestimm-

tes Objekt scharf «einstellen». Ich war keines-

wegs gegen den Sprecher eingestellt. (Sie mer-

ken, ich missachte mit «eingestellt» eine der 

wichtigsten Stilregeln: Wiederholungen mei-

den, wie der Teufel das Weihwasserbecken.) 

Ich hatte aber Ohr und Herz und vielleicht Hirn 

auf Musik eingestellt. Der vom Moderator ge-

äusserte Satz war, von mir durchaus ungewollt, 

plötzlich in meinem Kopf untergebracht, wie 

man früher eben Pferde beim Wirtshaus ein-

stellte, gemäss Duden 1956 (Sie erinnern sich: 

Ungarnaufstand, 11. 11. 1956, Imre Nagy, Pal 

Maleter, Triumph der Panzer und viele, viele 

auf der Flucht: hier in den Schulen Stricken 

von kleinen Wollquadraten, die die Lehrerin zu 

Wolldecken zusammennähte, Knaben strickten 

eifrig mit, die Mitschülerinnen als Hilfslehrerin-

nen - Kinder sind, wie Frau Meierhofer schon 

längst gewusst hatte, ideale Unterrichtende; 

die Aktion, eine heute zunehmend rare Form 

von Solidarität, hatte sich im Winter 1956 ganz 

spontan eingestellt.). Mir geht es in diesem 

Text natürlich nicht über die Sinnvariationen 

von «einstellen», nicht um ein transitives oder 

refl exives Verb. Es geht nur um ein Attribut. 

Nur? DRS 2 und die Zuhörenden erinnern sich 

an eine «bemerkenswerte» Frau. Gestatten Sie: 

Gibt es eine Frau, die NICHT bemerkenswert 

wäre? Gibt es ein solches Kind, einen solchen 

Mann? Ein Mensch, der es nicht Wert wäre, be-

merkt zu werden? Ein unbewusst begangener 

Fehler des Sprechers? Gut, ich habe Joachim 

Güntners Glosse (Untertitel: «Vom Aussterben 

der Glosse»; Haupttitel: «Dies Genre lockt nicht 

mehr») in der «NZZ» vom 23. September im 

Feuilleton auch gelesen. Ich bin mit ihm ein-

verstanden, dass die Verfassenden von Glossen 

oft zu Besserwisserei, auch Schulmeisterei nei-

gen (verabscheue diese Tendenz, wenn ich sie 

bei mir selber bemerke = zufällig wahrnehme), 

und doch: Dem Mattinata-Sprecher vom 25.9. 

bin ich dankbar, dass er mich über das Wort 

«bemerkenswert» stolpern liess. Die von mir 

selber begangenen Fehler merke ich, wie die 

meisten übrigen Leute, auch nicht und werde 

mir deshalb kaum über diese Fehler und ihre 

verborgenen Aussagen Gedanken machen. (Es 

lohnte sich gelegentlich, scheint mir, über die 

kulturell gestaltende Kraft von Fehlern nach-

zudenken!) Der sich in meinem Kopf einge-

stellte Satz liess mich suchen: Bei der Frau in 

der einstündigen Abendsendung handelte es 

sich offenbar um Marie Meierhofer, die 1998, 

von allen ziemlich vergessen, in einem Pfl e-

geheim starb (im «Schweizerlexikon 91» steht 

KEIN WORT über Dr. Marie Meierhofer!). Sie 

war in Turgi in eine Pachtworkfamilie hinein-

geboren worden: Ihre Mutter, die zweite Frau 

des Mitbegründers der «Bronzenwarenfabrik 

AG», wurde von seinem leiblichen Sohn und 

zwei Pfl egekindern heftig bekämpft; als sie 

acht Jahre alt war, ertrank Maries zweijähriger 

Bruder im Gartenteich - darauf wollte Marie 

als ein Zukunftsziel ein Haus für arme Kinder 

bauen; als sie sechzehn Jahre alt war, kam ihre 

Mutter bei einem Flugzeugunglück ums Leben, 

sechs Jahre später starb ihr Vater; als Fünf-

undzwanzigjährige erlebte sie den Tod ihrer 

jüngeren Schwester in der psychiatrischen An-

stalt; Marie Meierhofer blieb unverheiratet und 

kinderlos. Ihr Vater wollte, dass sie sich nach 

der Matura als Pilotin ausbilden liesse, willigte 

aber ein, dass sie ein Medizinstudium ergriff, 

dann Kinderärztin wurde, mit einer Zusatzaus-

bildung in Psychiatrie. Sie wurde zur Pionierin 

der Kinderpsychologie in der Schweiz. Ein Bio-

graf bezeichnet sie als «Kind der Krise». Ein 

weiterer Grund, über das Gestaltungspotential 

der Krise nachzudenken. Während des Zwei-

ten Weltkrieges arbeitet Marie Meierhofer als 

Rotkreuzärztin. Unter anderem versteckt sie 

jüdische Kinder vor den Nazis und ihren Spit-

zeln - sicher nicht ohne Risiko für sich selbst. 

Sie hilft beim Aufbau des Kinderdorfes Pesta-

lozzi in Trogen mit – auf diese Weise konkre-

tisiert sich die Absicht der Achtjährigen. Nach 

dem Krieg wird sie als Stadtärztin in Zürich 

direkt auch mit den Missständen in Kinderhei-

men vertraut. Sie adoptiert ein Mädchen, um 

es vor dem Wiedereintritt in das Kinderheim 

zu retten. Marie Meierhofer hat als Kinderpsy-

chiaterin die Sicht auf das Kleinkind radikal 

verändert. Der Hygiene als oberstem Gesetz im 

Umgang mit Kleinkindern stellte sie die kör-

perlich-seelische Zuwendung entgegen. Doch 

die traditionelle Medizin an der Universität Zü-

rich verwehrt dieser aufrührerischen Frau den 

Zugang – vielleicht heute vergleichbar mit dem 

Umgang von «Schulmedizin» mit «Alternativ-

medizin»? Dr. Meierhofer gründet deshalb mit 

Weggefährten ein Jahr nach dem Ungarnauf-

stand eine eigene Forschungsstätte, das «In-

stitut für Psychohygiene im Kindsalter»; heute 

wird dieses Forschungsinstitut «Marie-Meier-

hofer-Institut» genannt. Ein Leben, durch So-

lidarität geprägt. Sie ist ihrer Zeit voraus: Bei 

ihren Therapien von Kleinkindern bezieht Frau 

Meierhofer die ganze Familie und auch die 

Haustiere ein; bereits in den Fünfzigerjahren 

hat sie eine Mutterschaftsversicherung einge-

fordert (erst 2004 wurde diese Forderung vom 

Schweizervolk angenommen). Sie ist der Über-

zeugung, dass Kinder andere Kinder brauchen, 

und dass Kinder hervorragende Lehrer und 

Lehrerinnen seien. Im gleichen Jahr, in dem 

die Mutterschaftsversicherung angenommen 

wird, benennt die Stadt Zürich am 20. April die 

Strecke zwischen der Zürichbergstrasse 156 

und dem Heubeeriweg als «Marie-Meierhofer-

Weg». Nicht lange vorher hatte die Universität 

Zürich sie zur Ehrendoktorin gesalbt... Sicher 

ein Leben, das nicht ganz alltäglich anmutet. 

Die DRS-2-Sendung habe ich leider verpasst. 

(Es ärgert mich besonders aus persönlichen 

Gründen, weil offenbar Ruedi Welten den Text 

gemacht hat.) Dem DRS-2-Moderatoren bin ich 

aber für die mich provozierende Ausdrucks-

weise zutiefst dankbar: Ich habe deshalb viel 

erfahren. Es braucht oft einen Anstoss. Hätte 

Newton, wenn ihm während des Mittagsschläf-

chens unter dem Baum nicht ein Apfel auf die 

Nase geplumpst wäre, wirklich so rasch zum 

Gravitationsgesetz gefunden? Wäre ihm Leib-

niz zuvorgekommen. Immerhin waren die bei-

den einander bereits beim Entwickeln der In-

fi nitesimalrechnung aus geografi sch sicherer 

Distanz schon sehr nahe gekommen.



ensuite - kulturmagazin Nr. 83 | November 09 9

bedeutenden globalen Organisationen (UNO, 

Rotes Kreuz, CERN, WHO). Und Bern? 

Bern ist langweilig, konservativ und keine 

Metropole, nur eine «Hauptstadtregion». Alles 

viel zu kompliziert und Fremdes zunächst ein-

mal sehr suspekt. Einiges mag stimmen, ande-

res sicher nicht. Ein Vorurteil fehlt aber, noch 

dazu ein positives: «Berner nehmed alles im-

mer so easy!» Vorurteile mögen zwar oft nicht 

der Realität entsprechen, doch ein Quäntchen 

Wahrheit ist allemal dran.

Die Münch-

ner sind 

grantig, arrogant, 

reich und können 

nur Bier trin-

ken. Schickimi-

cki ist angesagt, 

die Münchner 

verzichten auf 

Subkultur und 

sind konservativ und rückständig: Sie rennen 

in Lederhose und Dirndl herum, gehen jeden 

Tag auf die Wiesn und lieben Blasmusik. Die 

Münchner essen nur Weisswürste mit Weiss-

bier und ihr Deutsch versteht eh keiner. Und 

seit vergangenem Sommer ist das U-Bahn-Fah-

ren in München ebenso gefährlich wie in São 

Paulo oder Johannesburg.

Die Liste liesse sich wohl noch fortsetzen. 

Kaum eine andere deutsche Stadt polarisiert 

dermassen wie die bayrische Landeshauptstadt. 

Das kommt nicht von ungefähr: Die Bayern be-

sitzen einen unerschütterlichen Nationalstolz. 

Bayern ist Freistaat und nicht Bundesland, und 

jeder, der aus Rest-Deutschland kommt, ist ein 

«Preuss». Nicht weiter erstaunlich also, dass 

die Bayern viele Vorurteile auf sich ziehen. 

München ist die reichste Stadt Deutsch-

lands. In Wirtschaftsrankings belegt die Stadt 

regelmässig den ersten Platz. Die Kaufi nger-

strasse am Marienplatz ist nach der Zürcher 

Bahnhofsstrasse die teuerste Einkaufsmeile im 

deutschsprachigen Raum. Demnach überrascht 

es nicht, dass in München Schickimicki gross-

geschrieben wird und es weder an Edelres-

taurants noch an teuren Geschäften mangelt. 

ZWISCHEN BAYERN UND BERN – #6: VORURTEILE

Streifzüge durch
München und Bern

München: Hannes Liechti / Bern: Pablo Sulzer Bilder: Jonathan Liechti
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d ü k ä di Si

Vorurte i le . 

Ein schnel-

les Urteil, bevor 

man überhaupt 

dazu fähig sein 

sollte, es zu fäl-

len. Natürlich, 

es gibt die ganz 

grossen, allge-

mein bekannten 

Vorurteile, zugleich aber ebenso versteckte, 

über die gemunkelt wird. Stadtvorurteile. Ein 

verfrühter Standpunkt über eine ganze Stadt 

samt Bevölkerung, Kultur und Gewohnheiten. 

Meist – so ist man geneigt zu denken – können 

solche doch gar nicht stimmen. Aber Vorsicht, 

nicht zu früh urteilen.

BernerInnen sind langsam. Das mit Abstand 

beliebteste Vorurteil über den Hauptstadt-

schweizer. «Ah, dir sit so laangsaam, redet 

laangsaam, überhaupt ganz Laangsami!» Haha. 

Nimmt man es mit Humor – was zugegebener-

massen schwerfallen kann – sollte man froh 

sein, ein solch harmloses Vorurteil zu haben. 

Da haben doch andere Städte oft mit viel bö-

seren Vorurteilen zu kämpfen. Stellt man sich 

Vorurteile vor wie «Diese Stadt ist asozial» oder 

etwa «Alle Frauen dieser Stadt sind verrucht», 

so lässt sich unsere Langsamkeit sogar gut und 

in aller Gemütlichkeit geniessen. Das Attribut 

«Langsam sein» liegt bekanntlich nicht weit 

entfernt vom Titel «Lebensgeniesser».

Doch was hat es mit weiteren Vorurteilen 

so auf sich? Gibt es noch welche? Eine Trend-

mode-Bloggerin aus Zürich hat vor nicht langer 

Zeit über die Stilunsicherheit moniert. Berner-

Innen wären – im Gegensatz zu Zürich - bezüg-

lich Mode sehr reserviert und würden sich we-

nig bis gar nichts getrauen. Kurz: BernerInnen 

haben kein ausgeprägtes Modebewusstsein. 

Ein Vorurteil?

Ausgang-mässig bietet sich in Bern nur 

wenig an. Auch solche Schnellschüsse hört 

man immer wieder. Naheliegend vielleicht da-

rum, da die ganz grossen Namen des globalen 

Musikzirkus‘ meist in Zürich gastieren. Basel 

übernimmt häufi g gern den Art-Part – inklusive 

Bratt-Pitt-Besuch an der Art-Basel-Ausstellung. 

Genf gebührt der Ruhm einer Weltstadt mit 

Wenn Türsteher von Zweitklasse-Nachtclubs 

knallhart selektionieren, ist man rasch ver-

sucht, die Münchner als arrogant abzustempeln. 

Dabei darf aber die Subkultur nicht vergessen 

werden, obwohl diese im Direktvergleich mit 

Berlin, Köln oder Hamburg weitaus den Kür-

zeren zieht.

Der Münchner ist grantig, konservativ und 

rückständig. Mag sein, dass dieses Bild auf 

einen Oberbayer aus dem hintersten Alpental 

zutrifft, nicht aber auf einen Münchner. Der 

Grossstädter ist weltoffen und modern, lässt 

aber hin und wieder etwas Freundlichkeit und 

Herzhaftigkeit vermissen. Dass Bayern gerne 

als «Italien Deutschlands» und München als 

«nördlichste Stadt Italiens» bezeichnet wird, 

hat seine Berechtigung. Eher aber in Bezug auf 

die Gemütlichkeit denn auf das Temperament.

Bleiben das Bier und die Lederhosen. Wäh-

rend Blasmusik meist nur für Touristen ge-

spielt wird, Weisswürste und Weissbier längst 

nicht überall erhältlich sind, die U-Bahn eine 

der sichersten und saubersten in ganz Euro-

pa ist und sich das Bayrisch wie ein besserer 

Schweizer Dialekt anhört, wird in Sachen Bier-

konsum eher unter- als übertrieben. Sei es mor-

gens zum Frühschoppen, mittags zum Essen, 

nachmittags im Biergarten und abends in der 

Kneipe: Die Münchner trinken immer Bier. Und 

wenn sich die Gelegenheit dazu bietet, werden 

auch Dirndl und Lederhosen angezogen. Kein 

Wunder, führt sogar C&A Dirndl im Sortiment.

In der 6-teiligen Serie «Zwischen Bayern 

und Bern» berichtet ensuite – kulturmagazin 

jeden Monat exklusiv aus München und paral-

lel dazu aus Bern. Dabei werden Themen wie 

Sport, Leben&Leute und Essen&Trinken auf-

gegriffen. Weniger als Vergleich konzipiert, 

sondern viel mehr als Gegenüberstellung, soll 

die Leserin, der Leser selbst zu einem indivi-

duellen Fazit über die kulturelle Vielfältigkeit 

der beiden europäischen Städte gelangen. 

Soviel vorab: Wahrlich keine einseitige oder 

eindeutige Angelegenheit.
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ESSEN UND TRINKEN

Verbissen
Von Barbara Roelli Bild: Barbara Roelli

E r knackt wieder: Während ich kaue, wenn 

ich gähne und meine Einsing-Übungen 

mache. Auch beim Zungenküssen knackt er, 

mein Kiefer. Ich habe ein sogenannt «instabi-

les Kiefergelenk». Nicht, dass sich mein Kiefer 

von selber ausrenken würde – aber wenn ich 

meinen Mund richtig weit aufmachen will, hält 

mich eine unangenehme Sperre davon ab. Und 

diese Sperre liegt genau beim Kiefergelenk, der 

beweglichen Verbindung zwischen Unterkiefer 

und Schädelknochen. So hat es mir der Arzt im 

Herbst vor zwei Jahren erklärt. Und was er auch 

gesagt hat, ist, ich sei verbissen. Verbissen? Ich 

fühlte mich irgendwie beleidigt und allein; ohne 

soziale Kontakte, nur ich mit mir und meiner 

Arbeit, die ich verteidigte, als sei ich ein abge-

richteter Bullterrier. Schliesst «Verbissen sein» 

nicht auf einen egozentrischen, berechnenden 

Charakter? Auf jemanden, der sich mit Ellbogen 

und ohne Rücksicht auf Verluste seinen Erfolg 

erkämpft? Diese Eigenschaft soll also der Grund 

sein, warum mein Kiefer seit geraumer Zeit 

knackt, wenn ich ihn bewege? Der Arzt erklär-

te, der Ausdruck «jemand sei verbissen» käme 

nicht von ungefähr und sei durchaus wortwört-

lich zu verstehen. Das beruhigte mich – kannte 

mich dieser Mann, ein Spezialist für Oralchirur-

gie, doch gerade mal eine Viertelstunde. Woher 

hätte der wissen wollen, wie ich charakterlich 

bin? Ich lag also auf dem verstellbaren Stuhl im 

Behandlungszimmer, eine Lampe blendete mir 

in den Mund und ich roch den pudrig-gummigen 

Geruch des Silikonhandschuhs an der Hand, die 

meine Mundhöhle abtastete. Der Arzt drückte da 

und dort und fragte, ob das weh tut. Und immer 

wieder nahm er mein Kinn zwischen Daumen 

und Zeigefi nger und forderte mich auf, mei-

nen Kiefer loszulassen. In dieser Aufforderung 

lag ein Befehlston. Ich wollte, konnte das aber 

nicht. Mein Kiefer blieb stur. Der Arzt röntgte 

die untere Partie meines Gesichts und sagte, ich 

müsse lernen, mich zu entspannen. Er drückte 

mir ein Blatt Papier in die Hand, auf dem «Phy-

siotherapeutische Massnahmen bei Kieferge-

lenksbeschwerden» stand. Dazu unter anderem: 

Während sechs Wochen nur weiche Kost zu sich 

nehmen und die Mundöffnung auf zwei Quer-

fi nger einschränken. Ich dachte, wie schade es 

ist, nicht mehr in einen saftigen Apfel beissen 

zu können und überlegte mir, ob ein Penis in 

erigiertem Zustand breiter ist als zwei Querfi n-

ger. Singen sei auch Tabu, sagte der Arzt, als ich 

erwähnte, dass ich Gesangsstunden nehme. In 

der physiotherapeutischen Phase würde mir also 

alles, was Spass macht, es mit dem Mund zu tun, 

verwehrt bleiben. 

Ich disziplinierte mich darauf, konsequent 

weiche Kost zu essen, pürierte das Gemüse 

und löffelte brav Joghurt. Tatsächlich wurde 

mein Kiefer lockerer. Dann durfte ich zu nicht 

schmerzbereitender Kost wechseln; was heisst: 

Brot in mundgerechten Stücken, Äpfel in Schnit-

zen. Einfach alles, was nicht dicker ist als zwei 

Finger breit. Beim Essen hielt ich mich an diese 

Regel. Und ich verzichtete in der Therapiezeit 

auch auf Gesangsstunden. Zweimal täglich in 

Rückenlage den Unterkiefer sowie die Lippen 

während drei Minuten vollständig locker lassen. 

Das tat ich und befolgte auch die Verordnung 

des Arztes, mich selbst zu kontrollieren. Er gab 

mir rote, runde Kleber mit, die ich verteilt in 

meiner Wohnung anbringen sollte, um dann au-

tomatisch, wenn ich einen solchen roten Punkt 

sehe, den Kiefer locker zu lassen. 

Auf dass sich die Lage bald entspannen 

würde, ass ich also so, als ob ich kein Gebiss 

mehr hätte und trainierte mir einen glotzenden 

Gesichtsausdruck an. Denn immer, wenn ich ei-

nen dieser roten Klebepunkte erblickte, klappte 

ich meinen Kiefer herunter. Es nützte: Das sper-

rende Gefühl verschwand. Nur wenn ich beim 

Liebesspiel die zweifi ngerbreite Mundöffnung 

missachtete, rächte sich mein Kiefergelenk. Um 

es zu beruhigen und meine Sünde zu kompen-

sieren, legte ich nach der kieferintensiven Nacht 

einen Suppentag ein. Ich kaufte mir sogar ein 

Buch über progressive Muskelrelaxation nach 

Jacobson, das mir der Oral-Spezialist empfohlen 

hatte. Darauf stand: Einfache Übungen, schnelle 

Erfolge. Darum legte ich mich einmal wöchent-

lich mit Wolldecke auf den Boden, spannte meine 

Muskeln an und liess sie wieder los. Nach einem 

halben Jahr Physiotherapie unter Selbstkontrol-

le und zwei Nachuntersuchungen war der Arzt 

zufrieden mit meinem Kiefergelenk. Er entliess 

mich und appellierte an meine Selbstverantwor-

tung, die Übungen weiterhin zu praktizieren. 

Seither beisse ich wieder in ganze Äpfel. 

Meine üppig gefüllten Sandwiches schneide ich 

nicht mehr in kindsgerechte Stücke, sondern 

reisse meinen Mund auf wie eine Boa, die sich 

über eine Maus stülpt. Eine Befriedigung ver-

schafft mir auch, Fleisch vom Knochen zu nagen. 

Und danach mit der Zunge über die Spitzen mei-

ner Eckzähne zu fahren und zu spüren, dass sie 

noch schärfer geworden sind. Mich selber kauen 

zu hören mag ich, nicht aber jenes Geräusch, 

dass mich lange Zeit in Ruhe gelassen hat: Die-

ses ungesund tönende Knacken – beim Kauen, 

Gähnen, beim Singen, Küssen, Fellationieren. 

Jetzt ist es wieder da. Zugegeben, aus den tägli-

chen wurden wöchentliche Entspannungsübun-

gen. Seit ich umgezogen bin, zieren keine roten 

Kleber mehr meine Wohnung und erinnern mich 

daran, den Kiefer hängen zu lassen. Ich bin wie-

der verbissen. Das sagt mir mein Kiefergelenk, 

mein persönlicher Stressmelder.
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ÉPIS FINES
Von Michael Lack

KLEIDER MACHEN LEUTE

Gangsterstyle
Von Simone Weber
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M it der aufkommenden Popularität der 

Hip-Hop-Musik wurde ein Modestil be-

liebt, der allgemein unter dem Namen «Street-

Fashion» bekannt ist und seinen Ursprung in 

Amerika hat. Im Zusammenhang damit stehen 

verschiedene modische Phänomene, die beson-

ders von jugendlichen Halbstarken als wahn-

sinnig cool bewertet werden. Paradestück ist 

die Baggy Pant. Es wird gemunkelt, ihren Ur-

sprung habe sie in den Gefängnissen Ameri-

kas. Den straffälligen Herren wurden bei der 

Einbuchtung die Gürtel abgenommen, damit 

sie sich nicht damit erhängen oder jemanden 

schlagen konnten. Und weil den Gefangenen 

die Kleidung nicht auf den Leib geschneidert 

wurde, rutschten die Hosen gerne mal über die 

Pospalte. Auch nach der Entlassung trugen die 

Sträfl inge ihre Hosen weit unter der Gürtelli-

nie und mindestens zwei Grössen zu gross. Die 

besonders harten Ghettorapper übernahmen 

den Style, um sich damit ein einschüchterndes 

Image zu schaffen. Heute hängt die Baggy-

Hose im Extremfall – ganz nach dem Motto je 

tiefer, desto cooler – zwischen den Knien. Was 

daran tatsächlich so cool und böse ist, kann ich 

Ihnen beim besten Willen nicht erklären. Mich 

bringt der Anblick eher zum Lachen als dass er 

mir Angst macht.

Die Baggy Pant ist aber nicht einziges Mar-

kenzeichen der coolen Jungs. Sie tragen zu den 

weiten Hosen auch viel zu grosse T-Shirts. Auf 

diesen werden stolz die Logos von Marken wie 

Phat Farm, Southpole, Fubu, Akademiks, Karl 

Kani, LRG, Ecko, Sean John und so weiter zur 

Schau gestellt. Passend zu diesen komisch 

grossen Markenklamotten muss ein richtiger 

Pseudogangster einen schlurfenden, leicht ge-

beugten Primatengang draufhaben. Was damit 

vermittelt werden soll? Man kann es nur ver-

muten: Ich hab’ so ein grosses Geschlechtsteil, 

dass ich meine Beine leider nicht mehr richtig 

bewegen kann, und mein Hirn ist so gross und 

schwer, dass mein Rücken das Gewicht des 

Kopfes kaum tragen kann. Sorry Jungs, Ziel weit 

verfehlt! Ihr erinnert in dieser Aufmachung lei-

der eher an rückenkranke Windelträger. 

Zum richtigen Hip-Hop-Style gehören aber 

weit mehr als ein paar weitgeschnittene Mar-

kenkleider. Typisches Accessoire ist das Ba-

secap, eine «Tächlikappe» in knalliger Farbe 

inklusive Markenlogo. Diese wird auf keinen 

Fall richtig über den Kopf gezogen, sondern 

nur locker aufgesetzt. Das «Tächli» wird nicht 

mehr wie früher nach hinten, sondern etwas 

auf der Seite getragen. So etwa, als wäre die 

Kappe einfach vom Himmel runtergefallen und 

GEPÖKELTE 
ZITRONEN MIT 
MEERSALZ
Gepökelte Zitronen sind extrem in ihrem Ge-

schmack! Fast wie ein Parfum auf der Zunge!

3-4 Stück Bio-Zitronen

1 Einmachglas

100-200g Meersalz

Vorbereitung
-  Zitronen waschen, beide Enden der Zitrone 

abschneiden und mit einem Messer mehr-

mals durchschneiden.

-  Das Einmachglas gut ausspülen. 

-  Meersalz abwiegen und auf die Seite stellen.

Zubereitung
-  Die eingeschnittenen Zitronen in das Glas 

geben.

-  Das Meersalz zugeben und den Deckel gut 

schliessen.

-  Nun kräftig schütteln, damit das Meersalz 

in die Ritzen der Zitrone ziehen kann.

-  Das Glas mit den Meersalzzitronen nun cir-

ca 2 Wochen ziehen lassen.

Verwendung
- Nach circa 2 Wochen die Zitronen aus dem 

Glas nehmen und mit einem guten Küchen-

messer zerhacken.

-  Wenn Sie zum Beispiel Risotto kochen, am 

Anfang etwas zerhackte Meersalzzitrone 

mit den Zwiebeln andünsten und danach 

normal mit dem Risotto vermischen. 

zufälligerweise auf dem Kopf gelandet.

Ein fragwürdiges modisches Phänomen in 

Hip-Hop-Kreisen, das sich erst in den letzten 

Jahren zeigte und von der menschlichen Allge-

meinheit nie verstanden wurde, ist das «Die-

Hosen-in-den-Socken-Tragen». Vorbei sind die 

guten alten Zeiten, als die Hosen über den Bo-

den schleiften. In ist, wenn die Hose drin ist! 

Was aber ist der Grund für diese – Entschuldi-

gung – Geschmacksverirrung? Die einzige plau-

sible Erklärung dafür: Es geht weder um die So-

cken noch die Hosen, sondern um die Schuhe! 

Die Turnschuhe, auch Sneaker genannt, sind in 

Hip-Hop-Kreisen ein wichtiges Statussymbol. 

Je bekannter und teurer die Marke, desto wich-

tiger der Mensch, der in den Schuhen steckt. 

Und damit diese von der ganzen Welt bewun-

dert werden können, müssen sie natürlich best-

möglich in Szene gesetzt werden. Wie? Genau! 

Man steckt die Hosen in die Socken. So können 

alle sehen, welche tollen Schuhe diese Jungs 

tragen. Aber ihr Lieben, eine kleine Bemerkung 

am Rande: Wir sind von den Socken, die ihr 

über eure Hosen stülpt, derart abgelenkt, dass 

wir gar nicht fähig sind, unseren Blick auf eure 

tollen Schuhe zu lenken.

So begeistert die Hip-Hoper von ihrem Style 

auch sind, sie sind damit alleine. Die Abnei-

gung gegen diesen Kleidungsstil, insbesondere 

gegen die Baggy Pant, geht so weit, dass be-

reits in mehreren amerikanischen Staaten das 

Tragen dieser Art von Hosen verboten ist. Zu 

weit unten hängen sie und lassen deshalb den 

Blick auf die Boxershorts frei, was als belästi-

gend empfunden wird. Es wurde sogar ein Ge-

setz gegen die «unanständige Blosslegung von 

Körperteilen» verabschiedet. Bis zu 500 Dollar 

und Freiheitsstrafen von sechs Monaten kann 

das Tragen der unbeliebten Hose zur Folge ha-

ben. 

Ist es nicht doch etwas übertrieben, ein 

Gesetz gegen ein bestimmtes Kleidungsstück 

zu erlassen? Jeder sollte tragen können, was 

er will und wie er es will. Aber hier trotzdem 

noch eine Anregung von Frau zu Mann: Lie-

be Herren der Schöpfung, Ihr könnt euch be-

stimmt nicht unerotischer kleiden, als wenn 

Ihr in diesen übergrossen Klamotten durch die 

Gegend schlurft und euch das Basecap dermas-

sen dümmlich auf den Kopf setzt. Von diesem 

Socken-in-den-Hosen-Look ganz zu schweigen! 

Mann kann auch in kleineren T-Shirts und et-

was enger sitzenden Hosen - die einen schönen 

knackigen Arsch betonen, anstatt ihn absacken 

zu lassen - verdammt cool aussehen. 
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PSYCHOLOGIE IM ALLTAG

Das Durchbrennen 
Von Ursula Lüthi

Berufe und Burnout Die Antworten auf 

Fragen können für Menschen eine exis-

tenzielle Bedeutung gewinnen. Wie Fragen zum 

Beispiel: Was lässt Menschen ausbrennen? Was 

ist das Wesen dieses Zustandes? Und wo lie-

gen die Ursachen? Oder was kann man dagegen 

tun? Denn es geht hier um das Überleben in 

Arbeits- und Lebensbedingungen, die von vie-

len engagierten und wertvollen Menschen kaum 

oder nicht mehr ertragen werden, so nach Aron-

son, Pines und Ditsa. Umgangssprachlich und in 

der herkömmlichen Burnout-Forschung wurden 

die Pfl egeberufe, die Sozialdienste sowie die 

Berufe im Umgang mit Menschen als typische 

Umfelder, in denen Burnout «passieren» kann, 

herausgestrichen. Doch lässt sich das Phänomen 

genauso gut im familiären Umfeld und im part-

nerschaftlichen Bereich feststellen. Nicht das 

Tun ist massgebend, sondern das Empfi nden 

von Befriedigung und Selbst-Akzeptanz gehören 

zur Einstufung, ob Burnout ansteht oder nicht. 

Aus diesem Grund kann nicht einzig Stress als 

Kriterium genommen werden. Denn Stress kann 

genauso gut ein konstruktives Kriterium sein, 

wenn es darum geht, sich in seinem Umfeld zu 

orientieren beziehungsweise Motivation und 

Befriedigung gesund einstufen zu können. Ein 

ausgebrannter Mensch hat zuallererst gebrannt 

in seinem Umfeld, bevor er sich ausgebrannt 

wiederfi ndet. Im ausgebrannten Zustand kann 

von einer Orientierungslosigkeit oder einer Halt-

losigkeit von Werten gesprochen werden. Diese 

Haltlosigkeit leitet praktisch einen Strudel von 

Sinnlosigkeit ein sowie eine unausgeglichene 

Selbstwerteinschätzung. Sven Max Litzcke und 

Horst Schuh meinen kurz: «Inzwischen gibt es 

kaum einen Beruf, in dem nicht auf irgendeine 

Weise die Gefahr des ‹Ausbrennens›» besteht.» 

Es wird deutlich, dass engagierte Menschen 

sich während der Wahrnehmung der Pfl ichten 

und mit der Zeit innerhalb des Umfeldes so 

stark ausrichten, dass die Anerkennungsspira-

le mit Wertung von Preis und Leistung wächst. 

Selbstbestimmtes «Jetzt-ist-genug» und «Ich-

erlaube-mir-hier-Aufzuhören» zeigen sich meist 

erst mit der brüsken Kündigung eines Mitarbei-

ters, der innerlich realisiert, dass ihm unter dem 

Stempel der «Professionalität» im gehetzten Ta-

gesablauf die Lebensfreude oder die Leistungs-

bereitschaft abhanden gekommen sind. Eine 

veränderte Wahrnehmung zum Leistungs- und 

Zeitverhältnis stellt sich nach Viviana Simonetta 

Abati bei jedem dieser Resultate ein: «Produkti-

onsverlust, Lohnausfallkosten, Krankentaggeld-

Kosten, Langzeitausfälle, Mehrbelastung der 

anderen Teammitglieder und dadurch erhöhte 

Ausfallgefahr anderer Personen, Unruhe und 

Unsicherheit bei den anderen Mitarbeitenden, 

Belastung der Unternehmenskultur, sinkende 

Identifi kation mit dem Unternehmen der ver-

bleibenden Mitarbeitenden, Misstrauen, usw.» 

Was ist denn das ausgleichende Pendel in die 

andere Richtung? Man könnte fast meinen, dass 

das Zaubermittel gegen das Ausbrennen sich 

mit Geduld beschreiben liesse, doch welches 

Umfeld möchte denn Mitarbeiter heute noch 

«dulden»? In der Ironie der Frage lässt sich le-

sen, wie ein menschliches Wesen im industriel-

len Zeitalter mit rasanten technologischen Ent-

wicklungen und kommunikationsreichen Zellen 

sich zurechtfi nden darf: Was ist Menschlichkeit 

und was ist Menschlichkeit heute? Ist Burnout 

möglicherweise ein Syndrom, das der industriel-

len Revolution zuzuschreiben ist oder doch eher 

einer Entwicklung der Menschen innerhalb ei-

ner jeder Gesellschaftsform? 

Angepasst und fröhlich In ihrem Buch zur 

Burnout-Forschung schreibt Ina Rösing, dass 

Burnout nicht nur sehr verbreitet sei, sondern 

auch eine hohe gesellschaftliche Relevanz auf-

weise. Burnout sei in verschiedenen Bereichen 

des Lebens zu fi nden, doch in Bezug auf den 

Beruf am meisten untersucht worden. Im Beruf 

werde oft interpretiert, dass ein Berufstätiger 

hinter dem Begriff Burnout seine Lustlosigkeit, 

Faulheit oder Arbeitsunzufriedenheit verstecke, 

jedoch kann ebenso gut ein ernst zu nehmender 

Zustand dahinter stecken. Diesen Fragen geht 

Ina Rösing im Vergleich zu anderen Kulturen 

und ähnlichen Phänomenen wie dem «Seelen-

verlust in den Anden» oder dem «Seelenverlust 

im Himalaya» nach. In der herkömmlichen west-

lichen Forschung spielen Gleichgewichtsmodel-

le und Emotionstheorien eine zentrale Rolle, 

wobei die Betroffenen als «ausgebrannte Figu-

ren» und «zartbesaitete, instabile, klagende und 

stöhnende Zeitgenossen» verstanden werden 

und «aufgefangen, geschützt und geheilt wer-

den, damit sie dann wieder funktionstüchtig 

in den Betrieb, in die Arbeitswelt, in die Wirt-

schaft und in unsere Gesellschaft eingegliedert 

werden können.» Rösing hebt Gegentendenzen 

hervor, wobei sie versucht, die Pathologisierung 

beziehungsweise «das Prinzip vom Individuum 

selbst zu verantwortende Zustand einer fehlan-

gepassten Persönlichkeit zu sehen.» Dies in 

Aussicht auf einen Menschen, der angepasst ist: 

«Angepasst ist ein Mensch, der unter allen Be-

dingungen fröhlich arbeitet und lebt.» Interes-

sant ist dieser Ansatz der positiven Psychologie 

in den Gegentendenzen, welcher auf der subjek-

tiven Ebene «wertvolle subjektive Erfahrungen: 

Wohlbefi nden, Zufriedenheit und Erfüllung (in 

der Vergangenheit); Hoffnung und Optimismus 

(im Blick auf die Zukunft); und fl ow (Fluss) und 

Glück (in der Gegenwart) anordnet. Auf der in-

dividuellen Ebene geht es um positive individu-

elle Eigenschaften: die Fähigkeit zur Liebe und 

Hingabe, um Mut, interpersonelles Geschick, 

Sinn für Ästhetik, Ausdauer, Versöhnlichkeit, 

Originalität, Zukunftsgericht-Sein, Spiritualität, 

Talent, und Weisheit. Auf der kollektiven Ebene 

geht es um gesellschaftliche Tugenden und um 

Institution, welche die Menschen zu einem bes-

seren Umgang miteinander bewegen: Verant-

wortung, Sich-Kümmern, Altruismus, Höfl ich-

keit, Mässigung, Toleranz und Arbeitsmoral.» 

Diese Wahrnehmung beinhaltet mehr Nähe zum 

Menschen als zur Industrie. Daher kann dem 

Ansatz ein gesundheitsorientiertes und eine 

kulturell unabhängige Konnotation zugeschrie-

ben werden. 

Die Forschung Die demografi sche Variable 

in der Burnout-Forschung nach Schaufeli und 

Enzmann, welche am ehesten mit Burnout kor-

reliert, ist das Alter: Ältere Arbeitnehmer haben 

eher weniger Burnout, dazu passt, dass auch 

die Arbeitserfahrung (Arbeitsalter, Länge der 

Tätigkeit innerhalb eines Berufs) eher negativ 

mit Burnout korreliert. Rösing erläutert weiter: 

«Gefährdet also sind besonders jene Menschen, 

die in ihrer Arbeit den eigentlichen Sinn ihres 

Lebens suchen, darin aber enttäuscht werden.» 

Burnout betrifft die Gesellschaft als Produkti-

vitätsumlagerung. Rösing platziert den Begriff 

Burnout als «überwiegend ein Produkt westli-

cher, industrieller, kapitalistischer Staaten.» Sie 

führt aus: «Ein Blick in andere Kulturen zeigt, 

dass emotionale Erschöpfung [eine Komponen-

te von Burnout] sicher kein schlechter Kandidat 

für transkulturelle Gültigkeit ist beziehungs-

weise universell vorkommt, ebenso wie Freude, 

Trauer und andere Grundemotionen.» Einzig 

die Auslöser, Ausdruckformen, Verhaltensum-

setzungen dieser Grundemotionen sind kultu-

rell unterschiedlich. Rösing rundet ab mit dem 

Gedanken an die Forschung selbst: «Wenn man 

bedenkt, wie viele Berufe es noch zu untersu-

chen gäbe und wie viele Länder und Kulturen, 

so sieht man mit einigem Schrecken eine neue 

Welle monotoner Burnout-Forschung auf einen 

zukommen.» Es gilt demnach aufzupassen, dass 

die Burnout-Forschung nicht selber ausbrennt. 

Alle Quellenreferenzen sind aus gestalterischen 

Gründen unterlassen.
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VON MENSCHEN UND MEDIEN

«Herbscht isch worde... Tuusig 
Blettli falle mit em Wirbuwind...»
Von Lukas Vogelsang

KulturessaysKulturessays

A us dem Blätterwald des Medienherbsts ist 

ein fröhliches Singen zu hören. Zwar sind 

die Verkaufszahlen der Werbung nicht besser 

als zuvor – einfach anders -, aber es gibt so viel 

Neues, Frisches, Abgestaubtes und Abgeguck-

tes zu bestaunen. Und alle Zeitungen machen 

gleichzeitig einen Tanz! Es herrscht Aufwind in 

den Medien – man könnte einen Drachen fl ie-

gen lassen. 

Dabei war ich masslos erstaunt, als ich am 

18. September auf dem Blog von Artur K. Vogel 

(Chefredaktor des «Bund») las: «Diese Woche 

hat die Schulung der ‹Bund›-Redaktion begon-

nen. Doch wichtige Applikationen des neuen 

Programms sind noch nicht bereit. Es wird 

mit Hochdruck daran gearbeitet; Überstunden 

häufen sich an. Ob alle Woodwing-Werkzeuge 

(Woodwing ist das neue Redaktionssystem, 

welches die Tamedia verwendet / Anmerk. Re-

daktion) am kommenden Montag eingesetzt 

werden können, wenn die nächsten Kolleginnen 

und Kollegen geschult werden, steht noch nicht 

mit Sicherheit fest.» Oder noch besser, ein paar 

Zeilen weiter unten: «Es gibt neben allem Stress 

auch gute Nachrichten: Gestern haben wir ei-

nen grossen Teil der von Barbara Birchler und 

Anita Pascarella erarbeiteten Musterseiten für 

den ‹Bund› verabschiedet. Wie die Front- und 

Auftaktseiten, das Samstagsinterview, Themen-, 

Wirtschaft-, Bern- und Sportseiten, ‹Panorama›- 

und Meinungsseiten künftig aussehen werden, 

ist jetzt klar; der ‹Kleine Bund› ist ebenfalls am 

Entstehen.» Da hat die Tamedia seit einem Jahr 

angekündigt, dass ein neues Layout kommt, der 

«Bund» hat seit Januar damit geworben, dass 

jetzt ein neues Layout kommt – doch knapp 28 

Tage vor dem Neustart ist davon wenig vorhan-

den. Das neue Flagschiff, «Der kleine Bund», 

ist noch unterentwickelt und schwirrt immer 

noch als Phantom in den Redaktionsräumen. 

Mir kam auch schräg vor, als der neue Leiter 

der neuen Bundeshausredaktion sich noch vor 

dem Start des «Bund» vom prestigeträchtigen 

Job trennte.

Es klingt basisdemokratisch, was die Ta-

medianerInnen zur Zeit kreieren. Mir fehlt ein 

sichtbares Konzept, welches entwickelt wurde 

und dem man in der Umsetzung nun folgt. Da 

kritisieren die JournalistInnen aus diesem Hau-

se zu Hauf die schleppenden PolitikerInnen, 

die zum Beispiel im Fall Gaddafi  unglaublich 

konzept- und visionslos sein sollen – doch wenn 

man genau hinsieht, täuscht die Medienbran-

che mit diesen lächerlichen Zwischentönen 

über die eigenen Chaos-Zustände hinweg. 

Und es ist schlimm, was jetzt als Resultat 

dieser «jahrelangen Forschung und Erfahrung» 

auf dem Tisch liegt. Am 15. Oktober hatte ich 

gemeint, ich hätte drei Zeitungen gekauft – 

doch so recht will mir das nicht einleuchten: 

«NZZ», «Tagi» und «Der Bund» sind sich zu 

ähnlich – doch das wirklich Einzige, was sie 

gemeinsam aufweisen, ist, dass sie vor dem Re-

launch wesentlich besser und vertrauenswürdi-

ger ausgesehen haben. Die «NZZ» kämpft heute 

mit den Titelschriften, der «Tagi» – oder eben 

die Tamedia – mit Abständen von Strichen, Far-

be und mit der Leseführung und «Der Bund» – 

mal abgesehen von den Tamedia-Grundfehlern 

– hat sein Flagschiff «Der kleine Bund» so ver-

unstaltet, geschüttelt und gerührt, dass einem 

visuell fast schlecht wird. Bei allen Zeitungen 

gilt: «What you see is what you get!», was heute 

leider soviel heisst wie: «Sorry, wir haben keine 

Idee und keinen Sinn – du musst selber ran.» 

Unweigerlich denkt man an des Kaisers neue 

Kleider und an füdliblutte ZeitungsmacherIn-

nen... Da ist wenigstens der «Blick» konsequent 

und hat das Seite-3-Girl wieder aus dem Däm-

merschlaf und auf die Frontpage geholt – üb-

rigens gerade rechtzeitig zusammen mit dem 

Sexualaufklärungshype der PolitikerInnen... 

Nachdem ich mir all die neuen Layouts und 

Zeitungsrevivals zu Gemüte geführt hatte, kam, 

was nach der Überdosis Selbstlobhudelei der 

Medienbranche kommen musste: Der Schred-

der. Also der Journalistenschredder, wohlver-

standen. Das ist der blogdessennamenmansich-

nichtmerkenkann.wordpress.com – und das ist 

alles andere als ein Witz. Hier wird ironisch 

ein wundersamer Ausgleich zur Medienwelt ge-

schaffen. Hier wird neutralisiert, was zuvor mit 

grossen Worten proletet wurde. Ich kann die 

Lektüre dieses Blogs anstelle all dieser belang-

losen Herbstblätter wärmstens empfehlen. 



14

Vor einem Jahr, am 8. November 2008, 

öffneten insgesamt 18 Gotteshäuser 

verschiedenster Religionen und Konfessionen 

ihre Türen. Anlass war der Vorabend des 70. 

Jahrestags der Reichspogromnacht. Der 70. 

Jahrestag jener grausamen Nacht, in welcher in 

ganz Deutschland Synagogen in Brand gesetzt, 

jüdische Friedhöfe zerstört und zahlreiche Ju-

den ermordet oder in Konzentrationslager ver-

schleppt wurden. Der 70. Jahrestag eines Ver-

brechens, dessen Ursprung die Religionsvielfalt 

und die daraus entstehenden Konfl ikte bilden. 

Heute, 71 Jahre später, scheint man keinen 

Schritt weiter zu sein: Religionskonfl ikte be-

stimmen weltweit nach wie vor die Schlagzei-

len. Im Fokus ist bei uns im Westen nicht mehr 

das Judentum, sondern der Islam. Hierzulande 

schüren politische Parteien ein Klima des Miss-

trauens und diffamieren den Islam, welcher 

wie das Christentum im Judentum wurzelt, zu 

einer Religion von Terroristen. In einem On-

linegame können Surfer die wie Pilze aus dem 

Boden schiessenden und die Schweiz übersä-

enden Minarette abschiessen und so zum Ver-

schwinden bringen. Gelingt dies nicht, steigt 

der Muezzin aufs Minarett und ruft zum Gebet. 

Solchen Zeitströmungen entgegenwirken und 

zum Gebet einladen will Judith Pörksen Roder, 

Mitarbeiterin der Evang.-ref. Gesamtkirchge-

meinde Bern und Mitinitiantin der Nacht der 

Religionen: «In einem solchen Umfeld wollen 

wir uns mit der ‹Nacht der Religionen› für den 

Abbau von Ängsten und für das friedliche Zu-

sammenleben einsetzen, indem wir Begegnun-

gen schaffen.»

Auch dieses Jahr sollen also am 7. November 

19 religiöse Zentren ihre Türen öffnen und die 

Berner und Bernerinnen zu Begegnungen einla-

den. Während die Nacht der Religionen im letz-

ten Jahr noch unter keinem einheitlichen Motto 

stattfand, wird die diesjährige Ausgabe unter 

dem spielerischen Thema «LEBENS(T)RÄUME» 

zusammengefasst. Das Motto ist neu, nicht 

aber die Vielfalt und Art der Veranstaltungen. 

Unter diesem Thema hätte auch die letztjähri-

ge Ausgabe problemlos und ohne Programm-

änderungen durchgeführt werden können. 

Insofern also ein wenig innovatives Thema. 

Schade, denn insgesamt bleibt die Nacht der 

Religionen eine lose Verbindung von verschie-

densten Veranstaltungen. Sowohl eine eigene, 

offi zielle Website als auch ein umfangreiches 

Programmheft mit Detailinformationen zu den 

Veranstaltungen fehlen. Es ist deshalb fraglich, 

ob es diesmal gelingen kann, mehr Publikum 

ausserhalb der Kirchgemeinden anzusprechen. 

Genau dies wäre aber wichtig, um auf eine to-

lerantere Verständigung mit und zwischen den 

Religionen, wie sie heute zweifellos nötig ist, 

hinzuarbeiten.

Die Eröffnungsveranstaltung fi ndet dieses 

Jahr im Murugen-Tempel statt. Zu Gast ist un-

ter dem Titel «Der erste Tag einer neuen Zeit» 

der Berner Autor Lukas Hartmann. Die Jüdi-

sche Gemeinde, der Muslimische Verein Bern, 

die Islamische Gemeinschaft IKRE und das 

Baha’i Zentrum bieten Vorträge und Einführun-

gen zu Aspekten ihrer Religion an. Die evan-

gelisch-reformierten Kirchgemeinden Münster, 

Bethlehem, die katholische Pfarrei St. Marien 

und das reformierte Forum der Universität ma-

chen Klangräume zum Thema, während sich 

die Schlussveranstaltung in der Heiliggeistkir-

che den Träumen widmet: «Von Lebensräumen 

träumen – Jugendliche entwerfen die Zukunft.»

Wie Pfarrerin Judith Pörksen Roder betont, 

möchte man in der kommenden Nacht der Re-

ligionen vermehrt auch die jüngere Generati-

on ansprechen. Ob dies aber gelingen kann, 

ist fraglich. Zu wenige Veranstaltungen sind 

direkt für Kinder und Jugendliche konzipiert. 

Einzig das Mundarttheater «Die Rote Zora – 

vom Lebenstraum der Gerechtigkeit» wendet 

sich an Menschen zwischen 6 und 99 Jahren 

(Foto). Gespielt wird das Theaterstück nach 

dem gleichnamigen Roman von Kurt Held von 

Kindern und Jugendlichen der Kirchgemeinde 

Johannes. «Die Rote Zora» ist ein Stück über 

eine Bande von Strassenkindern, die im Kro-

atien vor 60 Jahren versuchte, zu überleben. 

Dank der Hilfe von einem alten Fischer werden 

die Kinder am Ende wieder in die Gesellschaft 

integriert. Die Thematik ist nach wie vor aktu-

ell: Während Millionen von Menschen auf der 

Welt den GP der Formel 1 von São Paolo auf 

dem Bildschirm mitverfolgen, träumen Tausen-

de von Strassenkindern direkt hinter extra für 

diesen Event hochgezogenen Wänden in den 

Slums von Interlagos/São Paolo von Gerechtig-

keit. 

Die Nacht der Religionen ruft zum Gebet, 

ruft zum Träumen. Sie ruft aber auch zum Ein-

satz für Gerechtigkeit und Toleranz. «Der Ge-

rechtigkeit, der Gerechtigkeit sollst du nachja-

gen, damit du Leben hast» (5. Mose).

Von geöffneten Türen, Mina-
retten und Strassenkindern

Von Hannes Liechti – Die Nacht der Religionen will Ängste abbauen und 

ein Kinder- und Jugendtheater träumt von Gerechtigkeit. Bild: Jonathan Liechti

Das ausführliche Programm fi nden Sie im In-

ternet unter www.woche-der-religionen.ch

Kinder- und Jugendtheater «Die Rote Zora»:

Freitag, 6. November, 20:00h

Samstag, 7. November, 20:00h

Kirchgemeindehaus Johannes

Wylerstrasse 5, 3014 Bern

KulturessaysKulturessays
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LEXIKON DER ERKLÄRUNGSBEDÜRFTIGEN ALLTAGSPHÄNOMENE (III)* 

Partizipation, die
Von Frank E. P. Dievernich

Veranstaltungshinweis: 

29. November, 11:00h, Vidmarhalle 1:

Sweet’n’sour VII: «Kulissen schieben - eine 

Vorweihnachtsrüstung. Über die merkwürdi-

gen Parallelen von Familien und Organisati-

onen und was das für ein ‹Human Ressource 

Management› von beidem heissen kann.» 

Zu unserem letzten Sweet’n’sour vor dem 

«Fest der Liebe» besichtigen wir zwei recht 

ähnliche «Götter des Gemetzels»: Familien 

und Organisationen. Wir tun dies mit Unter-

stützung des Stadttheaters Bern, dort kennt 

man ein Stück über die rasch entgleisende 

Adoleszenz von Eltern, das sich als Vergleich 

zum infantilen Umgang in Organisationen ge-

radezu anbietet. Freuen Sie sich also auf eine 

asketisch-sarkastische Veranstaltung hinter 

den Kulissen zweier sozialer Abgründe. Wei-

tere Informationen, Preise und Anmeldemög-

lichkeiten fi nden sich unter www.unterneh-
mensfuehrung.bfh.ch.

I st das anstrengend! Alle wollen mitreden. 

Überall und immer. Wenn es wenigstens 

nur beim Mitreden bliebe! Aber nein, der «Teil-

habewahn» ist bis in jene Entscheidungshoch-

burg geraten, die bisher dafür gesorgt hat, 

dass es Eindeutigkeit gab: die Hierarchie. Wer 

«oben» ist, sagte, was diejenigen zu tun haben, 

die «unten» sind. Das ergab eine Klarheit für 

beide Seiten. Die Handlungsorientierung war 

gesichert. Seit geraumer Zeit ist dieses Bild nur 

mehr pure Illusion. Tür und Tor stehen meilen-

weit offen, Realität ist, dass ohne Partizipati-

on kein soziales Gebilde, wie Organisationen, 

also Verwaltungen, Theater, Schulen, Kranken-

häuser, politische Parteien, Unternehmen etc. 

mehr zu steuern sind – und zudem: Eben wegen 

der Partizipation nicht mehr zu steuern sind!

Machen wir kleine Schritte: Es ist ein Trug-

schluss zu glauben, dass Partizipation (vom 

lateinischen: particeps = an etwas teilnehmen) 

eine neuartige Erfi ndung sei. Bei genauerer 

Betrachtung wird deutlich, dass Partizipati-

on immer schon ein Grundmuster sozialen 

Handelns war und dass es die Grundlage für 

jegliche Organisation bziehungsweise jede 

Form koordinierten, aufeinander bezogenen 

Handelns darstellte. Partizipation als einfa-

che Teilhabe, als Teilnahme oder Mitwirkung 

verstanden, fi ndet immer statt, wenn koordi-

niert etwas «produziert» werden soll. In die-

sem Sinne waren bereits im Taylorismus oder 

in der Sklavengaleere, als die Sklaven im Takt 

das Ruder schwangen, Leistungserbringun-

gen nur durch eine Form von Teilnahme oder 

Mitwirkung möglich. Der, der anordnet, sollen 

die Befehle und Delegationen erfolgreich von 

statten gehen, ist angewiesen auf diejenigen, 

die sie ausführen. Mittlerweile ist es fast der 

Regelfall, dass auf eine Anordnung gar nicht 

mehr gewartet werden muss, um etwas zu tun, 

da bereits die Ausführenden erwarten, dass 

die Befehlsgeber etwas erwarten und folglich 

ihre Handlungen den Anordnungen vorziehen. 

Einbeziehung, eine weitere Defi nition von Par-

tizipation, fi ndet also bereits und vor allem 

auf geistiger Erwartungsebene statt. Soweit so 

gut. 

Einen neuen Zungenschlag bekommt die 

Diskussion, wenn Partizipation sich vor allem 

auf die Einbindung von Individuen in Entschei-

dungs- oder Willensbildungsprozessen bezieht. 

Darum geht es neuerdings. Warum das, muss 

man fragen, scheint sich doch oben skizzier-

tes Modell bewährt zu haben. Warum also die 

Kehrtwende und warum ist es vor allem das 

Management von Organisationen, das selbst, 

quasi freiwillig, Partizipation als Mittel der 

Führung einsetzt und sogar fordert? Machtver-

hältnisse, wie könnte es in einem sozialen Um-

feld auch anders sein, spielen auch hier eine 

zentrale Rolle. Weil es einen Markt gibt, der im 

Zuge seiner eigenen Übersättigung nach Opti-

onen sucht, sich ausdifferenziert darzustellen, 

wurde irgendwann der Kunde erfunden, den 

man versucht, individuell anzusprechen. Da-

bei mussten Bedarfe im Vorgriff des tatsäch-

lichen und aktuellen Kundenempfi ndens er-

funden werden. Im Zuge dessen wurden auch 

die Produkte komplexer, die die Unternehmen 

herstellen. Beides, den Kunden das zu liefern, 

von dem er erst morgen beginnt zu träumen 

sowie die Notwendigkeit, sich gegenüber an-

deren Anbietern abzuheben, zwingt die Un-

ternehmen, Mitarbeiter einzustellen, die nicht 

nur, eben wie in der Sklavengaleere, ausführen, 

sondern die mitdenken, qualifi ziert sind und 

eigenverantwortlich unternehmerisch handeln 

– natürlich nur in bestimmten Grenzen (hier 

erkennt man prompt wieder die Hierarchie). 

Sofort haben wir es mit einem Arbeitsmarkt 

zu tun, der die gleichen Signale ausstrahlt, wie 

der eben angeführte Konsummarkt: Nicht nur 

der Kunde wurde entdeckt, sondern auch der 

individualisierte Mitarbeiter. Beide, zumindest 

im Sprachspiel, werden umworben, werden in 

den Himmel gehoben, werden geadelt, erhal-

ten Macht: Man glaubt, dass man sie braucht. 

Einmal dieses Gespenst der «Eitelkeit» ange-

sprochen, ist es nicht mehr einzufangen. Die 

Huldigung erfolgt, indem nun auf die Partizipa-

tionsanforderungen, im Sinne von Teilhabe an 

Entscheidungen, die entsprechenden Angebote 

gemacht werden. An genau dieser Stelle begin-

nen die Probleme des Managements, denn je-

der Akt der Partizipation muss im Sinne eines 

Steuerungs- und Entscheidungsprozesses wie-

der eingefangen, zumindest aber kanalisiert 

werden, soll die klassische Hierarchie- und 

Steuerungsfunktion aufrechterhalten werden. 

Bereits hier wird erkennbar: Wirkliche Parti-

zipation ohne eine Veränderung des Manage-

ments ist nicht denkbar.

Verschärft kommt hinzu, dass im Anschluss 

an die obigen Ausführungen zum Markt nun 

eine tatsächliche Notwendigkeit zur Partizi-

pation entsteht, da die Organisationen auf Be-

obachtungen angewiesen sind, die sie alleine, 

also ohne andere «Beobachtungsposten», nicht 

leisten können. Es wird immer noch gerne ge-

dacht, dass diejenigen, die in der Hierarchie 

«oben» sind, auch den Überblick über die Ge-

samtorganisation haben müssten; die Realität 

sieht anders aus. Beobachtungen sind stets 

nur Ausschnitte der eigenen Beobachtungs-

perspektive. Oder warum sollte beispielswei-

se ein Vorstandsvorsitzender mehr sehen und 

mehr wissen über die Sorgen, Nöte und Wün-

sche von Kunden, als ein Vertriebsmitarbeiter 

im Aussendienst? Partizipation an den Beob-

achtungen der anderen wird also zur Voraus-

setzung und Notwendigkeit für erfolgreiche 

Organisationsführung, wenn das bedeutet, 

LiteraturLiteratur
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LESEZEIT
Von Gabriela Wild

«Was uns blüht» muss keine Drohung sein. 

Zumindest nicht in Theres Roth-Hunke-

lers gleichnamiger Erzählung. In die bizarre 

Landschaft von Island skizziert die Autorin 

geothermal beheizte Gewächshäuser, Bastio-

nen aus Licht, die sich in der dunklen Jahres-

zeit wie Kunstwerke ausnehmen. Darin wach-

sen in gigantischen Hors-Sol-Kulturen neben 

Paprika und Tomaten vor allem Blumen. Die 

Licht- und Farbenpracht, die Exotik in der 

Kargheit der Insel ist die reinste Sinnesfreu-

de. Mit diesem Bild endet der Roman - seine 

Protagonisten ein wenig versöhnter mit ihren 

Leben. Aber nun von vorne: Der 23-jährige Fab 

studiert seit zwei Jahren in Island und denkt 

nicht daran, wieder zurück in die Schweiz zu 

kehren. Vor einigen Monaten haben sich seine 

Eltern getrennt. Fab ist froh, vor dem Vater 

ausgezogen zu sein, sonst wäre er bei seiner 

Mutter Alma hängen geblieben: «Man verlässt 

keine Verlassene.» Im Kino begegnet Alma ei-

nem Mann. Sie nennt ihn Dottore. Sie schau-

en sich nordische Filme an, von Regisseuren, 

die ihre Kinder sein könnten. Vorsichtig nä-

hern sich die beiden an. Der Dottore erzählt 

nicht viel. Ein schwerer Schicksalsschlag hat 

sein Leben aus der Bahn geworfen. Für Alma

eine Geduldsprobe, den attraktiven Mann aus

seinem Trauerkokon zu befreien. Im Sommer

2007 beschliessen die beiden, Almas Sohn in

Island zu besuchen.

Theres Roth-Hunkeler komponiert in ihrem

neusten Buch «Was uns blüht» eine poetische

Sprachmelodie. Nicht die Handlung, sondern

die Stimmungen und Gedanken der einzelnen

Figuren bestimmen die Erzählung. Dabei ge-

lingt es der Autorin, jeder Figur einen eigenen

Sprachfl uss zu verleihen, um sie unverkenn-

bar aus ihrer Perspektive sprechen zu lassen.

Seit dem Ereignis, wie der Dottore den Brand

nennt, in dem er seine Frau verlor, fällt ihm

das Erzählen schwer. Er macht Notizen in ein

Allerleiheft: «In Stichwörtern. Mit ein paar Sti-

chen die Seele zusammennähen. Provisorisch.

Mit Heftfaden. Kleine Auslegeordnung.» Mit

der Zeit werden aus den Wörtern elliptische

Sätze: «Nehme die Jahreszeiten wieder wahr

und die Rufe der Vögel in der Frühe – über

Jahre nicht mehr beachtet. Merke, dass die

Tage wachsen. Das Licht wünscht gute Besse-

rung.» Bis schliesslich ganze Erzählungen das

Allerleiheft füllen, woraus er Alma vorliest.

Fabs Sprache dagegen wirkt unverkrampft:

«Meine Mutter hat aus ihrem Einzigkind ei-

nen eigensinnigen kleinen Helden gemacht.

Ich habe alles getan, ihre mir zugedachte

Rolle, etwas Besonderes zu sein, perfekt zu

spielen. Und bin wohl zu weit gegangen. Nord-

wärts. Immer nordwärts. Ich könnte hier den

Berufsstand der Nordreisenden gründen. Die

Gewerkschaft der Träumer.» Nachdem sich

der Leser an das dichte Textgewebe aus drei

verschiedenen Erzählperspektiven und einge-

streuten Briefen, E-Mails und SMS gewöhnt

hat, wird der Textfl uss ruhiger. Inhaltlich geht

die formale Veränderung mit der Ankunft von

Alma und dem Dottore in Island einher. Die

Autorin wechselt über längere Passage in die

auktoriale Erzählweise. Die drei Hauptfi guren

begegnen sich mit grosser Zurückhaltung. Je

in ihre eigene Welt eingekapselt, sind sie zwar

um Anknüpfungsversuche bemüht, fürchten

aber die Enttäuschung eines (erneuten) Bezie-

hungsscheiterns. Nur zögerlich gestehen sich

Alma und Fab die Freude über das Wiederse-

hen ein. Allmählich akzeptiert Alma Dottores

Schweigen über seine Vergangenheit. Fabs

Freunde, die Künstlerin Bibi, die den Wind

malt, die schöne Elin, mit der er zusammen ist,

und der freakige Hillar, der seit Monaten ver-

sucht, eine Arbeit über Hörästhetik zu schrei-

ben, bilden die schillernden Nebenfi guren in

«Was uns blüht». Ein atmosphärisches Buch.

Genau richtig für viel zu früh kalt gewordene

Herbsttage, in die man sich am besten ein Ge-

wächshaus mit exotischen Blumen stellt.

Roth-Hunkeler, Theres: Was uns blüht.
Roman. Pro Libro Luzern, 2009.

die eigene Zukunftsfähigkeit sicherzustellen. 

Gleichzeitig gelangen genau dadurch Perspek-

tiven in die Organisation, bezüglich derer sie 

bisher glaubte, dafür nicht zuständig sein zu 

müssen. Wer heute, gerade als Unternehmen, 

erfolgreich produzieren will, der muss sich mit 

gesellschaftlicher Kommunikation wie Ethik, 

Umweltschutz, Verantwortung, Trends, Kultur, 

Politik etc. auseinandersetzen und zu all die-

sen Punkten sogar eine Position beziehen. Das 

trägt einerseits zur Identitätsbildung bei, offe-

riert Chancen auf dem Markt (man weiss mit 

wem man es zu tun hat), bietet andererseits 

aber gleichzeitig Risiken (mit dem will ich 

nichts zu tun haben). Einmal sich positioniert, 

braucht es weitere Beobachtungen, um zu se-

hen, wer wie darauf reagiert, um entsprechend 

darauf wiederum reagieren zu können. Weitere 

Partizipation ist also von Nöten.

Weil es nun mehr von diesen «marktsen-

siblen» Beobachtungen braucht, ordnet das 

Management zunehmend Partizipation an. Das 

ist ungefähr genauso fruchtbar, wie Kreativi-

tät zu befehlen. Aber was bleibt ihnen anderes 

übrig, verfügt es offensichtlich nur über jene 

Mittel, die bislang die Hierarchie, also diese 

spezifi sche Beobachtungsperspektive, zulässt? 

Dabei übersieht es, dass mit der Partizipation, 

wenn es darum geht, Mitarbeiter wirklich an 

Entscheidungsprozessen teilhaben zu lassen, 

ein sozialer Umgang ins Leben gerufen wird, 

den es nicht wie ein Ein- und Ausschaltmecha-

nismus bedienen kann. Wer Partizipation aus-

löst, muss Kapazitäten zur Verfügung haben, 

um daran partizipieren zu können. Es braucht 

eine Struktur, die die Beobachtungen und Ide-

en aufgreift, diese kommentiert und sichtbar 

macht, wie mit ihnen und der damit verbun-

denen Dynamik umgegangen werden soll. Für 

das Management bedeutet dies, dass ein neues 

Zeitalter angebrochen ist: Es muss lernen, wie 

es an der Partizipation oder genauer an den 

Partizipationsfolgen partizipieren kann. Das 

gleiche gilt für die Organisationen: Nicht die 

Mitarbeiter sind es, die an der Organisation 

partizipieren müssen, sondern die Organisation 

an den Beobachtungen der Mitarbeiter. Das ist 

die neueste Stufe der Partizipation, oder, um es 

modern auszudrücken, Partizipation 2.0.

Kontakt: Frank.Dievernich@bfh.ch

*bewirtschaftet vom Kompetenzzentrum für Un-

ternehmensführung der Berner Fachhochschule, 

siehe www.unternehmensfuehrung.bfh.ch
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Haas, Wolf: Der Brenner und der 
liebe Gott. Roman. Hofmann und 
Campe. Hamburg, 2009. 224 Seiten.
ISBN 978 3 455 40189 9  

Steinsdottir, Kristin: Eigene Wege. 
Roman. Aus dem Isländischen 
von Tina Flecken. C.H. Beck. 
München, 2009. 127 Seiten. 
ISBN 978 3 406 59076

Xinran: Gerettete Worte. Reise 
zu Chinas verlorener Genera-
tion. Aus dem Englischen von 
Michaela Grabinger. Droemer. 
München, 2009. 608 Seiten. 
ISBN 978 3 426 19838 4 

Der Brenner brennt durch, auch gefühlsmässig.
Wolf Haas: Der Brenner und der liebe Gott. 
Roman.

D er Brenner, als Chauffeur bei Kressdorf 

und dessen Frau, die eine Abtreibungs-

klinik betreibt, nun als Herr Simon, hat sich 

noch nie so wohlgefühlt. Verfällt man Haas 

ureigenen Kriminalromanen erst mit seinem 

nunmehr siebenten Brenner-Roman, wird dem 

Leser erst nach einem Drittel der Lektüre klar, 

dass es sich beim Chauffeur Herrn Simon um 

Simon Brenner, den ausgefuchsten Expolizis-

ten und Exdetektiv, handelt.

Herr Simon fährt die Tochter des Power-

couples namens Helena zwischen Wien und 

Kitzbühl, wo der Baulöwe Kressdorf mit seiner 

Almhütte erst zu einem so richtig echten Bau-

löwen geworden ist, hin und her. Hauptsitz der 

KREBA-AG ist zwar München, doch Kitzbühl 

liegt praktischerweise in der Mitte.

Nun trifft es sich, dass Herr Simon einmal 

mehr seine gewohnte Strecke fährt, die zwei-

jährige Helena ist hinten vorschriftsmässig in 

ihrem Kindersitz festgezurrt und bleibt das 

auch, wie Herr Simon an einer Tankstelle einen 

Zwischenhalt macht, um sich einen Kaffee und 

der Kleinen ihre Lieblingsschokolade zu holen. 

Wie er jedoch zurückkommt, ist Helena nicht 

mehr da, und anstatt dass er sofort die Poli-

zei ruft, geht er zurück in den Tankstellenshop 

und verkündet, dass ihm etwas Wichtiges aus 

dem Auto gestohlen worden ist. Und bestellt 

dann noch einmal einen Kaffee.

Obwohl Herr Simon demzufolge einen et-

was langsamen Start hinlegt, läuft er, nunmehr 

Brenner, so richtig zu Hochtouren auf. Und 

vermeintlich Verdächtige entpuppen sich als 

harmlos, während andere, denen man nichts 

Böses zutraut, weil sie sich ja nur eine Milch 

und eine Zeitung holen, etwas zu verbergen 

haben.

Wolf Haas zeigt in seiner furiosen Sprach-

gewalt einmal mehr, dass er Krimis schreibt, 

wie die Welt sie braucht. Wir danken es ihm, 

besonders an kalten Winterabenden. (sw)

Späte Reise zu sich selbst.
Kristin Steinsdottir: Eigene Wege. 
Roman

S iegtrud hat ihren etwas mürrischen Mann 

Tomas verloren und fristet nun ein nicht 

allzu trauriges Witwendasein. Sie verdient 

sich ein Zubrot als Zeitungsverkäuferin und 

entdeckt ihre Leidenschaft für das Singen wie-

der, welche sie nicht etwa in einem Chor, son-

dern an den Beerdigungen fremder Personen 

auslebt. Hat sie während ihrer Ehe mit Tomas 

ihre Kirchenbesuche eingeschränkt, da sie je-

weils mit dem Spott ihres Mannes hat rechnen 

müssen, kommt sie an den Beerdigungen nun 

ausserdem zu einem Gratisessen. Diese Mög-

lichkeit bietet ihr auch der Besuch von Kunst-

vernissagen, wo sie nicht weiter auffällt und 

gerne Schnittchen und ein Glas Champagner 

entgegennimmt.

Geboren als Tochter einer Magd, der Vater 

verschollen, gekennzeichnet durch ein Geburts-

mal in Form einer verwachsenen Hand, hat sie 

zumindest das Glück, in Hallfridur eine liebe-

volle Pfl egemutter zu haben. Einzig ein Koffer 

ist ihr von ihrer Mutter Petrina geblieben, wel-

cher einen Bildband mit dem Titel «La France», 

einen Seidenschal offenbar französischer Pro-

venienz, sowie ein Foto ihres Grossvater Mag-

nus, des Franzosen, enthält. Mit diesem Koffer 

und dessen Inhalt begibt sich Siegtrud in ihrer 

Fantasie immer wieder auf Reisen, doch sie 

braucht beinahe ihr gesamtes Leben, um der 

Geschichte ihrer Herkunft tatsächlich nach-

zuspüren. Erst als Witwe stöbert sie mit Hilfe 

ihres jungen Nachbarn in den Archiven nach 

ihrer Lebensgeschichte. Und am Ende lässt sie 

ihre Fantasiereise Wirklichkeit werden.

Kristin Steinsdottir, von Haus aus Grund-

schul- und Gymnasiallehrerin, ist in Island 

zunächst mit ihren Kinderbüchern bekannt 

geworden. «Eigene Wege» ist bislang ihr zwei-

tes Buch für Erwachsene. Nicht von ungefähr 

scheint deshalb auch ihre Erzählperspektive 

aus dem Kindheits-Ich, welche die erste Hälf-

te des Romans dominiert. Dem unverstellten 

Blick ihrer Protagonistin Siegtrud verdanken 

wir dennoch, oder vielleicht gerade deshalb, 

tiefe Einsichten über die zuweilen schwierige 

Reise zu sich selbst. (sw)

Stimme einer verlorenen Generation.
Xinran: Gerettete Worte. Reise zu Chinas verlo-
rener Generation.

X inran, 1958 in Peking geboren und heu-

te als Schriftstellerin und Journalistin 

in London lebend, ist es gelungen, die Stimme 

jener Generation einzufangen, welche bereits 

das vormaoistische China erlebt hatte, die beim 

Aufbau der Volksrepublik China mitgeholfen 

hat und heute oft unverstanden ist. Denn ähn-

lich wie die Kriegsgeneration nach dem Zwei-

ten Weltkrieg, insbesondere in Deutschland, 

und ganz allgemein im Westen, den Krieg zu 

einem grossen Tabu erklärte und ihn in den 

50er- und 60er-Jahren mit Konsum zu ersti-

cken suchte, sind es nun die jungen Chinesen, 

die ihren Eltern und Grosseltern zumeist ver-

ständnislos gegenüberstehen. Die Entbehrun-

gen, welche sie im Namen der Republik auf 

sich genommen haben, sind für sie kaum mehr 

nachvollziehbar.

Die Autorin und ihr Team lassen in gut ge-

führten, einfühlsamen Interviews diejenigen 

zu Wort kommen, welche von der Geschichte 

ansonsten gefl issentlich überhört würden: Leh-

rerinnen, Medizinfrauen und Laternenmacher, 

Polizisten, Akrobatinnen und Wissenschaftler. 

Die Lebensgeschichten der sogenannt kleinen 

Leute verdeutlichen uns einmal mehr, was es 

beispielsweise bedeutete, als Genosse oder 

Genossin in der Wüste Gobi die Stadt Shihezi 

aus dem Boden zu stampfen und nebst dieser 

übermenschlichen Leistung noch vier Kinder 

grosszuziehen. Hunger, Kälte, vermittelte Ehen 

machten diese Generation jedoch nicht bitter; 

die heute Hochbetagten sind überzeugt, dass 

ihre enormen Anstrengungen zu einem guten 

Ende geführt haben.

Nicht von ungefähr erinnern die Geschich-

ten an «Wilde Schwäne», wenn auch «Gerettete 

Worte» ein Panoptikum unterschiedlicher Le-

bensgeschichte bietet, während «Wilde Schwä-

ne» sich auf eine Familie beschränkt.

Einziger Kritikpunkt an ihrem Werk ist Xi-

arans oft emphatische Beschreibung der heu-

tigen Regierung, ohne deren Kooperation die 

Entstehung des Buches aber wahrscheinlich 

erschwert worden wäre. (sw)

buchhandlung@amkronenplatz.ch
www.buchhandlung-amkronenplatz.ch
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ArchitekturArchitektur

Daniel Libeskind defi niert Architektur als 

eine Sprache. Der Stararchiteckt mit Studios 

in New York, Milan und Zürich hat eine eigene, 

starke Stil-Handschrift, welche er über die letzten 

Jahrzehnte entwickelt hat. Man kann seine Gebäu-

de durch die dynamischen, zersplitterten Formen 

gut erkennen. Andere bekannte Architekten wie 

Frank Gehry und Peter Eisenmann und deren Kon-

ventionen und Regeln im Modernismus hat er mit 

seinen dekonstruktivistischen Visionen konfron-

tiert. 

In seinem renommierten jüdischen Museum in 

Berlin aus dem Jahre 1999 hat Libeskind die archi-

tektonische Sprache benutzt, um die grauenhafte 

Geschichte der europäischen Juden - die traurige 

Geschichte ist auch jene seiner eigenen polni-

schen Familie - zu erzählen. Die gequälten Formen 

hat er als Metapher zum Tumult des Halocausts 

verwendet. In seinem allerersten Shopping-Mall-

Projekt konnte er diese verzerrte Sprache nun für 

eine Antithese benutzen, nämlich zur Darstellung 

der Frivolität des Konsums. 

Libeskinds Wettbewerbsbeitrag zur «Shopping 

Mall Westside» gewann im Jahr 2000. Seine Um-

setzung hat letzten Monat das erste Jubiläum mit 

grossem Prunk und mit Pracht gefeiert. Wenn man 

über das Westside-Projekt berichtet, darf man 

nicht fragen: «Mag ich es oder mag ich es nicht?», 

sondern «Was war die Zielsetzung und ist diese 

gelungen? Was war die Vision?» Libeskind wollte 

die Möglichkeiten einer Shopping Mall überschrei-

ten, einen Ort schaffen, wo man nicht nur einkauft, 

sondern wo auch die Freizeit stattfi ndet: Wellness, 

Sport, Essen, Einkaufen, alles unter einem Dach. 

Libskinds Begeisterung über die Marx Brot-

hers, wie sie in einem geschlossenen Shoppingcen-

ter die leeren Geschäfte als ihr eigenes Zuhause 

benutzen, war ein cinematischer Reiz für den Ent-

wurf seines ersten Shoppingcenters. Ein ziemlich 

ehrgeiziges Ziel, da die Freizeitmöglichkeiten in 

der Umgebung von Bern eigentlich recht vielfältig 

sind: Viele öffentliche Schwimmbäder, die Alpen 

und Seen sind gleich «um die Ecke». 

Da kommerzielles Zentrum, kann man den 

Erfolg direkt durch die Besucherzahlen und die 

gemachten Ausgaben einschätzen. Der Eindruck, 

dass es im Zentrum sehr wenige Leute gibt, 

täuscht. Das eigentliche Ziel der ersten Jahre von 

700 000 BesucherInnen wurde bereits über-

schritten. 4.2 Millionen Menschen waren bereits 

im Westside und haben zusammen 180 Millionen 

Franken ausgegeben. Der integrierte Kinokomplex 

bietet mehr als nur Filme: Man zeigt auch Pop- und 

Opernkonzerte, Robbie Williams und «New York 

Met» als Livesendungen auf der Leinwand. 450 

000 Tickets wurden im letzten Jahr allein in den 

neuen Pathé-Kinos verkauft, das sind 30 Prozent 

des Berner Kinomarktes.

Damit Westside ein Ausfl ugziel wird, brauchten 

die Erbauer einen «WOW!-Faktor», sie mussten 

einen architektonischen Hingucker schaffen. Die 

Architektur präsentiert sich wie eine 3D-Werbung 

für das Zentrum - eine Neuheit als einziges dekons-

truktivistisches Gebäude in der Schweiz. Es sieht 

ein wenig wie mehrere im Boden versenkte Kisten 

aus, wie eingewickelte Geschenke, übereinander 

gestapelt, dann über die Autobahn A1 geworfen. 

Durch die vertikalen Latten der Holzverkleidung 

der Fassade sieht man den diagonalen Unterbau 

der Verkleidung, was ein fi ligranes Muster schafft 

und die Beleuchtung nachts durchlässt. Die Fens-

ter sind nachts wie Farbbänder beleuchtet, geben 

tagesüber Licht und Sicht auf die Landschaft und 

auf die Autobahn. 

Im Gegensatz zu den meisten Einkaufszen-

tren bietet Westside einen guten Zugang - auch 

ohne Auto. Statt durch Auto-Landschaften zu 

schlendern, geht man über einen offenen Platz 

in eine dreieckige Eingangsöffnung hinein. Als 

Haupteingang des gesamten Komplexes ist dieser 

allerdings nicht so kraftvoll, wie man dies erwar-

ten würde. Er ist nicht grosszügig genug. Einmal 

drin, nimmt man den luftigen, hochkomplexen und 

fragmentierten Innenraum wahr. Das Interieur ist 

dynamisch: Es gibt kaum einen rechten Winkel 

zu sehen, alles bewegt sich, Stützen und Träger 

sind schräg. Die verglasten Leuchtkästen wirken 

wie künstliche Kristalle, fi ltern Tageslicht durch 

das weisse strukturelle Netz; es tut gut, Tageslicht 

zu spüren. Auch die künstliche Beleuchtung ist 

im Konzept integriert, die Streifen der Fluores-

zenzlichter sind zufällig auf die Decken verstreut. 

Eine starke Dynamik ergibt sich auch durch die 

diagonalen, ineinander verschachtelten Rolltrep-

pen, welche die Besucher hoch und runter trans-

portieren. Der Effekt der schrägen Geometrie er-

innert an Räume eines Science-Fiction-Films. Der 

Innenraum des Gebäudes ist besonders fotogen, 

vor allem das Schwimmbad wirkt phantastisch. 

Wie verschobene Platten sind die schrägen Wän-

de im Zickzack mit weissen Treppenbalustraden 

verziert, die hoch zu den Rutschbahnen führen 

und die Dreidimensionalität der Räume ver-

grössern. Die geneigten Wände der Bäder erzeu-

gen dreieckige, trichterförmige Räume. Wie die 

roten Rutschbahnen viszeral aus dem Gebäude 

herausragen, ist lustig, und neben der Autobahn 

gleich wieder eine gelungene architektonische 

Werbung für das Angebot des Zentrums.

Es ist eine Herausforderung zu sehen, wie weit 

man mit der Fragmentierung von Formen gehen 

könnte, wie weit im Modernismus. Was man mit 

den neuesten Tools wie CAD und CAM (Computer 

Aided Manufacturing) technisch und gestalterisch 

erreichen kann, wird hier schön gezeigt. Jetzt ist 

bewiesen, dass fast alles möglich ist: «The sky is 

the limit.» Wir müssen uns fragen, ob dies wirklich 

ist, was wir möchten? Trotzdem, ob man das Ge-

bäude mag oder nicht, ist Geschmackssache. Als 

«Konsum-Architektur» scheint es Erfolg zu haben, 

Westside ist ein Landmark. Libeskind hat mit sei-

ner Architektur als symbolische Art der Sprache 

die gewünschte Botschaft kommuniziert. 

Westside: 
Architektur als Sprache 

Von Anna Roos Bild: Architekt Daniel Libeskind AG / Burckhardt & Partner AG / Foto: Jan Bitter
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Das Abonnement
Monatlich, 11 Ausgaben, 

inkl. Kunstmagazin artensuite

Das Abonnement kostet je Stadt Fr. 77.00

Ausgabe Bern / inkl. artensuite  

Ausgabe Zürich / inkl. artensuite

Reduktion für Studierende/AHV/IV Fr. 52.00

Ich möchte ein Abo verschenken. 
Hier mein Name, Adresse und Wohnort: 

Ein Abonnement ist ab Rechnungsdatum für ein Jahr gültig. Ohne Kündigung 
wird es automatisch um ein Jahr verlängert. Eine Kündigung ist jeweils jährlich,
2 Monate vor Ablauf des Abonnements, möglich. 

Ausschneiden und Einsenden an:
ensuite - kulturmagazin | Sandrainstrasse 3 | 3007 Bern

 Ja, ich will ab sofort ensuite abonnieren (nur im ABO inklusive Beilage artensuite)!

  Pro Jahr 11 Ausgaben (Juni/Juli ist eine Doppelnummer) 

✓

Name, Vorname des neuen Abonennten

Strasse, Nummer

PLZ, Wohnort

E-Mail

oder Telefonnummer

Ort, Datum und Unterschrift

☞

«Ein Kulturmagazin ist selbst ein Stück 
Kultur - und Kultur ist Kultur und bleibt 
diese im Herzen. Es geht dabei nicht um 
Unterhaltung oder Nachrichten, son-
dern um die dauernde Defi nition und 
Standortbestimmung unseres Selbst.»

B estellen Sie noch heute Ihr Abonnement 

und tun Sie damit nicht nur etwas für Ihr 

persönliches Sozialleben: Ein Verlag lebt von 

der Unterstützung der Abonnenten und damit 

wird Kulturellem und der Kunst weiterhin ein 

wichtiger Platz in der Medienwelt garantiert. 

Die kulturelle Berichterstattung wird in den 

Tagesmedien zum Massenprodukt gekürzt. 

Berichtet wird noch, was alle oder nur Insider 

interessiert - nicht aber, was entdeckt werden 

muss. Täglich hören und sehen wir in den Ta-

gesmedien und Fernsehstationen Glimmer und 

Glamour, Stars und Sternchen. Das Kleine, Fei-

ne, Sensible geht dabei oftmals verloren. 

ensuite kann natürlich nicht alles thema-

tisch auffangen. Aber wir versuchen zumin-

dest, ohne zu Werten Themen darzustellen 

und sichtbar zu machen. Wir sind sozusagen 

die Nase im Wind: Viele KünstlerInnen und 

Kulturschaffende haben wir entdeckt, bevor 

diese in der Masse vorgestellt wurden. Dass 

uns dabei die Tagesmedien über die Schultern 

gucken, ist kein Geheimnis mehr. 

Ein Kulturmagazin ist selbst ein Stück Kul-
tur. Tragen wir Sorge darum - mit einem Abon-

nement, welches uns selbst verpfl ichtet, unsere 

Kultur weiterhin im Dialog zu behalten. 

Für jene, die ein ensuite-Abonnement ver-

schenken, haben wir auch ein kleines Geschenk 

bereit: «The artist’s residence: Donal McLaugh-

lin». Donal war von Februar bis Juli 2004 in 

Bern und hat seine Erlebnisse in einem kleinen 

Büchlein verewigt. Das «artist’s-in-residence»-

Programm wurde von der Stadt Bern und dem 

Kanton Bern mitfi nanziert. Das Büchlein ist 

mehrheitlich in englischer Sprache geschrieben 

- in original Irisch-Schottisch eben -, bis auf das 

Interview von Stephan Fuchs mit dem Autor.

Füllen Sie einfach den untenstehenden Ta-

lon aus und überlassen Sie uns den Rest. Apro-

pos: Mit einem Geschenk kann man auch ohne 

Abonnement bei ensuite jemandem eine Freude 

machen - das Büchlein gehört auf jeden Fall Ih-

nen. 

Lukas Vogelsang

Chefredaktor 



20

1. PABLO VENTURA 
DANCE COMPANY 

Das letzte Jahr der garantierten Selbstver-

waltung Hong Kongs war 2046. 2046 

ist auch der Name einer fi ktiven Stadt, zu der 

man eine Raum-Zeit-Reise durchs All 

unternehmen kann – um (ausgerech-

net!) seiner eigenen Vergangenheit zu 

begegnen. Sie gab dem Film des Chi-

nesen Wong Kar-Wai den Namen, der 

eine Auszeichnung beim Europäischen 

Filmpreis 2004 erhielt. In einnehmen-

den atmosphärischen Bildern malt er 

darin eine kurze Science-Fiction-Epi-

sode, die Rückreise aus der zeitlosen 

Stadt. Die Episode heisst entsprechend 

«2047» und ist ein Schlüssel zur (Film-)

Wirklichkeit, zum Umgang mit der ei-

genen Vergangenheit. Genau diese 

fi lmische Schlüsselepisode, die Raum-

Zeit-Reise, nimmt der Choreograf Pab-

lo Ventura als Unterlage für sein neues 

Stück «2047». 

Das Tanzstück ist die Abkehr von 

seiner Artifi cial-Intelligence-Labor-

Forschungsarbeit, welche er an der 

Universität Zürich betrieb. Die wissen-

schaftliche Kollaboration mit Daniel Bi-

sig und anderen sollte einen tanzenden 

Skelett-Roboter generieren. Dem Tanz 

wäre damit aber nicht viel gewonnen. 

Er hatte bereits eine tanzende Früh-

version dieser Maschine im Schlussteil 

seiner Trilogie «De Humani Corporis 

Fabrica» seinen Tänzern (triumphie-

rend?) gegenübergestellt. Als er im 

Anschluss sich rein technischen Instal-

lationen auf Cyber-Tagungen, beispiels-

weise in Singapur, zuwandte, schien er 

der Tanzwelt abhanden zu kommen. 

Die kubische Bewegungsskulptur, die 

live auf Menschen und Reize reagierte, 

war mehr Spektakel denn Kunst. 

Welcome Back to (dance) reality! 

Nun wendet er sich also vom Roboter 

ab und formt wieder Gestalten aus Fleisch und 

Blut. Ganz wie der Protagonist der Filmepisode 

«2047», der am Ende der Raum-Zeit-Reise er-

kennt, dass er sich von seiner Liebe zu einem 

Androiden lossagen muss… 

«Ich habe die letzten 10 Jahre viel gelernt 

bei der Arbeit mit dem Computerprogramm Life 

Forms». Dieses Programm entwickelte man mit 

Merce Cunningham für dessen zufallsgenerierte 

Posenpuzzle-Technik. Bei Pablo Ventura werden 

aber nicht wie beim berühmten Meister wieder-

erkennbare (Ballett-)Versatzstücke durchmischt, 

sondern die Knochen selbst, scheint es. Schaut 

man sich in der Library um, der Posensammlung 

des Softwareprogramms, glaubt man sich im 

Gruselkabinett. Gelenke türmen sich überein-

ander, begraben Figur samt Kopf. Eine Sequenz, 

das heisst zehn bis fünfzehn solcher Monstrosi-

täten, nennt sich «Phrase» und wird den Tänzern 

wie eine Partitur ausgeteilt. Diese studieren die 

Abfolge und ihre sekundenbruchteil-

genaue Dauer. Doch wen wundert’s, 

dass sie nicht wissen, wie sie in die 

Posen hinein- und wieder hinausfi n-

den? Dafür wird der Hexenmeister 

gerufen. «Besonders wenn es zum 

Boden geht, muss ich her. Das Pro-

gramm Life Forms sagt nichts über 

Gravität aus. Wie man am Handlichs-

ten mit ihr umgeht, zeige dann ich.» 

Ich denke wie Life Forms Wochen-

lang wurden die Phrasen, die die Cho-

reographic Machine herausspuckte, 

einverleibt. Zum Glück mit einem ge-

hörigen Anteil an repetitiven Posen. 

Aneinandergereiht sind sie einfach 

ein Standstill, eine Verschnaufpause. 

« Wir haben 30 Minuten an individu-

ellen Phrasen verarbeitet. Das halbe 

Stück steht. Diese Woche gab ich den 

Befehl ‹cut and paste› den Tänzern. 

In früheren Stücken machte ich die-

se Arbeit am Computer. Mittlerweile 

denke ich in seiner Begriffl ichkeit 

und die Tänzer verinnerlichen sie. 

Sie können vom Fleck weg die Phra-

se A der Beine mit der Phrase B der 

Arme verbinden.» Was herauskommt, 

ist überraschend. Keine Spur von ei-

ner intentionalen choreografi schen 

Handschrift. Oder doch? 

«Welche Qualität die Verbin-

dungswege der Posen haben, bestim-

me schon ich. Und meine Arbeit ist 

sehr kontrapunktisch. Während die 

Frauen Androiden sind, mit einem 

unfokussierten verlorenen Blick, ist 

der Mann als einziges menschliches 

Wesen kommunikativ. Und in der 

Form: Während die einen sich zu Bo-

den schrauben, darf ein anderer durchaus in die 

Höhe springen.» 

Tanz & TheaterTanz & Theater

Talk Dance Bild: Maud Liardon in «Zelda Zonk» / Foto Sandra Piretti

Von Kristina Soldati - Drei in der Schweiz tätige Choreografen bereiten 

neue Tanzabende für uns vor. ensuite - kulturmagazin sprach mit ihnen. 



ensuite - kulturmagazin Nr. 83 | November 09 21

Tanz & TheaterTanz & Theater

Wenn demnächst noch der Befehl erfolgt: 

Kopiere die Beinarbeit des Nächsten zu deiner 

Linken und die der Arme zu deiner Rechten, 

(Ausdruck von genetischem Transfer?) sind wir 

berufen, Mensch und Android zu entfl echten und 

zu dechiffrieren. Auf, auf zum Decodieren! 

TANZLANDSCHAFT ZÜRICH 

ensuite - kulturmagazin: Mit sechs virtuosen 
Tänzern und technologisch anspruchsvollster 
Ausstattung: Sie arbeiten mit dem Medienkünst-
ler Christian Ziegler zusammen, der Forsythes 
berühmte CD-Improvisation «Technologie» her-
ausbrachte. Wie schätzen Sie die derzeitige Lage 
für anspruchsvollen Tanz in der Schweiz ein? 

Pablo Ventura: Früher musste man fünf Mo-

nate im voraus buchen, um einen Proberaum zu 

ergattern. Nun scheint es sehr leer hier. Dabei 

stürzt man sich als Tänzer im Herbst in die Ar-

beit. Ob das von einer Krise herrührt, weiss ich 

nicht. Ich habe diesmal nur Unterstützung von 

der Stadt Zürich. Was ich Herrn Ziegler, (Kom-

ponist und renommierter Videokünstler) zah-

len kann, ist eine symbolische Summe, für die 

ich mich schäme. Was die Förderer gutheissen, 

scheinen Kleinprojekte zu sein. Ich visiere aber 

auch grosse Theater zum  Gastieren an. Dass die 

grösste Stadt der Schweiz es sich nicht leisten 

kann, eine mittelgrosse Companie, ein überwie-

gend schweizerisches Team, zu unterstützen, ist 

entmutigend. 

Dann sollten Sie mit Cathy Sharp Rückspra-
che halten, sie scheint das kulturpolitisch fort-
schrittlichste Baselland seit 18 Jahren hinter sich 
zu haben. 

Sie kann von Glück sprechen, dort ihr Stand-

bein zu haben. 

Und was halten Sie von der Präsenz des Tan-
zes in den Medien? 

Die Ankündigung von Gastcompanien funk-

tioniert hier sehr gut, auch die Vorbesprechung 

ihrer Stücke. Nachbesprechungen und Kritiken 

nehmen ab, scheint mir. Die lokalen Compani-

en, wenn sie denn nicht Teil eines Trends sind, 

haben es schwer, bekannt zu werden. Mir fehlt 

seit zehn Jahren die Möglichkeit, mein Publikum 

heranzuziehen. Meines kommt – ironischerwei-

se - nicht aus der zeitgenössischen Tanzszene.  

Meine Stücke besuchen ein breit interessiertes 

Tanzpublikum und Liebhaber von Architektur 

und Videokunst. 

2. CATHY SHARP’S 
COMPANY 

BESINNT SICH 

Cathy Sharp, Ihre Company ist 18 Jahre alt. 
Sie ist gut etabliert und erfolgreich. Warum 

führen Sie im Titel Ihres neuen Tanzabends «The 
Urgency Of Now» den Zusatz «pure dance»? 

Cathy Sharp: Ich wollte das nicht an die grosse 

Glocke hängen.. 

Sie setzen den Zusatz auch in Klammer... 
Ja, eben. Mit diesem Programm gelingt es 

uns, uns wieder auf das ursprüngliche Profi l und 

die künstlerischen Werte der CSDE zu besinnen. 

Wir haben nunmal keine besonders theatralische 

oder performative Ausrichtung. Auch wenn - wie 

das letzte Stück mit der experimentellen Mu-

sikgruppe Stimmhorn zeigt - wir da ganz offen 

sind. Also: Wir bieten puren Tanz. Der kommen-

de Tanzabend vereint Werke, die choreografi sch 

sehr dicht sind und Gültigkeit besitzen, ohne 

jeden Schnickschnack. Sie wurden vor zehn Jah-

ren für uns geschaffen. Und sie sind es wert, zu 

überdauern. 

Spannende Konfrontation mit der Vergangen-
heit.

Als die beiden Choreografen der Stücke, Ni-

cola Fonte und Philippe Blanchard, mir damals 

empfohlen wurden, waren sie sehr junge, aufstre-

bende Talente. Unsere Companie dagegen war 

bereits reif, auch dem Alter nach.  Jetzt verhält 

es sich umgekehrt. Die derzeitigen Tänzer sind 

so jung wie Fonte und Blanchard es damals wa-

ren - dynamisch und ausgesprochen bewegungs-

hungrig. Es ist ein spannender Prozess zu sehen, 

wie gereifte Choreografen sich ihren Frühwerken 

stellen. 

Ein solches Bewusstsein für Repertoirpfl ege 
ist selten im modernen Tanz. 

Das ist richtig. Der junge Nicola Fonte kam 

damals gerade von der Nationaltanzgruppe in 

Madrid (Compania Nacional de Danza) unter 

der Leitung des begehrten Nacho Duato (einem 

ehemaligen Jiri-Kylian-Assisten). Er mag dort für 

Repertoirpfl ege einen Sinn entwickelt haben. Ich 

tanzte mit Heinz Spoerli in Montreal. Auch wenn 

er klassischer ist als ich, den Wert eines Reper-

toires, die Wiederbelebung wichtiger Werke tei-

len wir. Das Auffrischen aus eigener Hand aus 

zeitlicher Distanz lässt Relevantes erst richtig 

hervorkommen.  

Jiri Kylians Stil ist, zeitgenössische, aber 
auch ethnologische Elemente für (klassisch) voll 
ausgebildete Tänzer fruchtbar zu machen, oder 
umgekehrt ausgedrückt, das Spektrum zeitge-
nössischen Tanzes durch anspruchsvolle Tech-
nik zu dehnen. So etwas schaffte noch Mats Ek. 
Der Stil, der auf der Verschmelzung auf hohem 
Niveau beruht, hat nie eine so breite populäre 
Verbreitung gefunden wie die experimentelle 
Performance-Art zum Beispiel. Liegt das etwa an 
den Anforderungen ? 

Ja, meine Tänzer müssen sowohl im klassi-

schen Tanz bestehen können, als auch im moder-

nen und zeitgenössischen Tanz zu Hause sein. 

Sie befi nden sich an der Schnittstelle beider Stil-

richtungen. Und das schmälert sehr die Auswahl 

beim Vortanzen. 

Dafür bieten Sie im Gegensatz zu anderen 
Gruppen der freien Szene und den dort üblichen 
Projektverträgen Saisonverträge an, einen weit-
sichtigen Spielplan und mit Ihren berufl ichen 

Pierre Noir
COMPAGNIE DRIFT

Ballet du 
Grand Théâtre 
de Genève

CRÉATION

TANZ
MUSIK

BALLET

MI. 11., DO. 12., FR. 13., SA. 14. NOV. 
UM 20 UHR
SO. 15. NOV. UM 17 UHR

TESHIGAWARA - FONIADAKIS - 
CHERKAOUI
SA. 12. DEZ. UM 20 UHR
SO. 13. DEZ. UM 17 UHR

FREIBURG TOURISMUS UND REGION 026 350 11 00
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guten Übersee-Beziehungen jährlich monatelan-
ge Tourneemöglichkeit. 

Ja, auch wenn dies nur 50-Prozent-Stellen 

sind, meine Tänzer danken es mir mit Treue. Ich 

wollte von Anbeginn eine Companie gründen, 

die ich mit langem Atem ausbilden konnte. 30 

Vorstellungen und zwei Produktionen jährlich (je 

eines für Baselland und Baselstadt) fordert und 

fördert sie. 

Sie touren weniger in der Schweiz. Im Rah-
men von Steps waren sie zweimal dabei. Passen 
Sie nicht in den Trend der übrigen Festivals? 

Wenn die Festivals einem Trend folgen müs-

sen, dann tut es mir Leid. Sie profi lieren sich un-

tereinander gar nicht so sehr. Man hat den Ein-

druck, manche Companien touren von Festival zu 

Festival. 

Was bietet in Ihren Augen derzeit die Me-
dienlandschaft für den Tanz? 

Ich bin ganz einverstanden mit Heinz Spoer-

lis Anaylse, dass weniger Tanzkritiker engagiert 

sind. Und dass sie eine Ausbildung benötigen. 

Auch wir beginnen nicht gleich als Primaballe-

rina. Und dazu gehört die Mobilität. Wenn die 

Zeitungen das nicht leisten, müsste man fast 

erwägen, ob nicht der Tanzdachverband diesen 

Beruf und seine Mobilität unterstützt. Bei uns 

kommen meist nur Kritiker aus Basel und Frei-

burg in Breisgau vorbei. Umgekehrt erfährt man 

in lokalen Zeitungen auch zuwenig von der West-

schweiz. Tänzer und Choreografen sind mobil, sie 

holen sich ihre Inspiration frisch an der Quelle 

bei ihren Kollegen schweizweit. Kritiker sollten 

wohl ähnlich beweglich sein. Der Tanz und seine 

Arbeiter in den Studios brauchen aber Feedback 

und wollen ihre Arbeit unters Volk getragen wis-

sen. Da reichen unsere Poster und Flyer nicht. 

Auch das Verschwinden der Fachzeitschrift von 

Gerhard Brunner ist ein Verlust: Sie hinterlässt 

eine Leere in der Fachpresse. Die Tanzwelt war-

tet mit Spannung, was sie füllen mag. 

3. FEMME FATALE 
IN MAUD LIARDONS 

«ZELDA ZONK»

Marylin Monroe hat sich mit 36 Jahren al-

ler Wahrscheinlichkeit nach das Leben 

genommen. Ein berufl iches Leben in Glamour 

kollidierte mit einem unerfüllten Privatleben. Ihr 

eigenes Image, mit dem sie reüssierte, wurde ihr 

zum Verhängnis. Was in ihrem Innersten abging 

und sie nie wirklich ausdrücken konnte, interes-

siert nun die gebürtige Genferin Maud Liardon. 

Auch sie ist 36 Jahre alt und hat eine erfolg-

reiche (Tanz-)Karriere hinter sich. Und auch ihr 

Privatleben blieb dabei eher fi nster. Diese Ähn-

lichkeit, ganz unter Beachtung der unterschiedli-

chen Proportionen, wie sie gesteht, berühre sie. 

Das Image, das man von Tanzinterpreten hat, 

suchte sie bereits in ihrem ersten Stück «Arni-

ca 9CH (my life as a dancer)» zu untergraben. 

Schmerzpillen und banale Gedanken begleiten 

dort visuell und akustisch ein Solo, das den Fin-

gerabdruck von Giganten wie William Forsythe 

und Trisha Brown zu tragen scheint (deren Stü-

cke sie mehrfach tanzte). Im neuen Stück geht 

Maud Liardon Marylin Monroes Zerbrechlichkeit 

hinter der Fassade auf die Spur. Als Zelda Zonk, 

ein Pseudonym, das sich Marylin bei ihrem Auf-

bruch nach New York zugelegt hatte, kontrastiert 

sie die leichte Gangart der Musicalästhetik der 

50er mit den möglichen Gedanken der Depressi-

ven in ihrer letzten Stunde. 

Und hat sie bereits ihren eigenen Bewegungs-

stil? «In ‹Arnica 9CH› war das Bewegungsmateri-

al eher ein Vorwand, um meine Kommentare und 

Brechungen anbringen zu können.» Nun, dieser 

Vorwand war auf höchstem Niveau. Doch auch 

nun dienen ihre Bewegungsrecherchen anhand 

von Filmmaterial aus den 50ern eher zur Illus-

tration des Widerspruchs bei Marylin, meint sie. 

Dabei kann Spannendes herauskommen. Und 

vielleicht summiert sich all dies einmal zu einem 

unverwechselbaren Liardon-Stil. 

Denkt sie daran, Material auf mehrere zu ver-

teilen und miteinander zu verweben? Denkt sie 

an andere Tänzer? «Nein, ich habe noch Angst. 

Professionnelle Tänzer haben Erwartungen, wie 

Proben vorankommen sollten. Ich arbeite derzeit 

sehr langsam. Das wäre auch ein organisatori-

scher Druck. Und in dieser Phase, wo ich thema-

tisch sehr intime Inhalte abtaste, bräuchte ich 

sehr vertraute Tänzer. » 

Hat sie für den Start als Choreografi n eine 

gute Piste? «Nur hier in Genf konnte mir der 

Start gelingen. Die Dichte der Tanzschaffenden 

und -veranstalter, die sich hier begegnen, ist sehr 

förderlich. Die Ermutigung, die Subventionen 

und kostenlose Proberäume, nur hier konnte ich 

durchstarten. In Paris oder Schweden hätte ich 

bereits Studios anmieten müssen.» 

Hat sie von einer – zwar sehr kurzen – Wei-

terbildungsmöglichkeit für aufstrebende Choreo-

grafen in der Schweiz gehört? « n Zürich? Nein. 

Das wäre aber eine Chance, mich zu entwickeln 

und neue Bahnen zu eruieren, neue Dynamiken 

auszuprobieren. Ich hatte bislang noch nicht die 

Gelegenheit, an sowas zu denken. Bislang hatte 

ich auch noch nicht viel mit der Presse zu schaf-

fen. Erst die Auswahl für die Zeitgenössischen 

Schweizer Tanztage verhalf mir zu Gastspielen 

und im Anschluss zu den für Subvention und Pro-

motion so begehrten Presseberichten.» 

Bis die Rückenprobleme, die die anspruchs-

volle Profi tänzerin in die Knie zwangen und fes-

te Verträge vereitelten, auch ihre Ein-Frau-Shows 

verhindern werden, sollte sie ihre Sprache gefun-

den haben, die andere für sie sprechen werden. 

Tanzend.

AUSBLICK TANZ

Merce Cunningham in Genf
Ein Höhepunkt im diesjährigen Gastspiel-an-

gebot in der Schweiz ist eindeutig die Merce-

Cunningham-Companie aus New York. Intel-

ligent (auch vermarktungstechnisch) ist, wie 

der Westschweizer Verein zeitgenössischen 

Tanzes ADC in Genf dieses Ereignis einzubet-

ten weiss: Der ehemalige Cunningham-Tänzer 

Foofwa d’Imobilité hält Fortbildungs- und 

Meisterkurse in dieser Technik, seltenes Do-

kumentationsmaterial wie auch künstlerische 

Dokumentarfi lme (von Charles Atlas) sind zu 

sehen, Vorträge, Ausstellung und gar manch 

postmodern-konzeptuelle Verwertung von Mer-

ces Tanz durch geladene Choreografen.

Gastspielort der Cunningham-Companie: Bâti-

ment des Forces Motrices, Place des Volon-

taires 2, Genf. Tel. 022 322 12 20.

Daten: 27., 28., 29. November, 20:30h

Futuristische Präzision in Zürich
Ein künstlerischer Erbe Merce Cunninghams 

ist in Zürich zu sehen (vgl. Artikel). Der in der 

Schweiz Choreografi e Lehrende Pablo Ventu-

ra spielt mit gleicher Hingabe wie die Kory-

phäe mit neuesten technologischen Mitteln im 

Dienste des Tanzes. Die Software Life Forms 

ruft niegesehene Formen ins Leben. Sie materi-

alisieren sich in anspruchsvollen Tänzern. Eine 

Entdeckung.

Ort : Tanzhaus Wasserwerkstrasse 129, Zürich. 

Tel. 044 350 26 11.

Daten : 5. und 7. November, 20:00h, 8. Novem-

ber, 18:00h

Romantisches in Bern
Dass dem Bern Ballett unter dem Damokles-

Schwert der Schliessung der Sinn nach Roman-

tischem steht, ist beachtlich. Vielleicht fl iesst 

etwas jugendlich Aufrührerisches gegen auf-

erlegte Vorgaben und (ökonomische) Räsonne-

ments ein?

Ort : Stadttheater, Kornhausplatz Bern. Tel. 031 

329 51 51.

Daten: 8. November, 15:00h, 13. und 27. Novem-

ber, 19:30h

Tanz pur in Basel
Die Cathy Sharp Companie ist volljährig und 

steht im 18. Jahr zu ihrer Identität: Komplexe 

und dichte Choreografi e für die Tanzwut der 

Mitglieder (vgl. Text): «The Urgency of Now 

(pure dance)»

Ort: Theater Roxy, Muttenzerstrasse 6, Birsfel-

den/Basel. Tel. 061 206 99 96.

Daten: 1. und 8. November, 19:00h, 4., 5., 6., 7. 

November, 20:00h          

Tanz & TheaterTanz & Theater

tanzkritik.net
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In «Kleiner Riese Stanislas» erzählt 
das Figurentheater Lupine mit Pa-
pierfi guren und Schattentheater eine 
Geschichte über das Anderssein für 
Grosse und Kleine ab 6 Jahren. Vier 
Wochen vor der Premiere trafen sich 
die Figurenspielerin Kathrin Leuen-
berger, die Theaterpädagogin Nina 
Knecht und die Dramaturgin Simone 
von Büren zu einem Gespräch.

SvB: Was hat dich zu diesem Stück inspiriert?

KL: Ein Artikel über einen überdurchschnitt-

lich grossen Ukrainer. Ich hatte den vor Jahren 

in ein Notizbuch geklebt und gedacht, das könn-

te mal eine Geschichte geben.

SvB: Du schneidest und faltest live eine Welt 

aus Papier. Ist das technisch anspruchsvoll?

KL: Ja, ich übe zur Zeit intensiv die Handgrif-

fe, sie müssen sich automatisieren. Das Kostüm 

hat viele Taschen, in denen ich Dinge verstauen 

kann.

SvB: Mich erstaunt, wie selbstverständlich 

man als Zuschauerin auf die Puppe fokussiert, 

obwohl dahinter eine grosse Person steht, die 

dauernd spricht und sich bewegt.

NK: Der Prozess im Spiel eines Figurenspie-

lers unterscheidet sich komplett von dem eines 

Schauspielers. Als Puppenspieler setzt du deine 

Stimme und deine Gestik ein, um lebloses Ma-

terial zum Leben zu bringen. Die ganze Kon-

zentration wird auf die Figur gerichtet. Im dem 

Moment, in welchem diese zu atmen anfängt, 

wird die Spielerin «unsichtbar» fürs Publikum. 

Schauspieler, die mit einer Puppe zusammen 

auf der Bühne stehen, machen die leidige Erfah-

rung, dass sie neben ihr völlig untergehen. Eine 

Puppe klaut den Fokus von A-Z. Figuren können 

aber natürlich auch einiges mehr als Schauspie-

ler (grinst).

SvB: Ja, stell mal einen Riesen dar mit einem 

Schauspieler.

NK: Genau! Das Papier in «Stanislas» zeigt so 

wunderbar die Ungelenkigkeit des Riesen. Wie 

er sich in die Schulbank reinfaltet und wie es 

dazu raschelt! Das vermittelt seine Grösse und 

sein Nicht-in-die-Welt-Passen so viel eindrückli-

cher, als wenn ein Schauspieler das mit seinem 

Körper spielen müsste. Es ist das Beglückende 

an Figurentheater, dass Inhalt und Form in die-

ser Weise miteinander verschmelzen können.

KL: Dabei erfüllt eine rudimentär aus Papier 

zusammengeknitterte Puppe ihren Zweck unter 

Umständen besser als eine wunderschön realis-

tisch gestaltete.

NK: Die Papierfi gur kann ja nicht anders, als 

sich überall zu stossen und zu falten, wenn sie 

sich setzen möchte. Das sieht und glaubt man. 

Es wird nichts behauptet. In der Künstlichkeit 

einer Puppe steckt sehr viel Wahrhaftigkeit.

SvB: In deinen Stücken bespielst du nicht nur 

die Figuren, du spielst oft auch dich selbst als 

Figurenspielerin. Wie ist das in «Stanislas»?

 KL: Ich bin die Erzählerin, manchmal ins 

Riesenhafte verzerrt durch eine Projektionslin-

se. Diese Linse hatte ich schon lange in meinem 

Atelier. Irgendwann habe ich gemerkt, dass sie 

sehr gut zu dieser Geschichte passt.

SvB: Ein Gesicht wirkt riesig, ist es aber ei-

gentlich gar nicht. Die Relativität von Grösse?

KL: Genau. Dasselbe geschieht beim Schat-

ten. Der Riese ist ein Papierfötzeli, sein Schat-

ten aber wirkt riesig.

NK: Die Linse verzerrt die Dinge auch ins Ab-

normale, was ein Hauptthema des Stücks ist: Sta-

nislas ist einsam, weil er so gar nicht normal ist.

KL: Er passt nicht in die genormte Welt. 76 

Zentimeter ist die Normhöhe für Tische. Aber es 

gibt Leute, die brauchen einen Tisch, der 1.10 

Meter hoch ist. Für uns, die wir im Durchschnitt 

funktionieren, scheint alles selbstverständlich. 

Daneben gibt es aber viele andere. Stanislas 

steht für alle, die aus dem Rahmen fallen.

Premiere ist am Mittwoch, 11. November im 

Schlachthaus Theater Bern (www.schlachthaus.

ch). Vorstellungen im Theater am Stadelhofen in 

Zürich vom 21. bis 29. November (www.theater-

stadelhofen.ch).

Idee, Spiel, Ausstattung: Kathrin Leuenberger; 

Regie: Sibylle Heiniger; Musik: Simon Hostett-

ler; Kostüm: Barbara Schleuniger; Produktion 

und Kontakt: Monika Manger.

Info: www.fi gurentheaterlupine.ch

FIGURENTHEATER! 

Papier-Riese
Von Simone von Büren Bild: zVg.

Was will einer, der so winzig ist, dass er 

in einer Nussschale Platz hat? Gross werden. 

Und was macht er, um gross zu werden? Er 

isst. Genau das tut Stanislas. Er isst, wächst 

immer schneller und wird immer grösser. In 

der Schule ist er schon fast so gross wie die 

Lehrerin. Bald will keiner mehr mit ihm spie-

len. Nur der Zirkusdirektor freut sich über 

den Riesen, mit dem er viel Geld machen 

kann. Freunde fi ndet Stanislas aber auch im 

Zirkus keine. Also zieht er hinaus in die weite 

Welt, wo er erkennt, dass Grosssein grossar-

tig sein kann. 
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V ier Konsorten, die mit den Mitteln der 

Kunst die Welt ergründen wollen, sind 

mit ihren schockierenden Biografi en im Gepäck 

in die Wüste des fernen Iraks aufgebrochen. 

Eine Woche in Bagdad auf einer Dachterrasse 

mit Aussicht auf Krieg, Zerstörung und Armut. 

Alles ist fremd, beängstigend, der Krieg ist all-

gegenwärtig und die Vier diskutieren über den 

heimischen Kulturbetrieb. Das reale Leben auf-

saugen, an einem Ort des permanenten Schocks, 

und daraus einen unvergesslichen Theaterabend 

erschaffen, der dann zu Hause performt werden 

soll, das ist das Ziel der Reise. Alles was sie se-

hen, hören und fühlen, soll als das, was es ist, 

auf der Bühne gezeigt werden. So wollen sie den 

Kulturmarkt erobern – mit Krieg als der letzten 

Bastion des Authentischen. Doch bevor sie die 

Zuschauenden schockieren – schockieren sie 

sich erst mal selbst. 

Anhand dieser Reise diskutieren die Konsor-

ten das Leben der Kunstschaffenden im Korsett 

des Kulturbetriebs. Sie fragen, was es heisst, 

Künstler zu sein, welche Ideale von Kunst aufge-

geben und welche Abhängigkeiten eingegangen 

werden müssen, und was es kostet, um auf dem 

Kunstmarkt sichtbar zu werden und zu bleiben. 

Gilt heute noch Kunst über alles? Wie steht es um 

die grenzenlose Freiheit im Denken und Handeln 

der Kunstschaffenden, ist diese noch gewährleis-

tet oder wird sie von kulturbetrieblichen Institu-

tionen und der Gesellschaft beschnitten? Und zu 

welchen Mitteln müssen Kulturschaffende grei-

fen, um den Mechanismen der Kreativ-Industrie 

zu trotzen – reicht blosser Zynismus oder müssen 

härtere Geschütze aufgefahren werden?

Seit 2006 machen die Berner Konsorten die 

Kulturszene im In- und Ausland unsicher. Mit 

ständig wechselnden Mitgliedern und verschie-

densten Theaterarbeiten sind sie kaum zu fassen. 

Einziges Kennzeichen der Konsorten: Sie hinter-

lassen jeweils völlig überraschte, ent- und begeis-

terte Zuschauerinnen und Zuschauer. Nach di-

versen Filmadaptionen, von «Top Gun» bis «THX 

1138», dem fulminanten Zirkusspektakel «Balder 

Fly» und der «Revolution Gottes» am Theaterfes-

tival «auawirleben» kommen sie nun im Rahmen 

der fünften Ausgabe des Festivals «Freischwim-

mer. Plattform für Junges Theater» wieder in die 

Schweiz, um die Stätten der Kreativ-Wirtschaft 

zu erschüttern, die Theaterleitungen abzusetzen, 

durch freie Theaterräte zu ersetzen und so die 

Kulturpolitik zu revolutionieren. Zu verantwor-

ten hat dies die Freischwimmer-Jury, welche aus 

unzähligen Bewerbungen sechs Theaterteams 

aus Deutschland, Österreich und der Schweiz 

eingeladen hat, um sich zum Reizwort «Schock» 

zu äussern. Entstanden sind dabei sechs unter-

schiedliche Stücke, die von Boulevard-Trivialität 

bis hin zu radikalen gesellschaftspolitischen Fra-

gestellungen reichen, welche sich uns, der beina-

he schock-immunen Gesellschaft, in einer Welt 

voller Katastrophen aufdrängen. 

THEATER

Kulturschock
Von Fabienne Naegeli – Konsortium & Konsorten sind 

zurück mit «Die letzte Bastion. Before you 

shock the world – shock yourself» Bild: Mike Adiek

23. und 24. November, 19:30h, im Theaterhaus 

Gessnerallee (Zürich)

25. und 26. November, 20:30h, und 27. Novem-

ber, 19:00h und 21:30h, im Tojo (Bern)

www.konsortium-konsorten.org

www.freischwimmer-festival.com 

Regie: Wolfgang Klüppel. Film: Constanze Kno-

che. Stück: Leis Bagdach. Theorie und Text: 

Mike Adiek. Schauspiel: Gina-Lisa Maiwald, 

Kristof Gerega, Adam Nümm, Michael Golab. 

Bühne und Kostüm: Lisa Jacobi. Produktions-

leitung: Mathias Bremgartner. 

Ray Monde 
im Stufenbau Ittigen

Désir Brûlé
24.11.2009 - 14.01.2010
Dienstag 18:00 - 20:00 h
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betroffen oder bedroht. Begründet wird die weib-

liche Genitalbeschneidung damit, dass es sich 

um eine Tradition handle. Diese Tradition ist im 

21. Jahrhundert, im Zeitalter von hoch entwickel-

ter Technik, hoch entwickelter Kommunikation 

und im Zeitalter der Menschenrechte nicht mehr 

nachvollziehbar.

Unter dem Titel «walal Schwester» fi ndet in 

der Reitschule Bern vom 27. bis 29. November  

ein Kultur- und Informationsanlass zu Frauen- 

und Mädchenbeschneidung statt, der informieren 

und aufrütteln und eine Plattform bieten will für 

Begegnung und Dialog. Das Programm ist viel-

fältig und umfasst Eröffnungsapéro mit Musik, 

Kino, ein Konzert (siehe unten), die Ausstellung 

«Terre des Femmes» und eine Podiumsdiskus-

Music & SoundsMusic & Sounds

B eschneidung ist eine rituelle Operation, die 

zu Initiationsriten gehört und meist an Kna-

ben im Alter der beginnenden Reife vorgenom-

men wird. Bei einigen Naturvölkern werden auch 

Mädchen beschnitten, in Afrika, Vorderasien, 

Indonesien, Australien, Ozeanien und vereinzelt 

in Amerika. Die Ursprünge sind nicht eindeutig 

feststellbar, vermutlich liegen sie aber mehrere 

tausend Jahre zurück. Im Laufe der 

Geschichte wurden die Beschnei-

dungspraktiken bei Mädchen mit 

der Verehrung von Jungfräulichkeit 

und Keuschheit in Verbindung ge-

bracht, die bis heute beispielswei-

se in afrikanischen und arabischen 

Kulturen vorherrscht. Jährlich wer-

den zwei Millionen Fälle von weib-

lichen Genitalverstümmelungen 

– man nennt sie Female Genitale 

Mutiliation FGM – registriert. Da 

heute weltweit mehr kommuniziert 

und immer wieder auf Missstände 

aufmerksam gemacht wird, werden 

immer mehr Frauen mit dieser Tat-

sache konfrontiert. Das wiederum 

hat zur Folge, dass sich immer mehr 

Stimmen gegen die Genitalverstüm-

melung von Mädchen und jungen 

Frauen erheben. Immer mehr Men-

schen wird bewusst, dass die weibli-

che Genitalbeschneidung die Betrof-

fenen in ihrer Integrität verletzt. Sie 

verletzt das Recht der betroffenen 

Frauen auf Gesundheit, denn diese 

steht oftmals auf dem Spiel, wenn 

die Operationen unsachgemäss und 

unsauber durchgeführt werden. Sie 

verletzt das Recht der jungen Frau-

en auf körperliche und seelische 

Unversehrtheit und das Recht auf 

Selbstbestimmung. Die weibliche 

Genitalbeschneidung ist eine massi-

ve Verletzung der Menschenrechte.

Und diese Verletzung der Menschenrechte 

von jungen Frauen und Mädchen geschieht durch 

vermehrte Migration auch in Europa, auch in der 

Schweiz – vor der eigenen Haustür. In der Schweiz 

sind, gemäss den Angaben der Veranstalterinnen 

von walal und nach Schätzungen von UNICEF 

Schweiz, 6 000 bis 7 000 Mädchen und Frauen 

sion zum Thema «Prävention von Mädchenbe-

schneidung und die Situation in der Schweiz», ein 

«Big Mama’s African Dinner», Palaver mit afri-

kanischen Frauen, eine Performance und einen 

Büchertisch.

Die Sängerin Sister Fa, die am Konzert zusam-

men mit Rapper Greis auftritt, stammt aus dem 

Senegal, wo bis vor zehn Jahren die weibliche 

Genitalverstümmelung erlaubt war. Sie 

selber ist Opfer. Sister Fa ist überzeugt 

davon, dass sie mit ihrer Musik, dem 

Rap im afrikanischen Hip-Hop-Stil, die 

Menschen auf das Thema aufmerksam 

machen kann. Musik ist ein Mittel, um 

viele Menschen mit einer Botschaft 

zu erreichen. «Doch in erster Linie ist 

der Rap da, um Ungerechtigkeiten zu 

enthüllen. Als Musikerin sehe ich mich 

als Botschafterin. Meine Aufgabe ist es, 

mit meinen Botschaften Menschen zu 

erreichen und sie zu verteidigen», sagt 

Sister Fa, und: «Eine wichtige Botschaft 

ist beispielsweise die Beschneidung der 

weiblichen Genitalien, die sogenannte 

Genitalverstümmelung. Ich bin selbst 

Opfer.» Bereits als Teenager hat Sister 

Fa vor acht Jahren ihre ersten selbst pro-

duzierten Demo-Tapes in den Strassen 

von Dakar in Umlauf gebracht. Heute 

ist sie die erste weibliche Rapperin aus 

Senegal, die international bekannt ist. 

Sie hatte einige Widerstände zu über-

winden, bevor sie sich in der männlich 

dominierten Rapperszene einen festen 

Platz erobern konnte. Kommt dazu, dass 

es ein Tabubruch war, als erste Frau in 

Senegal zu diesem Thema die Stimme 

zu erheben, der viel Aufruhr ausgelöst 

hat. Ein solcher Tabubruch kann dazu 

führen, aus der eigenen Gemeinschaft 

beziehungsweise Familie ausgeschlos-

sen und geächtet zu werden. Sister Fa 

geht dieses Risiko ein, um der Herabwürdigung 

der Frau in Senegal ein Ende zu setzen. Sister Fa 

lebt seit zwei Jahren in Berlin.

«Walal Schwester» unter anderem mit Sister Fa,  

fi ndet in der Reitschule Bern vom 27.-29.11. statt.  

Info: www.reitschule.ch, www.sisterfa.com

«Eine wichtige Botschaft ist die 
Beschneidung....» Bild: Sister Fa / zVg.

Von Barbara Neugel - Kultur- und Inforamtionsanlass zu Frauen- und Mädchenbeschneidung
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Die Verbindung zweier Ur-Kommmu-
nikationsmittel: die Trommel und die 
menschliche Stimme. Das ist das Kon-
zept von «Drums & Voices» des Berner 
Perkussionisten Stephan Rigert.

K ommunikation prägt Rigerts Alltag: Er 

setzt sich ein für den Austausch von In-

formationen über die Instrumente oder über 

die Stimme, sei es auf der Bühne oder in der 

Rolle als Teamentwickler in Managementsemi-

naren. An Ideen und Initiative mangelt es ihm 

nicht. Für «Drums & Voices» hat Stephan Ri-

gert Musiker aus aller Welt aufgeboten, allen 

voran den aus Kamerun stammenden Sänger 

und Komponisten Njamy Sitson und den se-

negalesischen Trommelmeister Ibou Ndiaye. 

Den Gitarristen Sandro Schneebeli hat er für 

die Arrangements der Stücke gewinnen kön-

nen, Alexandrina Simeon aus Bulgarien und 

Samatha Lavital aus Guadalupe für die Begleit-

stimmen. Eine multinationale Truppe also: «Ich 

wollte Musiker aus unterschiedlicher Herkunft 

zusammenbringen und sie über den Rhythmus, 

die Perkussion und die Stimme kommunizieren 

lassen», so Rigert.

Nun steht die Tournee bevor. Vorgesehen 

sind Auftritte in Dübendorf, Aarau, Nidau und 

Bern. ensuite - kulturmagazin hat den Trom-

melwirbler vor Tourneestart getroffen und sich 

mit ihm der alltäglichsten Art der Kommunika-

tion hingegeben: Dem Smalltalk.

ensuite - kulturmagazin: Stephan Rigert, du 
bist Perkussionist, Lehrbuchautor und Team-
entwickler. All dies hast du im Label Talking 
Drums zusammengefasst.

Stephan Rigert: Ich wollte einen Namen 

haben, der alle meine Aktivitäten unter einen 

Nenner bringt. Talking Drums hat mir sehr ent-

sprochen. Ich kommuniziere viel, gebe Infor-

mationen über das Trommeln weiter, sei es in 

meinen Seminaren, in Kulturaustauschprojek-

ten oder in den Lehrmitteln. Mir geht es darum, 

die Klischees, die mit Trommeln in Verbindung 

stehen, ins richtige Licht zu rücken.

Welche Klischees? 
Die meisten Leute haben eine falsche Vor-

stellung von Perkussion. Sie meinen, wir Per-

kussionisten würden nur so aus Laune auf ei-

ner Trommel herumspielen. Auf Berndeutsch 

heisst es dann: «Tuesch chli trümälä.» Per-

kussion wird nicht wirklich Ernst genommen, 

obwohl sie als die urtümlichste Form des Mu-

sizierens gilt. Diesen Stellenwert möchte ich 

hervorheben.

Die Trommel und die menschliche Stimme 

sind beides Kommunikationsmittel. Ist diese 
Verdoppelung in «Drums & Voices» gewollt?

Sie ist so entstanden nach einem zufälligen 

Treffen mit dem Kameruner Liedermacher Nja-

my Sitson. Seine Art hat mich zu diesem Pro-

jekt inspiriert: die Symbiose aus Trommeln und 

Gesang. Ursprünglich widmete ich mich fast 

ausschliesslich afrikalastigen Projekten. Heute 

sind die Projekte vielseitiger geworden. Alle 

zwei Jahre bin ich mit einer neuen Truppe auf 

Tournee, dabei steht stets der Kulturaustausch 

im Mittelpunkt. Ich treffe auf eine interessante 

Persönlichkeit, danach ergibt sich ein Projekt 

von selbst.

Was war es, was dich an Sitson begeistert hat?
Er ist ein Stimmenkünstler, in etwa ver-

gleichbar mit Bobby McFerrin. Das hat mir sehr 

gefallen. Er kann sich in diversen Stimmlagen 

souverän bewegen, auch in der Kopfstimme. 

Was den Stil betrifft, sind seine Kompositio-

nen oft keine geschlossenen Songs, vielmehr 

Patterns, die sich aneinanderfügen.

Ist sein Gesang eher rhythmisch geprägt? 
Ziemlich, aber nicht mit Sprechgesang zu 

vergleichen.

Unterstützt wird Sitson von zwei Sängerinnen.
Sitsons Gesang erfordert Begleitstimmen. 

Deshalb habe ich ihn aufgefordert, zwei Back-

ground Vocalists mitzubringen, mit denen er 

TALKING DRUMS

Schlagfertige Dialoge
Interview: Luca D’Alessandro Bild: Stephan Rigert / zVg.
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sich auf der Bühne wohl fühlt. Alexandrina Si-

meon und Samatha Lavital nehmen diese Rolle 

sehr gut wahr.

Welche Rolle spielen Harmonieinstrumente 
wie Piano oder Gitarre in «Drums & Voices»? 

Gitarre, Bass, Keyboard und Saxophon um-

rahmen das Projekt harmonisch. Ich fi nde es 

wichtig und richtig, dass sich die Perkussion 

allmählich emanzipiert. Eine Violine wird als 

echtes Instrument gesehen, so auch ein Klavier 

oder ein Schlagzeug. Ein Perkussionist hinge-

gen hat in unseren Breitengraden oft eine rein 

dekorative Funktion. Fast alle Bands, mit Aus-

nahme von Salsa- oder Sambabands, kommen 

denn auch ohne Perkussionisten aus.

Kommen wir zurück zum Stichwort Kommu-
nikation. Wer kommuniziert, hat etwas zu sagen. 
Welche Botschaft steckt in «Drums & Voices»?

Als ich 1983 in Afrika lebte, durfte ich so 

einiges lernen. Die Leute nahmen mich auf und 

gaben mir sehr viel. In diesem Zusammenhang 

ist in mir das Bedürfnis entstanden, etwas zu-

rückgeben zu wollen. Dies äussert sich heute 

so, dass ich mit meinen Projekten Künstlern 

aus Afrika Konzerte in Europa ermögliche. Ich 

pfl ege aktiv den kulturellen Dialog mit diesen 

Menschen. Und darin liegt meine Botschaft: Der 

Austausch zwischen den Kulturen ist über die 

Musik möglich. Ich meine dies nicht naiv; ich 

kenne die Tücken und Schwierigkeiten, die da-

mit einhergehen.

Wie kommt die Botschaft beim Publikum an? 
Ich bekomme unterschiedliches Feedback: 

Die einen sind von den musikalischen Möglich-

keiten, die im Trommeln stecken, fasziniert, 

andere berührt von der Art, wie diverse Stile 

miteinander verschmelzen.

Viele Stile – ein Endprodukt. Damit es dazu 
kommt, sind Kompromisse unabdingbar. Wer 
muss die meisten Kompromisse eingehen? 

Alle müssen auf ihre Art konzessionsbereit 

sein. Sie dürfen mitreden, dennoch müssen sie 

sich an einen Leitfaden halten. Als Projektini-

tiator gebe ich diesen vor. Das ist notwendig, 

sonst arbeiten wir nicht effi zient. Am Ende ist 

es auch eine fi nanzielle Frage: Je schneller wir 

auf der Bühne stehen, desto eher rechnet sich 

der Aufwand.

Ihr gönnt euch nur knappe Probezeiten. 
Wir proben sehr kurz. Für «Drums & Voices» 

haben wir in der zweiten Oktoberhälfte vier 

Tage lang geübt, das musste reichen.

Hat diese straffe Ordnung keinen Einfl uss 
auf die Kreativität der Musiker? 

Das Gegenteil ist der Fall. Wer ein Projekt 

mit Musikern aus unterschiedlichen Kulturen 

anzettelt, muss klare Anweisungen geben. Eine 

deutliche Vorgabe vermittelt Sicherheit. Nur so 

entsteht Raum für Kreativität. Wenn du den 

Musikern nicht sagst, woran sie sind und ob 

sie den Auftrag korrekt erfüllen, sind sie bald 

einmal verunsichert. Ein Angstklima macht sich 

breit. Im Kulturbusiness sind Hierarchien oft 

ein Tabuthema – insbesondere in unseren Brei-

tengraden. Es ist doch auch für einen Kultur-

schaffenden angenehm zu wissen, in welchen 

Leitplanken er sich bewegen darf und wohin 

der Weg führt. Wir Europäer tendieren dazu, 

Führung mit Unterdrückung gleichzusetzen. 

Das ist ein Irrtum. Unterdrückung ist die Folge 

von Führungsmissbrauch.

Ist das die Botschaft, die du auch an deinen 
Teamentwicklungsseminaren weitergibst?

In den Seminaren geht es darum, über das 

Trommeln genau diese Dinge sichtbar zu ma-

chen. Wie teamfähig sind die Leute? Können 

sie aufeinander hören? Wie gehen sie mit Ver-

antwortung um? Mit diesen Fragen versuche 

ich einen ganz normalen Bezug zum Thema 

Führung herzustellen. In anderen Kulturkrei-

sen ist Führung anders konnotiert als bei uns. 

In afrikanischen Ländern zum Beispiel fühlt 

sich niemand unterdrückt, wenn er oder sie 

von einem Chef gelotst wird. Die Gleichsetzung 

von Führung und Unterdrückung ist eine ty-

pisch westlich-europäische Attitüde.

Als was würdest du deine Musik bezeichnen? 
Schubladisieren lässt sich meine Arbeit ei-

gentlich nicht. Wenn mich jemand fragt, ant-

worte ich meist mit «World Music», allerdings 

ist dieser Begriff abgelutscht und sagt nur we-

nig aus. Die genaue stilistische Einordnung ist 

für Musikhändler, Medienleute und Konsumen-

ten von Belang.

Welches Publikum sprichst du an? 
Leute, die sich auf rhythmisch-melodiöse 

Abenteuer einlassen wollen. Es ist nicht Jazz 

und auch keine rein traditionelle Musik. Mit 

jedem Projekt entsteht etwas ganz Eigenstän-

diges, so auch mit dem aktuellen.

Es ist zugängliche Musik. 
Sehr. Nicht nur akustisch, sondern auch op-

tisch: Es ist etwas los auf der Bühne. Es pas-

siert dauernd etwas.

Wird «Drums & Voices» auch auf CD erhält-
lich sein?

Das weiss ich noch nicht. Kann schon sein, 

dass wir eine Liveaufnahme machen. Ob sie 

dann auch tatsächlich im Handel erscheinen 

wird, ist offen. Daher empfehle ich allen, eines 

unserer Konzerte zu besuchen.

«Drums & Voices» 
Konzerte in der Region Zürich und Bern
6. November, 20:30h, Obere Mühle, Dübendorf 

7. November, 21:00h, Restaurant Kreuz, Nidau 

8. Novembe, 20:30h, Kiff, Aarau

10. und 11. November, jeweils 20:30h, Mahoga-

ny Hall, Bern

Diskografi e (Auswahl)

Different Moods (2005/2006)

Between (2002)

Different Colours Vol. 1 & 2 (1996/1998)

Info: www.talking-drums.com

MAMMA COOL
Von Eva Pfi rter

E r könnte so schön sein, der Samstag-

morgen da Adriano. Wären da nicht die 

quengelnden Kinder, die Himbeersirup ver-

schütten, die wenigen Plätze besetzen und 

einem das Gefühl geben, es gäbe überhaupt 

nirgends einen Ort, an dem in Ruhe geredet 

und La Repubblica gelesen werden kann. Fast 

noch schlimmer als der plärrende Nachwuchs 

sind aber eigentlich die so called modernen, 

unbedingt alle Aspekte des Lebens gleichzei-

tig ausleben wollenden Mütter, die über einer 

«Bärner Schale» ihren kinderlosen Freundin-

nen in einem zwanzigminütigen Monolog re-

ferieren, was sie die ganze Woche zwischen 

Windeln und Staubsauger nicht loswerden 

konnten. Neulich – es war der perfekte Sams-

tagmorgen für Adriano: Regen, kalt und eine 

Laune, die unbedingt durch einen wirklich gu-

ten Cappuccino aufgebessert werden musste 

- tönte das so: «Und denn bin ig dr Marathon 

gloffe. Nei, uf d’Zyt muesch nid luege - Houpt-

sach, drbi si. Weisch, i ha mi nach dr Schwan-

gerschaft eifach widr sälber müesse gsch-

püre!» Das «gschpüre» betonte sie so sehr, 

dass es auch der Barkeeper hören musste.

Die kurzhaarige Freundin nickte verständnis-

voll, wollte etwas beitragen zum Gespräch, 

holte Luft, wurde aber vom nächsten Schwall 

der jungen Mutter überrollt. Fortan lächelte 

sie nur noch verständnisvoll und tätschelte 

die Wange des 10-monatigen Sprösslings. 

Mir war es inzwischen zu hektisch so früh 

am Tag und ich fl üchtete kurz auf die Toilette. 

Aber – oh Gott – auch hierher verirren sich am 

Samstagmorgen die lieben Kleinen. Ein Mäd-

chen brüllte wie am Spiess, ihre Nase blutete 

auf das hellrosa Häschen-T-Shirt und ich konn-

te mich kaum durch den kleinen Raum quet-

schen, um mir die Hände zu waschen. Mein 

Kopf dröhnte langsam. Es ist ja nicht so, dass 

ich grundsätzlich etwas gegen Kinder habe. 

Aber ich fi nde es einfach hin und wieder nett, 

ohne sie Kaffee zu trinken. Warum müssen 

sie immer mit dabei sein? Weshalb kann die 

shoppingsüchtige Mamma cool nicht ein an-

deres Mal in den H&M, wenn Lily Peach Oria-

na bei Oma ist, anstatt das arme Kleine mitten 

im Getümmel der Unterwäscheständer abzu-

stellen? Ist es nicht mehr in Ordnung, dass es 

auch Orte gibt, an die Kinder nicht unbedingt 

hingehören? Wenn es schon heutzutage auf 

fast jedem noch so friedlichen Campingplatz 

die obligat ätzende Kinderdisco gibt, müsste 

es eigentlich auch Bars nur für Erwachsene 

geben. Es ist schon schwer genug, überhaupt 

noch eine tolle Bar mit gutem caffè zu fi nden. 

Also bitte, bitte, liebe coole vielseitige Mütter, 

gönnt uns am Samstagmorgen zwischen 10 

und 12 Uhr eine Verschnaufpause von eurem 

Nachwuchs. Und erinnert euch, wie es war 

VOR dem Leben als «wir».
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Er ist nahezu unbekannt, doch Steve 
Hackett hat das Gitarrenspiel in den 
70er-Jahren mehr geprägt als viele 
andere grosse Namen. Er war stark 
mitverantwortlich für den Sound der 
legendären Gruppe Genesis, hatte sel-
ber allerdings mehr Soloprojekt-Alben 
produziert als während seiner Zeit bei 
Genesis von 1971 bis 1977. Zum Glück: 
Steve Hackett ist noch heute eine der 
wenigen Gitarren-Legenden einer gran-
diosen Musikepoche.

D ie Musik der frühen Genesis hat wenig mit 

dem Hitparadensound zu tun, den man vor 

allem mit Phil Collins verbindet. Genesis starte-

te 1967 mit einer skurrilen und konventionellen 

Beat-Platte - ohne diesen Start hätte die Grup-

pe nie einen Plattenvertrag erhalten. Und erst 

nach dem zweiten Anlauf konnten Peter Gabriel 

und seine Studienkollegen Toni Banks und Mike 

Rutherford zum eigentlichen Genesis-Sound auf-

brechen. Doch der Anfang war alles andere als ein 

Senkrechtstart. Bis 1971 wurde die Band mehr-

mals personell durchgewirbelt. Erst, als Peter Ga-

briel Steve Hackett durch eine Anzeige im «Me-

lody Maker» entdeckte, bildete sich die Gruppe 

zu der vorerst endgültigen Form. Der Inserattext 

könnte heute noch gelten: «Einfallsreicher Gita-

rist/Songschreiber sucht Kontakt mit gleichge-

sinnten Musikern, die wie er die Stagnation der 

heutigen Musikformen durchbrechen wollen.» 

Das schrieb einer zu der Zeit, als die Rockmusik 

erst gerade so richtig in Fahrt kam. Steve Hackett 

ist noch heute auf der Suche nach dem grossen 

Mysterium in der Musik und hat doch in der Zwi-

schenzeit musikalisch Welten durchwandert. 

Steve Hackett ist einen Tag älter als Peter 

Gabriel. Geboren wurde er am 12. Februar 1950 

in London und begann bereits als Jugendlicher 

Mitte der 60er-Jahre mit akustischen und elek-

trischen Gitarren zu Experimentieren. Geprägt 

von der Beat-Ära wurden seine Vorbilder die 

Rolling Stones und Beatles. Ab 16 Jahren spielte 

er in jeder freien Minute die akustische Gitarre, 

wobei ihn die Bach-Interpretationen des klassi-

schen Gitarristen Segovia inspirierten, auch die 

E-Gitarren mit deutlichem Hang zum Blues. Bei 

dem Genesis-Album «Nusery Crime» (1971) hielt 

er sich musikalisch noch zurück. Seine offi ziel-

le musikalische Spur hinterliess er erst mit dem 

Album «Foxtrott» (1972) – diese war dafür umso 

deutlicher und bescherte der Gruppe den inter-

nationalen Durchbruch. Das wichtigste Album, 

welches den Sound von Hackett dieser Zeit de-

monstriert, ist «Selling England by the Pound». 

Ein auch heute noch umwerfendes Zeitdokument 

des Progressiv-Rock-Genres. 

Als Peter Gabriel nach einer ausgiebigen Tour 

1975 die Band verliess, sank die Gruppe in ein 

Loch. Diese Zeit nutzte Hackett, um an seinem 

ersten Soloalbum zu arbeiten, welches in Zusam-

menarbeit mit Phil Collins und Mike Rutherford, 

seinem Bruder John und einigen anderen Musi-

kern noch im gleichen Jahr erschien. Allgemein 

fällt auf, wie produktiv die Musiker in dieser Zeit 

waren. Pro Jahr ein Album, plus viele Konzerte 

oder ganze Touren – das schafft 30 Jahre später 

kaum noch jemand. 1977 erschien das Genesis-

Album «Second Out» – was markieren sollte, dass 

die zweite wichtige Persönlichkeit die Band ver-

lassen hatte: Steve Hackett. 

Mit einer gesunden Portion Berühmtheit 

konnte er die Solokarriere in Angriff nehmen. Er 

hatte andere musikalische Ideen und die konnten 

mit Genesis nicht umgesetzt werden. Das spürt 

man auf seinem wohl genialsten Werk, «Please 

don’t touch» (1978), auf dem er mit bemerkens-

wert bekannten Mitmusikern spielt. Spielen ist 

hier auch das richtige Wort. Die Hackett-Welt 

ist ein unendlicher, grenzenloser Spielplatz. Auf 

dieser Platte singt die schwarze Sängerin Randy 

Crawford eine der schönsten je von ihr gesunge-

nen Balladen. Ein Jahr später erschien «Spectral 

mornings», welches vor allem für Gitarristen ein 

Highlight darstellt. Doch Steve schaffte es mit 

seiner Musik nie mehr, am Erfolg der 70er fest-

zuhalten. Die Experimente zogen ihn weiter – das 

Publikum blieb stehen. Wenn er noch sichtbar 

wurde, so in Projekten wie 1986, als er zusam-

men mit Steve Howe (von der Gruppe YES und 

Asia) die Single «When the heart rules the mind» 

durch alle Radiostationen beamte. 

Steve Hackett hat fast in jedem Jahr seit 1969 

mindestens ein Album produziert. Die Disko-

grafi e ist beachtlich. Viele sind keine Massen-

produktionen, die in den Hitparaden und mit 

grossem Marketing-Brimborium auf sich auf-

merksam machen müssen. Steve Hackett ging 

immer seinen eigenen Weg und erscheint in der 

Öffentlichkeit nicht so bombastisch wie die Mu-

sik, die er schreibt. 

Am 6. November spielt Steve Hackett in der 

Mühle Hunziken in Rubigen. 

Info:  www.muehlehunziken.ch
 www.hackettsongs.com

ROCKMUSIK LIVE

«Please don’t touch»
Von Lukas Vogelsang - Steve Hackett in der Mühle Hunziken Bild: zVg.
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SZENE BERN

Filewile im Blueskywell
Von Ruth Kofmel Bild: zVg.

D ie Geschichten rund um die Entstehung 

eines simplen Tonträgers erstaunen mich 

immer wieder neu. Ich meine nicht vorwiegend 

den ganzen Apparat um eine Veröffentlichung 

herum, wie Produktion, Promotion etc., sondern 

nur die Tatsache, dass sich Menschen zusam-

menfi nden und daraus Musik entsteht. Aus der 

Ferne mag dies banal erscheinen, einfach auch. 

Aus der Ferne mag man denken: Die können das 

halt, die machen das gerne, spielen so vor sich 

hin und raus kommt eine CD. Vielleicht stellen 

wir uns auch vor, dass es ein grosser Spass sein 

muss, Musiker zu sein, viel Freiheit und wilde 

Geschichten, intensives Leben ganz nach dem 

eigenen Gusto. Und für manche Musiker mag das 

in manchen Situationen auch stimmen - sonst 

scheint mir aber vor allem hinter den meisten 

Scheiben unheimlich viel disziplinierte Arbeit, 

Beharrlichkeit und Leidenschaft zu stecken.

Filewile bringt all dies mit und ihr neustes 

Baby «Blueskywell» lächelt uns wohlgenährt 

ins Ohr. Filewile ist vorerst Daniel Jakob und 

Andreas Ryser, die im Jahr 2007 ihre erste 

Scheibe «Nassau Massage» veröffentlichten. 

Darauf war ein breiter Mix an Gastsängern 

und Rappern vertreten, illustre Namen darun-

ter wie Nicolette, Rider Shafi que oder Baze. 

Die Musik war irgendwo zwischen Elektronik, 

Pop und vielen Dub-Elementen angesiedelt und 

das Echo darauf vielversprechend. Entstanden 

war dieser Erstling ausgehend von einer eher 

mühseligen Auftragsarbeit für ein Tanztheater, 

wo der Entschluss reifte, zusammenzuspannen 

und die Dinge selbst in die Hand zu nehmen 

- unabhängig von anderen den Sound zu ver-

wirklichen, der Ryser und Jakob vorschwebte. 

Also bastelten sie ein fahrendes, autobatterie-

betriebenes Soundsystem und bespielten im 

2005 unter anderem die Passanten des Musik-

festivals Sonar in Spanien. 

Nach ihrer ersten Veröffentlichung war für 

sie die Tour durch Mexiko ein prägendes Er-

lebnis, wo zwei weitere wichtige Personen das 

Projekt zu einer Band werden liessen: Joy Frem-

pong als Sängerin und an der Elektronik und 

Mago Flück als Bassist; beide sind mittlerweile 

fester Bestandteil des Quartetts. Eine Band, die 

sich wöchentlich im Proberaum trifft, sind File-

wile zwar immer noch nicht, aber die neue CD, 

so betonen Daniel und Andreas, ist ein Gemein-

schaftswerk mit Bandleader sozusagen. Und das 

Gefühl, als Band zu agieren, sei durchaus sehr 

wichtig für sie. Auch hier beschreitet Filewile 

eher ungewohnte Wege: Die Songs auf «Blue-

skywell» wurden zu einem grossen Teil bereits 

auf der Bühne ausprobiert und zusammen mit 

den Stücken von «Nassau Massage» an etlichen 

Konzerten gespielt. Mit diesen Erfahrungen 

im Gepäck, dem Elchtest für Musik sozusagen, 

ging’s dann zurück ins Studio.

Die Weiterentwicklung ist deutlich hörbar. 

Daniel beschreibt es so, dass die Musik nun 

noch mehr wolle; grosse Pop-Gesten aufführen 

zum Beispiel, aber auch cool grooven, schräg 

sein und eigen, sie will Geschichte erzählen und 

zu Hause wie im Club funktionieren. Es ziehe 

und zerre in alle Richtungen. Genau das ist auch 

das bestechende an diesem Sound, schwer ein-

zuordnen ist er und an der Plattentaufe weiss 

das Publikum nicht so recht, ob es nun die 

Knie zum Wippen lockern soll, die Hüfte zum 

Kurven schwingen oder besser mit dem Kopf 

nicken, falls die sicherste Variante nicht das 

stille Stehen und Zuhören ist. An diesem ersten 

Konzert lässt sich beobachten, wie sich die vier 

Einzelfi guren langsam zu einem Zusammenspiel 

fi nden. Wo anfangs noch Unsicherheit vor und 

auf der Bühne spürbar ist, ergibt sich mit jedem 

Stück mehr Spiel- und Hörfreude. Schliesslich 

sind Publikum und Band sich einig und eine be-

schwingte Stimmung macht sich breit. 

Typisch für die beiden ordnenden Köpfe ist 

dann auch die Nachbereitung. Sie lassen die Er-

fahrungen aus dieser Plattentaufe nicht einfach 

auf sich beruhen, sondern Daniel ist paar Tage 

später bereits wieder im Studio und überarbeitet 

die Sounds, um noch mehr Druck und Kompakt-

heit aufzubauen. Dieses ständige dranbleiben 

zeichnet Filewile sicherlich auch aus. Andreas

und Daniel sind beide schon lange Zeit im Mu-

sikgeschäft unterwegs, ob als DJ, Labelchef 

und Veranstalter wie Ryser oder als ehemaliger 

Frontmann von Merfen Orange und Komponist 

von Filmmusik wie Jakob. Die Erfahrungen tra-

gen sie zusammen und probieren frisch von der 

Leber weg in alle Richtungen aus. Als Famili-

enväter dauert das zwar alles ein wenig länger, 

aber Ryser fi ndet, ob sie nun mit zweiundvier-

zig oder dreiundvierzig Welt-Stars seien, spiele 

dann ja wohl keine Rolle mehr. An Humor fehlt 

es den beiden nicht und so ist «Blueskywell» 

eine der seltenen Scheiben, die vorwiegend 

fröhlich und leicht klingen, ohne gleich ins Ba-

nale abzudriften. Die beiden getrauen sich was, 

auch wenn die Anspannung und Nervosität mit 

all ihren Erfahrungen nicht kleiner geworden 

ist. Nach jedem Schritt an die Öffentlichkeit 

nervenaufreibendes Warten auf die Reaktio-

nen; wie kommt die Musik bei der Presse an, 

bei den Radiostationen, beim Publikum hier und 

anderswo? Die Freude über positive Reaktionen 

ist dann auch direkt und echt, ob auf den an-

schwellenden Applaus bei der Plattentaufe oder 

die Nachricht, dass sie es in die Rotation bei Ra-

dio Nova in Paris geschafft haben. Bestärkend 

war für Filewile insbesondere eben auch die 

Tour durch Mexiko, wo ihnen Fans über grosse 

Distanzen nachreisten, um ihren Sound zu hö-

ren. Warum ihre Musik gerade dort auf so viel 

Echo stiess, können sich die beiden auch nicht 

ganz schlüssig erklären, sie sind aber gespannt, 

wie die neuen Songs auf ihrer Tour durch Afrika 

dieses Jahr ankommen werden, und hoffen na-

türlich auf ähnlich euphorisierende Erlebnisse. 

Zusammen mit ihrer wunderbaren Sängerin Joy 

Frempong und dem äusserst sattelfesten wie 

virtuosen Bassisten Mago Flück dürften sie die 

Bühnen in aller Welt zum Vibrieren bringen.
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UNBEKANNTE KOMPONISTEN: TEIL 1

Der 20er-Noten-Mann
Von Mariel Kreis 

ZinggZingg
Ein filosofisches Gespräch:

Mittwoch, 25. November 2009, 19:15h, 

Kramgasse 10, 3011 Bern, im 2. Stock

Ich zweifl e, 
also bin ich.
Nach: René Descartes, 1641
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Tagtäglich sehen wir in sein Antlitz, 
tagtäglich tauschen wir ihn gegen 
Schuhe und Salat ein und tagtäglich 
wursteln wir ihn in unser Portemon-
naie. Aber kaum jemand weiss, wer 
das pinke Gesicht - das seit knapp 15 
Jahren unsere 20er-Note ziert – tat-
sächlich ist. Dem sei hier Aufklärung 
geleistet.

«Ich besitze, was man in der Passsprache 

eine ‹Doppelstaatlichkeit› nennt. Ich bin 

eine Mischung von Franzose und Schweizer. 

Von schweizerischen Eltern stammend und in 

Le Havre geboren, habe ich den grössten Teil 

meines Lebens in Frankreich verbracht, ich 

habe dort studiert, als wäre ich ein Franzose, 

und trug doch in mir einen Keim von Schwei-

zertum, einen schweizerischen Atavismus, der 

[…] als meine ‹helvetische Sensibilität› bezeich-

net [wurde]», schreibt er in seiner Biografi e mit 

dem Titel «Je suis compositeur». Ein Komponist 

also – und Schweizer! Einer der ersten helveti-

schen Komponisten, die Eingang in die allge-

meine Musikgeschichte gefunden haben.

In Frankreich bewegte sich Arthur Honeg-

ger in den höchsten Kreisen. Er war befreundet 

mit illustren Persönlichkeiten jener Zeit: Pablo 

Picasso, Coco Chanel und Igor Stravinsky, um 

nur einige wenige zu erwähnen. Arthur Honeg-

ger war zudem Teil der «Groupe des Six», welche 

1918 gegründet wurde. Die Mitglieder dieses 

Kreises formierten sich um den Schriftsteller 

Jean Cocteau, musizierten unter deren Men-

tor Eric Satie und veranstalteten regelmässig

Konzerte.

Arthur Honeggers frühe Musik ist stark von 

Debussys Kompositionen geprägt. Er über-

nimmt seine präzise und raffi nierte Rhythmik 

und seine geschmückte Melodik. Daneben sind 

auch Stilmerkmale von Strawinsky - einerseits 

in der impressionistischen Farbenpracht, ande-

rerseits in den Rhythmen - zu erkennen. Aber 

auch deutschsprachige Komponisten sah er als 

Vorbilder: die Harmonien eines Richard Strauss 

oder die Chromatik von Wagner, den Stil eines 

Johann Sebastian Bachs. 

Das Musiktheater steht im Zentrum seines 

über 200 Werke fassenden Schaffens. Dabei 

fesselt er die Zuhörer immer wieder mit Kraft 

und Wildheit. Besonders bekannt ist sein 1923 

komponierter symphonischer Satz «Pacifi c 

231», von dem einige Noten auf der Rücksei-

te des Geldscheins abgebildet sind. Der Titel 

bezieht sich zum einen auf den Namen einer 

Lokomotive, andererseits auf deren Achsenzahl 

(2 Lauf-, 3 Triebachsen und wiederum 1 Lauf-

achse).

Mit seinem Oeuvre hat Arthur Honegger we-

sentlich zur Anerkennung der schweizerischen 

Musik beigetragen. Die «Neue Zürcher Zeitung» 

bezeichnete den Komponisten «Turi» gar als ei-

nen der «stärksten Exponenten und antipolaren 

Repräsentanten der schweizerischen Musik». 

Inwiefern sind er als Person und sein musikali-

sches Schaffen tatsächlich von der Schweiz ge-

prägt? Hat er doch ausser zweier Studienjahren 

und des Militärdienstes zeitlebens in Frank-

reich gelebt und gewirkt. Honegger selbst sieht 

in seiner schweizerischen Herkunft den Ur-

sprung seiner ausgeglichenen Selbstsicherheit, 

seiner Ruhe und sympathischen Ausstrahlung, 

welche sehr stark auf sein Umfeld zu wirken 

schien. Das Umfeld, in dem er sich entwickel-

te und seinen eigenen musikalischen Stil ge-

funden hat, ist zu grossem Teil von Frankreich 

geprägt. Eine bedeutende Freundschaft ver-

band ihn mit dem Innerschweizer Komponisten 

Othmar Schoeck. Arthur Honegger schreibt in 

der «Schweizerischen Musikzeitung» aus dem 

Jahr 1946: «Meine erste Begegnung mit Othmar 

Schoeck muss etwa ins Jahr 1909 zurückgehen. 

Ich war zu jener Zeit am Zürcher Konservato-

rium, […] wo eines Abends ein Musikfest mit 

Werken von Schoeck organisiert wurde. […] Ich 

war augenblicklich bezaubert von der Poesie 

und dem nicht zu bestreitenden Charme, der 

von seinen Melodien ausströmte. […] Unmittel-

bar nach dem Konzert stellte mich Willem de 

Boer Schoeck vor, an den ich stotternde Glück-

wünsche richtete. Ich habe ein Lächeln, das 

Aufblitzen seines blauen Blicks und den herzli-

chen Händedruck, mit dem er mir dankte, noch 

frisch im Gedächtnis.» Aus diesen Zeilen ist 

ersichtlich, wie gross Honeggers Bewunderung 

für Othmar Schoeck schon vor der Bekanntma-

chung gewesen sein muss. Die beiden Kompo-

nisten fanden durch gemeinsame Schweizer 

Werte einen ersten Boden für ihr gegenseitiges 

Verstehen. Als Othmar Schoeck Kapellmeister 

in St. Gallen wurde, war er einer der ersten, die 

Honeggers Werke in ihr Programm aufnahmen.

Honeggers Musik schlägt «Brücken zwi-

schen der französisch- und der deutschsprachi-

gen Kultur», wie im Mikrotext mitten auf der 

Banknote zu lesen ist. Er selbst meint dazu: «In 

Frankreich fand ich die leuchtende Klarheit des 

Geistes, die musikalische und seelische Verfei-

nerung.»
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Sie ist bis über beide Ohren 
verliebt und will heiraten. 
Doch vorher geht sie noch 
einmal auf Tournee. Am 1. 
November steht Bebel Gil-
berto auf der Bühne des Zür-
cher X-Tra Club. Im Gepäck 
führt sie ihr brandneues Al-
bum «All In One».

S ie ist die Tochter des legen-

dären brasilianischen Gitar-

risten, Sängers und Komponisten 

João Gilberto, der neben Antônio 

Carlos Jobim als Urvater des Bossa

Nova gilt. Gitarrenspieler Chico 

Buarque ist ihr Onkel, Sängerin 

Heloísa Buarque de Holanda, alias 

Miúcha, ihre Mutter. Wer in einem 

solchen Zuhause aufwächst, bleibt 

von der Musik nicht unbehelligt. 

Bebel Gilberto trägt das Erbe ih-

rer Vorfahren in sich, sie lebt und 

kostet es in all seinen Facetten, 

so auch in ihrer Diskografi e, die 

inzwischen eine stattliche Liste 

füllt.

Die Hochzeitsglocken klingen 

Seit Ende September ist Bebel mit 

«All In One» um ein Album reicher. 

Im Vergleich zu den Vorgängern 

kommt sie im neuen Werk selbst-

bewusster daher, ohne sich von 

ihrem eigenen Stil zu entfremden. 

Die Texte handeln – wie von Be-

bel nicht anders zu erwarten – von 

Liebe und Leidenschaft, von Musse und Sonne. 

Sie sind liebevoll gesungen und akkurat ar-

rangiert, die Melodien sphärisch-elektronisch 

unterlegt. Es ist offensichtlich, dass es ihr 

gut geht. «Ich werde heiraten», lässt sich die 

in New York geborene Brasilianerin auf ihrer 

Homepage zitieren. Ihr Ehemann in spe ist der 

Toningenieur und leitende Produzent des aktu-

ellen Albums. «Ich glaube, dass es einen beim 

Musikmachen befl ügelt, wenn man verliebt ist, 

vor allem dann, wenn die geliebte Person wäh-

rend der Aufnahmen daneben steht.»

Von Carlinhos Brown bis Bob Marley
In «All In One» besinnt sie sich auf ihre Wur-

zeln, es dominieren die sinnlichen Rhythmen 

ihres Vaterlands Brasilien, die Songs, die von 

Carlinhos Brown, Didi Gutman (Brazilian Girls), 

Mario Caldato Jr. (Beastie Boys), Mark Ronson, 

Daniel Jobim, John King (Dust Brothers) und 

Tom Brenneck produziert wurden. Sie nimmt 

Klassiker auf wie «Bim Bom», ein Lied aus der 

Feder ihres Vaters. Ihren Tribut zollt sie der 

in den Fünfzigern verstorbenen Sängerin und 

Schauspielerin Carmen Miranda: Der Hit «Chica

Chica Boom Chic» kommt in einer gewitzten 

Neuinterpretation daher. Ein weiterer Cover-

Leckerbissen ist der Bob-Marley-Klassiker 

«The Sun Is Shining».

Interessante Begegnungen Be-

bel Gilbertos Leben ist geprägt 

von Erfahrungen und Begegnun-

gen: In ihrer New Yorker Woh-

nung befi ndet sich ein eigenes 

Studio, das sie rege nutzt, um mit 

David Byrne, Arto Lindsay und der 

Thievery Corporation zusammen-

zuarbeiten. Sie schätzt die Arbeit 

in den eigenen vier Wänden, «die 

Aufnahmen wirken sofort persön-

licher», sagt sie.

Einziges Konzert in der Schweiz
Am 1. November wird Bebel Gil-

berto anlässlich ihres einzigen 

Schweizer Konzerts im X-Tra Club 

in Zürich einen Blick in ihre Welt 

gewähren. Im Vordergrund steht 

das aktuelle Album. Zweifelsohne 

wird sie auch jene Werke perfor-

men, die sie zu dem gemacht ha-

ben, was sie heute ist. Eine Sän-

gerin, die sich wiederholt gegen 

das Klischee behaupten musste, 

eine Kopie ihres Vaters zu sein. 

Ein unberechtigter Vorwurf: Zwar 

besinnt sich Bebel Gilberto auf die 

Tradition ihrer Heimat, doch lässt 

sie auch moderne Einfl üsse zu. Sie 

setzt den Bossa Nova in ein neues 

Licht. Und die Erfolgszahlen geben 

ihr Recht: Die seit 2000 erschie-

nenen Alben verkauften sich milli-

onenfach. Mit ihren Songs landete 

sie in den Billboards World Music 

Charts in den Top 5. «All In One» 

wird dazu beitragen, dass diese 

Erfolgsgeschichte weitergeht.

Bebel Gilberto in der Schweiz
Sonntag, 1. November, 19:30h, X-Tra Club Zü-

rich

Diskografi e
2000: Tanto Tempo

2001: Tanto Tempo Remixes

2004: Bebel Gilberto

2007: Momento

2009: All In One

Info: www.bebelgilberto.com

WORLDMUSIC

Schmetterlinge in Zürich
Von Luca D’Alessandro Bild: Die verliebte Bebel Gilberto / Foto: Philippe Kliot
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Das Phantom der Oper
Stummfilm mit Live-Musik

Frank Strobel Dirigent

Regie: Rupert Julian

Musik: Carl Davis

Ein Weihnachtsgeschenk auf den Spuren 
von Mozart, Tschaikowsky und Strawinsky:

Das BSO-Abo «Wahl-
verwandtschaften»
Für BSO-Chefdirigent Andrey Boreyko sind Seele

und Mentalität von Mozart, Tschaikowsky und 

Strawinsky sehr eng miteinander verbunden. Ab 

Januar 2010 geht er diesen Bezügen in drei Kon-

zerten unter dem Titel «Wahlverwandtschaften» 

nach. Folgen Sie dieser musikalischen Entdeckungs-

reise: Sie werden die «Wahlverwandtschaften» 

besonders eindrücklich erleben, wenn Sie alle 

drei Konzerte besuchen – deshalb gibt es sie 

auch im Abonnement!

Alle Infos zu Daten, Programm und Preis unter: 

www.bernorchester.ch

Luz Casal – La Pasión

B ekannt wurde Luz Casal vor knapp zwei De-

kaden, als der Regisseur Pedro Almodóvar 

sie bat, für den Film «High Heels» zwei Boleros 

zu interpretieren. Seither macht die Sängerin in 

Spanien regelmässig mit Eigenleistungen von 

sich reden. Zwölf Alben kann sie heute ihr eigen 

nennen. Die 51-jährige Galicierin aber träumte 

von einem eigenen Album mit lateinamerikani-

schen Klassikern. Diesen Wunsch hat sie sich 

mit «La Pasión» erfüllt: Dreizehn Boleros, darun-

ter berühmte Liebeslieder wie «Una Historia De 

Un Amor», «Alma Mia» oder «Nieblas». Für die 

Arrangements hat Luz niemand geringeres als 

den Jazz-Pianisten und Komponisten Eumir Deo-

dato aufbieten können. In der Welt des Funk und 

Jazz gilt der Brasilianer als Koryphäe, zu seiner 

Klientel gehören oder gehörten Björk und Frank 

Sinatra.

«La Pasión» ist eine Reise in die Vergangen-

heit; es ist die Wiederbelebung akustischer Tradi-

tionen Lateinamerikas. Die Lieder sind charmant, 

leidenschaftlich, emotional und tränentreibend - 

so wie man es von einem traditionellen Bolero 

erwartet. Das Album ist ein gelungener Tribut an 

ein altes Genre, das den musikalischen Reichtum 

Südamerikas massgeblich geprägt hat und heute 

– leider – zu verschwinden droht. (ld) 

GREIS - 3 

S treicher, Basslines, ein Hauch Elektro, fran-

zösische Chansons, zwischen Klassisch und 

Dubstep, so klingt heutiger Hip-Hop - zumindest 

auf Greis’ drittem Album «3», welches die bei-

den letzten mit seiner Vielfalt in den Schatten 

stellt. Zusammen mit Claud erschuf Greis innert 

eines halben Jahres dieses Meisterwerk. Greis 

gibt alles: Berührende Geschichten, gefühlsvoll 

und intensiv und mit ganzem Herzen dabei. 

Ihm gelingt aber auch die Distanz. Songs über 

Veränderungen in der Welt, tief hintergründig, 

erfrischend modern. Die dreizehn neuen Songs 

sind weder kitschig noch oberfl ächlich. Das 

Ganze nennt man kurz: «Einen super Mix»; was 

nicht nur Greis Verdienst ist, sondern auch der 

seiner Gäste: Der französische Rap-Übervater 

Akhenaton (IAM) und der Südafrikaner Cross 

(Rogue State Alliance). Sie erfrischen die neue 

Scheibe mit dem Sound ihrer Heimat. Greis ist 

alles andere als vergreist, sondern ein echter 

Hinhörer! (nm/vl)

Info: www.greis.ch

Asita Hamidi’s Bazaar – 

«S.W.E.N. (Blue Butterfl y’s Journey)»

D as Warten hat ein Ende und jede Minute 

hat sich gelohnt: Der Bazaar rund um die 

bezaubernde Asita Hamidi geht mit sanften, aber 

schnellen Schuhen um die Welt. Unterdessen hat 

sich die Gruppe eine BBC-Worldmusic-Award-

Nominierung geholt und alle Augen richten sich 

auch auf die neue Webseite. Aber das ist alles 

nur Bazaar – das neue Album ist um vieles bes-

ser. «S.W.E.N.» (die Buchstaben bleiben vorerst 

ein Mysterium) überzeugt durch viel Leichtig-

keit, wunderschöne neue Kompositionen und 

eine treibend groovige Rhythmik – aber vor allem

durch die Stimme von Asita Hamidi selber. Sie 

singt fast wie ein Schmetterling neben dem kräf-

tigen Stimmvolumen von Bruno Amstad. Es bringt 

viel Wärme und Farbe in die Musik – etwa so, 

wie das Album-Cover uns umwirbt. Unbedingt er-

wähnt werden müssen aber auch Björn Meyer und 

Kaspar Rast und als Gastspieler der Perkussio-

nist Frederik Gile, der schon seit längerem mit 

der Gruppe liiert ist. Alle Stücke lassen uns tief in 

bilderstarke Träume versinken. Mit viel Wärme 

ziehen sie denn auch auf Tour, kommen jedoch 

erst Ende Januar in Bern oder Zürich an. (vl) 

Info: www.hamidi.ch

Tomazobi – Schnouz

M an spürt, dass die vier Freunde aus 

Bern langsam älter werden: Sie kriegen 

«Schnöiz». Frech wie immer und grossartig von 

sich selber überzeugt, beginnt die neue CD mit 

«Schönschti Bänd» – was alles erklärt. Das Ge-

heimnis hinter dieser frivolen Boygroup ist, dass 

sie musikalisch genauso frech brillieren wie text-

lich. Ein paar Melodien oder Textrhythmen schei-

nen uns auf «Schnouz» allerdings bekannt, doch 

das spielt hier keine Rolle. Wir wippen trotzdem 

mit dem Fuss und grinsen in unseren Bart. Die 

beste Nummer gegen irgendwelche Motivations-

krisen oder Novembermelancholien. (vl)

Info: www.tomazobi.ch
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K ammermusik zu organisieren ist erwie-

senermassen ein organisatorisches Wag-

nis. Die Organisatoren der klangartconcerts in 

Burgdorf, Jacqueline Keller und Stephan Sie-

genthaler, setzen sich diesem Wagnis zum drit-

ten Mal in Folge aus und präsentieren das neue 

Saisonprogramm: klangartconcerts im museum 

franz gertsch. Kammermusikkonzerte sind ein 

organisatorisches Wagnis, da das Zielpublikum 

klein ist und Kammermusik als langweilig gilt. 

Doch wer an einem Konzert in Burgdorf teil-

nimmt, wird vom Gegenteil überzeugt. Dies 

zeigt auch die Statistik der wiederkehrenden 

BesucherInnen. Nicht nur die Atmosphäre in-

mitten der Bilder von Franz Gertsch ist einma-

lig für ein Konzert, sondern auch die Akustik 

ist vom Besten. klangartconcerts präsentiert 

sich als chamber music event. Den Eventcha-

rakter erhält das Konzept durch das Rahmen-

programm. Im Ticketpreis inbegriffen ist der 

Besuch der laufenden Ausstellung, das Konzert, 

ein Künstlertalk und ein kleiner Imbiss nach 

dem Konzert. Auch dazu gehört die Nähe zu den 

KünstlerInnen. Das Publikum sitzt nahe an der 

Bühne und durch den Künstlertalk mit Jacque-

line Keller lernt das Publikum eine andere, 

viel intimere Seite der KünstlerInnen kennen. 

Das Ziel des Künstlertalks ist es, die Nähe zum 

Künstler zu schaffen. Und das gelingt, denn 

beim traditionellen Imbiss nach dem Konzert 

diskutieren Konzertbesucher intensiv mit den 

KünstlerInnen über das Gehörte. 

Für die dritte Saison ist es den Organisato-

ren gelungen, einige renommierte KünstlerIn-

nen aus der ganzen Welt zu engagieren: Die 

aus Prag stammende Harfi nistin Jana Bousko-

va, die zusammen mit der Flötistin Janne Thom-

sen und dem Stamic Quartett am 6. Dezember 

die Saison eröffnet; mit Werken von Schumann, 

Saint Saens, Foerster, Fuchs und Ravel. Hervor-

zuheben ist die Weltpremiere von Josef Bohus-

lav Foersters Stück «Erinnerung» für Harfe und 

Streichquartett. 

Konstantin Lifschitz ist ein gerngesehe-

ner Gast in Burgdorf. Er spielt am 17. Januar 

zusammen mit bekannten Schweizer Bläser-

Solisten Quintette von Beethoven, Schumann 

und Mozart. Das Bläserquintett von Schumann 

zählt zu den grossen Werken der romantischen 

Kammermusik.

Die Pianistin Mihaela Ursuleasa ist längst 

kein Geheimtipp mehr. Die Fachpresse ist sich 

einig, dass da eine gefühlvolle und technisch 

versierte Pianistin am Werke ist. In Burgdorf 

wird sie Werke von Enescu, Bartok, Ravel und 

Ginastera spielen. Zeugnis der Inspirations-

quelle Bartoks, die rumänische Volkmusik, sind 

seine zwei rumänischen Tänze, auf die man 

sich besonders freuen darf. 

Den Organisatoren ist es ein Anliegen, eine 

Plattform für junge Schweizer KünstlerInnen 

zu schaffen. In diesem Sinne wird dem Gé-

meaux Quartett, das den 3. Preis am renom-

mierten internationalen Wettbewerb der ARD 

in München gewonnen hat, die Möglichkeit 

geboten, Werke von Wolf, Szymanovski, Ravel 

und Mendelssohn aufzuführen. 

Frédéric Chopin ist vor allem für seine Kla-

vierwerke bekannt. Umso höher kann das einzi-

ge von ihm komponierte Klaviertrio geschätzt 

werden, zeigt es doch eine fast unbekannte 

Meisterschaft Chopins, die Streichinstrumente 

in Szene zu setzen. Ähnlich wie Chopin kompo-

nierte Rachmaninov meistens für das Klavier. 

Er schrieb jedoch auch drei Opern und zwei 

Klaviertrios. Eines davon wird nun in Burgdorf 

zusammen mit dem Trio von Chopin und einem 

Trio von Shostakovich vom Ensemble Trio Por-

tici aus Brüssel aufgeführt. 

Wie in der letzten Saison wird die Kon-

zertreihe mit einem Kammermusikwerk abge-

schlossen, das eine grössere Besetzung fordert. 

So wird am 20. Juni 2010 im Ausstellungsraum 

der Bilder von Franz Gertsch das Oktett von 

Franz Schubert erklingen, mit den ChamberSo-

loists Lucerne. KlangArtConcerts lädt Sie ein, 

hochkarätige Konzerte im inspirierenden Am-

biente des museums franz gertsch zu erleben. 

PUBLIREPORTAGE

klangartconcerts Bild: Der Konzertraum im museum / zVg.

Das chamber music event im musuem franz gertsch in Burgdorf geht in die dritte Saison

KONZERTÜBERSICHT

1. Konzert 6.Dezember 2009, 18:00h 

Schumann/Saint-Saëns/Foerster/Fuchs/Ravel 

Stamic Quartett Prag 

Jana Bouskova, Harfe 

Janne Thomsen, Flöte 

Stephan Siegenthaler, Klarinette 

2. Konzert 17. Januar 2010, 18:00h

Beethoven/Schumann/Mozart 

Konstantin Lifschitz, Klavier 

Christian Hommel, Oboe 

Stephan Siegenthaler, Klarinette 

Lukas Christinat, Horn 

Diego Chenna, Fagott 

3. Konzert 21. März 2010, 18:00h 

Enescu/Bartok/Ravel/Ginastera 

Mihaela Ursuleasa, Klavier 

4. Konzert 25. April 2010, 18:00h 

Wolf/Szymanovski/Ravel/Mendelssohn 

Gémeaux Streich-Quartett 

5. Konzert 09. Mai 2010, 18:00h 

Chopin/Rachmaninov/Shostakovich 

Klaviertrio Portici Brüssel 

6. Konzert 20. Juni 2010, 18:00h 

Schubert – Oktett 

ChamberSoloists Lucerne 

Vorverkauf: 

Abendkasse oder 034 421 40 10, Mi-So 10-17h

Jedes Konzert verspricht, ein unvergessliches 

Erlebnis zu werden. 

Info: www.klangartconcerts.ch
Bestellen Sie das Programm kostenlos unter

info@klangartconcerts.ch

WerbungWerbung
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BSO

Das Berner Symphonieorchester 
mit internationaler Ausstrahlung?

Von Karl Schüpbach - Man muss es nur wollen!

Am 23. und 24. September dieses Jahres 

hat das Berner Symphonieorchester (BSO) 

zwei hervorragende und aufsehenerregende 

Konzerte im grossartigen Saal des Neuen Fest-

spielhauses in Salzburg gespielt. Hervorragend: 

Von 1964 bis 2000 habe ich im Register der 1. 

Violinen des Orchesters mitgearbeitet. Mit der 

Verpfl ichtung von Paul Klecki als Chefdirigent 

1964 begann ein ungeheurer künstlerischer 

Aufschwung des Orchesters, der von Charles 

Dutoit, Dmitrij Kitayenko und Andrey Boreyko 

bis zum heutigen Tag anhält. 

Als pensionierter Berufsmusiker verfüge 

ich über die Kompetenz, die beiden Konzerte 

in Salzburg beurteilen zu können. Dabei wäre 

es ein grosser Fehler, sie aus dem Zusammen-

hang zu lösen, etwa als einmalige Höhenfl üge. 

Das BSO spielt auch in unserem Kultur-Casino 

immer wieder grossartige Konzerte. Stellvertre-

tend seien genannt: Das Gala-Konzert mit dem 

phänomenalen Josua Bell oder die Interpreta-

tion der 5. Sinfonie von Schostakowitsch, un-

mittelbar vor der Abreise nach Salzburg; dieses 

monumentale Werk stand auch hier auf dem 

Programm.

Aufsehenerregend: Ich traf mich nach dem 

zweiten Konzert mit ehemaligen Studien- und 

Berufskolleginnen und Kollegen. Wir waren 

alle Mitglieder der damals sehr bekannten Ca-

merata academica des Mozarteums Salzburg. 

Ich konnte mich der Fragen kaum erwehren: 

Wieso kennt man dieses Orchester nicht – das 

Orchester ist hervorragend durchmischt mit 

erstklassigen Tutti-Registern und Solisten auf 

höchstem Niveau – welches ist die Stellung des 

BSO innerhalb der Schweiz, im Vergleich mit 

der Tonhalle und dem Orchestre de la Suisse

Romande. Ich beschränke mich auf diese Aus-

wahl von Fragen und Anerkennung. Diese Be-

geisterung meiner Kolleginnen und Kollegen 

war für mich aufwühlend und zugleich eine 

unerhörte Bestätigung.

Ich weiss doch, dass das BSO ein äusserst 

wertvolles Instrument ist, ich werde nicht müde, 

dies bei jeder sich bietenden Gelegenheit zu 

wiederholen. Weil aber das BSO – ohne eigenes 

Verschulden - den entscheidenden Durchbruch 

noch nicht geschafft hat, stellen sich unwei-

gerlich die Gefühle des einsamen Rufers in der 

Wüste ein.

Die Begeisterung meiner Freundinnen und 

Freunde in Salzburg ist so etwas wie Balsam auf 

die (manchmal) kranke Seele. Es gibt aber auch 

eine Reaktion darauf: Wir wissen alle, dass im 

Augenblick Verhandlungen um eine gemeinsa-

me Zukunft des BSO mit dem Stadttheater Bern 

(STB) im Gange sind. Ich empfi nde es gleich-

sam als Verpfl ichtung, die Begeisterung «mei-

ner» Salzburgerinnen und Salzburger in meine 

Gedanken und Überlegungen rund um das BSO 

einfl iessen zu lassen. Der tosende Schlussap-

plaus des Publikums nach beiden Konzerten 

(der Saal war zweimal ausverkauft, er bietet 

gut 2 000 Zuhörerinnen und Zuhörern Platz) 

spricht eine sehr deutliche Sprache. Sie ist 

umso klarer vernehmbar, als sie ausserhalb von 

Bern gesprochen wird, womit sie ein Mehr an 

Objektivität in Anspruch nehmen kann. Dabei 

muss unbedingt berücksichtigt werden, dass 

das Publikum der Mozart-Stadt zum anspruchs-

vollsten überhaupt gehört, was nicht wundert, 

wenn man bedenkt, dass sich hier die berühm-

testen Orchester der Welt die Türe reichen. 

Danke, meine Kolleginnen und Kollegen aus 

Salzburg, für eure Beeinfl ussung meiner folgen-

den Äusserungen, danke verehrtes Publikum für 

eine Bestätigung, die wir so sehr benötigen.

Internationale Ausstrahlung: Vor mehr als 

einem Jahr hat Herr Bernhard Pulver, Erzie-

hungsdirektor des Kantons Bern, zu einer 

Pressekonferenz eingeladen, und zwar in das 

Creaviva, ein Ort im Zentrum Paul Klee, wo 

Kinder unter kundiger Leitung ihre Kreativität 

ausleben können. Mit dieser Wahl wollte Herr 

Pulver zum Ausdruck bringen, dass die Kultur-

förderung des Kantons ein Schwergewicht auf 

die Kulturvermittlung setzt, wobei der Jugend 

besondere Aufmerksamkeit zukommen muss. 

Mit anderen Worten: Das BSO ist wohlberaten, 

die weltweite Erkenntnis zu befolgen, wonach 

mit einer Ausweitung der Aktivitäten zwingend 

neue Publikumskreise gewonnen werden müs-

sen, eben beispielsweise die Jugend. Soweit 

konnten und können die Absichtserklärungen 

des Bernischen Erziehungsdirektors auf vollste 

Unterstützung des BSO zählen. Leider enthiel-

ten seine Ausführungen aber auch einen Sta-

chel. Das Zentrum Paul Klee, das Kunstmuseum 

und das Ballenberg-Museum werden direkt dem 

Kanton unterstellt, die Stadt und die Regionale 

Kulturkonferenz verlieren ihren Einfl uss. Er be-

gründet diesen Schritt mit der internationalen 

Ausstrahlung der drei Institutionen. Diese wird 

also dem BSO abgesprochen. Zu dem Zeitpunkt 

musste ich mir eingestehen, dass die Mitglieder 

des BSO nun die Früchte einer seit Jahrzehn-

ten andauernden Fehleinschätzung ihrer Arbeit 

durch die Subventionsbehörden ernten. Heute – 

nach Salzburg – sehe ich es differenzierter: Das 

Können des Orchesters hat ein Niveau erreicht, 

welches eine internationale Ausstrahlung ohne 

Weiteres zur Folge haben kann. Diese Tatsa-

che bringt aber, isoliert betrachtet, nichts. Es 

braucht dazu, wie im Falle der drei erwähnten 

Institutionen, die Einsicht und Überzeugung der 

Behörden, dass hier ein Orchester vorhanden 

ist, dessen Pfl ege und Weiterentwicklung ein 

echtes – jetzt politisches – Anliegen ist. Kehren 

wir in das Zentrum Paul Klee zurück, um ein 

Bild zu gebrauchen: Das BSO ist wie ein wert-

volles Gemälde, dessen Besitzer es versäumen, 

das Kunstwerk in das richtige Licht zu stellen. 

Warum bloss? Aus falscher – sprich typisch ber-

nischer – Bescheidenheit heraus!

Im Rahmen der oben erwähnten Diskus-

sionen gibt es einen Punkt, der katastrophale 

Auswirkungen auf das Niveau des Orchesters 

haben müsste: Die Rede ist von einer Reduk-

tion der künstlerischen Aktivitäten des Klang-

körpers. Es wurde schon erwähnt, aber es kann 

nicht genug betont werden: Die Berner Sub-

ventionsbehörden können doch nicht gegen 

einen weltweit fl iessenden Strom schwimmen. 

Wenn weltberühmte Symphonieorchester in 

verschiedensten Ländern, getragen von einer 

kulturellen Verantwortung, unserer menschli-

chen Gesellschaft gegenüber ihre Aktivitäten 

ausweiten, kann man dies sicher nicht mit fi -

nanziellen Mitteln begründen, die reichlicher 

fl iessen als in der Schweiz. Das BSO steht an 

einem Scheideweg: Entweder wird es in seiner 

weiteren Aufbauarbeit tat(fi nanz)kräftig unter-

stützt, oder es muss ohnmächtig zuschauen, 

wie Erreichtes durch fatale Sparmassnahmen 

zerstört wird.

Es ist keine Schicksalsfrage, die federführen-

den Politikerinnen und Politiker haben es in der 

Hand: Mehr als berechtigter Aufstieg in die Ka-

tegorie Zentrum Paul Klee, Kunstmuseum und 

Ballenberg, oder Abstieg in die Anonymität.



Donnerstag
26. November
Volkshaus Biel
Aarbergstrasse 112
2502 Biel

Freitag
27. November
Kultur- Casino Bern
Herrengasse 25
3011  Bern

Konzert:
Das Orchester der 
Hochschule der 
Künste Bern
unter der Leitung 
von Anton Steck

Wolfgang Amadeus Mozart  (1756–1791)
Sinfonia  concertante Es-Dur KV 364 (1779–80)
 Al legro maestoso
 Andante
 Presto

Noémie Rufer,  Viol ine
Georgios  Balatsinos,  Viola

Antonio Sal ieri  ( 1750–1825)
26 variazioni  sul l ’ar ia  «La Fol l ia  di  Spagna» (1815)

Lisa Werhahn,  Soloviol ine

Pause

Ferdinand Ries  (1784–1838)
Sinfonie  Nr.  2  c-Mol l ,  op.  80 (1814)
 Al legro ma non troppo
 Andantino
 Menuetto:  Al legretto
 Al legro ma non troppo

Ludwig van Beethoven (1880–1827)
Konzert  für  Klavier  und Orchester  Nr.  4
G -Dur,  op.  58 (1804–1806/07)
 Al legro moderato
 Andante con moto
 Rondo:  Vivace

Kiri l l  Zwegintsov,  Klavier

Eintritt  frei
–  Kol lekte  zugunsten des Stipendienfonds

KONZERTE 
IM PROGR

Jazz, Weltmusik, neues Songwriting und Elektronik: bei bee-flat 
prägen schweizer ische und internationale Bands ein Live-Programm, 
das Innovation und  Qualität bietet – jeden Mittwoch und jeden 
Sonntag  in einem der stimmungsvollsten Lokale in Berns Stadtmitte.

 

 1.11.09 Bugge Wesseltoft (CH) 
 4.11.09 Grace (USA/France)

 6.11.09 Electronic Tribal – Dancefloor 
 8.11.09 Nicolas Masson Parallels (CH) 
 11.11.09 Susanna & The Magical 
  Orchestra (Norway) 
 15.11.09 Evelinn Trouble (CH) 
 18.11.09 Colin Vallon Trio (CH) 
 22.11.09 Sevda (Azerbaijan) 
 25.11.09 Tony Allen (Nigeria) 
 29.11.09 Lucien Dubuis Trio 
  feat. Marc Ribot (CH/USA)

 2.12.09 Selah Sue (Belgium)

 4.12.09 Electronic Tribal Dancefloor

 6.12.09 Hell's Kitchen (CH)

 9.12.09 In The Country (Norway)

 13.12.09 Dhafer Youssef Quartet (Tunisia)

 16.12.09 Emily Loizeau (France)

 20.12.09 Hildegard lernt fliegen (CH)

 23.12.09 Feigenwinter 3 (CH)

 27.12.09 Erika Stucky Bubbles & Bangs (CH) 

Konzertort: Turnhalle im PROGR
Speichergasse 4 
3011 Bern

Programminfos: www.bee-flat.ch

Vorverkauf/Tickets: 
www.starticket.ch
www.petzi.ch 
OLMO Ticket, 
Zeughausgasse 14, 3011 Bern
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FILMFESTIVAL

Queersicht: 
Lesbisch-schwules Filmfestival

Von Guy Huracek Bild: von links nach rechts: Thomas Künzi, Beat Scheidegger, René Kunz / Foto: Guy H

Kino & FilmKino & Film

Filme mit dem Fokus auf homo- und bi-
sexuelle Themen bietet das Filmfesti-
val Queersicht vom 12. bis 18. Novem-
ber in Bern. Ein breites Spektrum, 
von Spielfi lmen über Dokumentati-
onen bis hin zu Kurzfi lmen, sorgt für 
ein abwechslungsreiches Programm. 
Wer sich nach langem Filmeschauen 
bewegen will, kann dies am Samstag 
Abend zu Electro-Sound an der Queer-
sicht-Party in der Turnhalle im PROGR 
tun, ruhiger geht es in der Queersicht-
Lounge zu. Glamurös wird es am Sonn-
tag Abend bei der Verleihung des 
Kurzfi lmpreises «Rosa Brille».

H omosexualität und Heterosexualität sind 

zwei Welten. Doch in vielen Bereichen 

sind sich diese sehr ähnlich. Grenzen sind oft 

nicht mehr als ein künstliches Gebilde. Ein 

Film, der dies zum Thema macht, ist «City of 

Borders». In Jerusalem, der Stadt der Grenzen, 

klettert der schwule Palästinenser Boody über 

die Mauer nach Israel. Der Dokumentarfi lm 

zeigt die Spannungen zwischen zwei Staaten, 

den Protagonisten und ihren Eltern und zwi-

schen der israelischen Gesellschaft und der 

Homosexualität. Die einfühlsame Dokumentati-

on zeigt unbekannte Einblicke in Regionen, die 

sonst fast ausschliesslich wegen Kriegshand-

lungen in den Medien sind. Am 13. November 

um 23:00 Uhr und am 15. November um 13:00 

Uhr im Kino in der Reitschule. 

Das schwule Ehepaar Göran und Sven ist 

überglücklich, denn die Behörden haben dem 

Adoptionsantrag zugestimmt und somit hätte 

das 1,5-jährige Waisenkind Patrik eine neue 

Familie gefunden. Doch ein Kommafehler trübt 

die erhoffte Familienidylle. Keine Baby-Schreie 

sägen an den Nerven des Ehepaars, sondern 

ein 15-jähriger, schwer erziehbarer Schwulen-

hasser mit krimineller Vergangenheit. Diese 

bittersüsse Komödie aus Schweden ist einer 

von vielen Spielfi lmen des lebisch-schwulen 

Filmfestivals Queersicht. Die Vorführungen 

fi nden am 14., 15. und 16. November jeweils um 

20:30 Uhr in der Cinématte statt.

Vor 20 Jahren wäre ein derartiger Film un-

denkbar gewesen. Die Gesellschaft hat sich in 

den letzten Jahren gewandelt. Was früher als 

abartig und krank galt und teilweise sogar ver-

boten war, ist heute normal, alltäglich und setzt 

sogar Trends. Homosexuelle können heute in 

der Schweiz die meisten Freiheiten der Hetero-

Paare geniessen. Ist die politische Lobbyarbeit 

heute überhaupt noch nötig? Oder ist die soge-

nannte Szene ein Auslaufmodell? Diese Frage 

ist nicht nur das Thema der diesjährigen Podi-

umsdiskussion: «Mosca muerta - die Szene ist 

tot!», am Samstag, 14. November, um 15:00 Uhr 

in der kleinen Bühne im PROGR. Es ist auch 

eine Frage von mir. Ich stellte sie einem Teil 

der Programmationsgruppe des Queersicht-

Festivals: Thomas Künzi, Beat Scheidegger und 

René Kunz. 

ensuite - kulturmagazin: Braucht es ein les-
bisch-schwules Filmfestival heute noch? 

Queersicht: Ja. Wir sind der Meinung, dass 

viele der Themen, die die Filme aufgreifen, 

wichtig sind. Beispielsweise das Comingout. 

Solche Filme können einen inspirieren oder 

sogar den Weg weisen. Queersicht ist ein Film-

festival, das lesbische und schwule Filme zeigt: 

Das Thema allein reicht uns aber nicht, die Fil-

me sollen auch gut und interessant sein. 

Wollt ihr mit dem Festival politisieren?
Nein. Uns geht es hauptsächlich darum, 

Filme zu zeigen. Viele der Themen sollen zum 

Nachdenken anregen und Horizonte erweitern. 

Natürlich haben viele der Filme ein politisches 

Thema, die Unterhaltung und das Zusammen-

sein stehen jedoch im Vordergrund.

Beim Kurzfi lmfestival shnit im vergangenen 
Oktober war auffallend, dass sehr viel Jugend-
gewalt porträtiert wurde. Gibt es bei Queersicht 
auch einen solchen Trend?

Dieses Jahr haben wir ein sehr vielfältiges 

Programm. Einige aktuelle Themen sind uns 

schon aufgefallen. Zum Beispiel ein grosses 

Tabuthema: Homosexualität im Fussball. Hier 

setzen wir auch einen Schwerpunkt am Freitag 

Abend um 18:00 Uhr im Kino in der Reitschule, 

wo wir zu den Dokfi lmen Gäste eingeladen ha-

ben. Auch das Thema Adoption liegt im Trend 

und das Zusammenleben zwischen Religionen 

und Kulturen beschäftigt viele Filmemacher. 

Queersicht ist ein lebendiges und abwechs-

lungsreiches Filmfestival. Während den Vor-

bereitungen gab es keine diskriminierenden 

Äusserungen. Ein Zeichen, das für Toleranz 

und Integration spricht. Dennoch ist meiner 

Meinung nach ein derartiges Festival immer 

noch nötig. In einigen Bereichen werden Ho-

mosexuelle immer noch diskriminiert. Die fi l-

mische Unterhaltung ist eine gute Methode, 

um der Homophobie entgegen zu wirken. 

Info: www.queersicht.ch
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Das hervorragende Musiklabel ECM 
(Edition of Contemporary Music) von 
Manfred Eicher ist 40 Jahre alt ge-
worden. In einem Interview meinte 
Manfred Eicher einmal, dass sich die 
«ECM New Series» «in Form einer Rei-
se entwickle. Es gibt eine Route, die al-
lerdings nicht auf den kürzesten oder 
direktesten Weg beharrt. Stattdessen 
erlaubt sie Umwege, die eventuell in 
neue Gebiete führen - weit ab vom ei-
gentlichen Plan.»

U nterwegs zu sein mit Manfred Eicher, dem 

bedeutendsten Kenner, Entdecker und 

Vermittler von zeitgenössischer Musik, heisst 

ausziehen in eine Welt des Zuhörens, eine Welt 

jenseits des Mainstreams, welche trotzdem oder 

gerade deswegen ein Millionenpublikum in den 

Bann zieht. In der Informationsdichte und –wel-

le, welche uns täglich überrollt, refl ektieren wir 

nur mehr die Oberfl ächlichkeit der Wirklichkeit. 

Die Wahrheit der Dinge bleibt von uns unge-

hört und ungesehen verborgen. Manfred Eicher 

durchbricht mit seiner Kunst als Musiker und 

Produzent diese Trennung und ermöglicht dem 

Zuhörenden, dem Geheimnis des Unsagbaren 

auf die Schliche zu kommen. 

Eichers stetes Suchen nach dem optimalen 

Klang und dem perfekten Moment der Musik 

ist legendär. Man erkennt ECM-Produktionen 

am Klang, man hört seine Handschrift. Jede 

Produktion ist geprägt durch eine unverkenn-

bare klangliche Innigkeit, Tiefe und Präsenz 

- eine Art Manifest weltlicher Ehrfurcht, ohne 

aber pathetisch, religiös oder esoterisch zu 

wirken. Manfred Eicher arbeitet mit Ästhetik, 

Zeit und Raum und versteht sich als «recording 

producer». Eine Produktion ist vom ersten Ton 

bis zur visuellen Präsentation immer ein Ge-

samtkunstwerk. Seine Geduld, die immense 

Erfahrung und sein musikalisches Verständnis, 

aber auch der ausgeprägte Wille, sich nicht 

der Musikindustrie unterzuordnen und seinen 

eigenen Weg zu wählen, das pragmatische Su-

chen nach musikalischer Perfektion, haben die 

Musikgeschichte der letzten 40 Jahre mitge-

schrieben. 

Die Funktion Eichers Einfl uss in der Musik 

beschränkt sich nicht auf seine Funktion als Mu-

siker, Produzent, Vermarkter und Vermittler von 

Musik, er zählt zu den wichtigsten Impulsgebern 

neuer stilistischer Entwicklungen im Jazz und 

der modernen Klassik. Er bringt Musikerinnen 

und Musiker gemeinsam ins Studio, welche sich 

in diesen Konstellationen nie begegnen wür-

den. Eicher arbeitet sehr intuitiv. Der Welterfolg 

«Offi cium» vom Hilliard Ensemble geschah nicht 

aus akribischer Planung heraus, sondern aus in-

tuitiver Eingebung. Eicher hatte eine alte Ein-

spielung gehört und fragte sich, wie das wohl 

tönen könnte, wenn Jan Garbareks Saxofon hin-

einspielen würde. Sie probierten es aus – kurze 

Zeit später war das «magische» Werk geboren. 

Der Titel seiner ersten selbstproduzierten 

ECM-Schallplatte mit dem amerikanischen Pia-

nisten Mal Waldron prägt Eichers Weg: «Free 

at last.» Und so pragmatisch ECM als Label und 

als Konzept auftritt, ohne das intuitive Wählen 

und Entscheiden, das Warten auf einen Moment, 

würde die Genialität und Perfektion in den Auf-

nahmen nicht funktionieren. Im Klang einer 

ECM-Produktion hört man das Leben, spürt man 

den Puls der Musik und vibriert als Zuhörer mit. 

Nichts kann erzwungen werden, nichts wird ge-

drängt. Eicher schafft es, den Raum und die Zeit 

jeweils so zu Formen, dass Platz für den Klang 

entstehen kann. Darin eröffnet sich den Musiker-

innen und Musikern ein immenses und faszi-

nierendes Kreativitätspotential. Und so manche 

Aufnahme, die im Beginn der Aufnahmesession 

noch schwach und dünn daherkommt, wächst in 

der Arbeit mit Eicher zu einem Klangkörper mit 

Dimension und Selbstbewusstsein.  

«Musik ist der Mittelpunkt 
meines Lebens. Sie ist das 

Zentrum, und alles verzweigt 
sich von hier aus, hierher 
kehre ich immer wieder 

zurück: in die Konzertsäle, 
Kirchen, Studios. Musik ist 

meine Arbeit.»
Die Musik Als Hörerinnen und Hörer können 

wir auf diese Qualität bei ECM vertrauen – sie hat 

sich in den 40 Jahren nur noch mehr manifes-

tiert. Deswegen wurde Manfred Eicher mit ver-

schiedenen Auszeichnungen geehrt – deswegen 

sind seine Aufnahmen bei den Hörern begehrte 

Fundgruben für neue Klänge. Manfred Eichers 

Biografi e ist seine produzierte Musik. Darunter 

sind bekannte Namen wie Jan Garbarek, Keith 

Jarrett, The Hilliard Ensemble, Arvo Pärt... Das 

1975 aufgenommene «Köln Concert» von Keith 

Jarrett gilt mit über 3 Millionen Stück noch heu-

te als das meistverkaufte Jazzalbum. Was 1969 

mit Jazz begann, wurde 1984 mit «Tabula Rasa» 

von Arvo Pärt, durch Produktionen moderner 

klassischer Werke, erweitert, der «New Series». 

Damit öffnete ECM den klassischen und jazz-

orientierten Hörern neue Klangdimensionen 

und dem Label ein weiteres Konzept. Wer heute 

von ECM spricht, meint damit oft Produktionen 

aus der New-Series-Reihe. Diese spricht ein 

sehr breites Publikum an. Eichers offenes Ge-

heimnis für den Erfolg heisst: Zuhören, Zuhören, 

Zuhören. 

ECM besitzt kein eigenes Studio. Die zehn 

Mitarbeiter in München, das Büro in New York 

und Tokio sind hauptsächlich mit den Herstel-

lungs- und Marketingsprozessen beschäftigt, 

koordinieren die Musikerinnen und Musiker 

und deren Termine. Manfred Eicher selber ist in 

jedem Entscheidungsprozess mit dabei. Er hat 

den Überblick und die roten Fäden in den Hän-

den – weswegen die Qualität der Produktionen 

über all die Jahre einheitlich und kontinuierlich 

geblieben ist. Seine Entscheidungen basie-

ren auf dem Denken eines Musikers, nicht auf 

den Erfolgsregeln eines Marktes. Das kann für 

Aussenstehende manchmal schwierig nachvoll-

ziehbar sein, denn einige Produktionen sind 

trotz jeder Sorgfalt und Detailliebe schwer ver-

käufl ich - für die Dokumentation eines Künstlers 

in seinem Schaffensprozess aber sehr wichtig. 

Und schlussendlich hat Eicher immer bewiesen, 

dass er mit seinen Entscheidungen richtig lag. 

Der Anfang Er hatte an der Musikhochschule 

Berlin studiert und in verschiedenen Jazz-For-

mationen mitgespielt. Er hatte oft das Gefühl, 

dass gerade bei Free-Jazz-Aufnahmen diese Frei-

heit in der Musik nicht rüberkam. Im Jahr 1969 

legte Manfred Eicher eine mögliche Karriere als 

Kontrabassist bei den Berliner Philharmonikern 

beiseite und gründete das Musiklabel Edition of 

Contemporary Music, kurz ECM. Karl Egger, ein 

Münchner Elektrohändler, bei welchem Eicher 

damals seine Schallplatten einkaufte, stieg mit 

ein und fi nanzierte ihm mit 16 000 Franken 

den Start für ein Stück Musikgeschichte und die 

Reise mit dem Klang.   

Der ursprüngliche Sound von ECM-Musik 

fand seine Geburtsstunde zusammen mit dem 

Tonmeister Jan Erik Kongshaug. Bis Mitte der 

90er-Jahre defi nierten die beiden im Rainbow-

Studio in Oslo sozusagen das Ohr von ECM. 

Mittlerweile arbeitet Manfred Eicher auch mit 

Peter Länger, James Farber, Stefano Amerio, 

MUSIKFILM FÜR JAZZ UND MODERNE KLASSIK

ECM – 40 Jahre Klangkultur
Von Lukas Vogelsang - Eine Art Begleittext zum Film «Sounds and Silence»

Kino & FilmKino & Film
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Gérhard de Haro in diverses Studios – immer im 

kleinen Team. Die Arbeit mit den Musikern im 

Studio dauert normalerweise nur drei bis vier 

Tage, dafür intensiv und konzentriert. «Während 

der drei bis vier Tage Aufnahmezeit kommt der 

richtige Moment manchmal unerhofft in einer 

Nachsitzung. Dann plötzlich ‹ereignet sich die 

Musik›, dann fühlen alle: Diese Fassung nehmen 

wir.»

Eicher ordnet sich selber einer «kammermu-

sikalischen Ästhetik» zu, eher leisen und lang-

samen Bewegungen. Man könnte auch von einer 

«Poesie der Proportionen» sprechen. Durchsich-

tigkeit und Klarheit sind typisch für Eichers Ar-

beit, sei dies nun im Klang oder aber auch visu-

ell. Die Platten- und CD-Hüllen aus dem Hause 

ECM sind fast ebenso berühmt wie die Musik. 

Wobei man sich durchaus fragen darf, worin ei-

gentlich der Unterschied zwischen Bild und Ton 

genau bestehen soll?

 Als Musikstudent schrieb Manfred Eicher 

Filmkritiken, das Kino ist noch heute eine grosse

Inspirationsquelle für ihn. 1980 schrieb er, 

nachdem er den Film «Vivre sa vie» wieder ein-

mal gesehen hatte, dem Filmregisseur Jean-Luc 

Godard seine Bewunderung. Dessen Arbeit, sei-

ne Erzählform, wie er mit der Sprache, Musik 

oder Stille arbeitet, hatte ihn tief beeindruckt. 

Jean-Luc Godard lud ihn auf ein Filmset ein, und 

das war der Grundstein für eine längere kreati-

ve Zusammenarbeit. Aus dem Soundtrack zum 

Film «Nouvelle Vague» entstand sogar ein eige-

nes ECM-Album, komponiert von Claire Bartoli 

und mit vielen bekannten Musikern wie Dino 

Saluzzi, David Darling und Patti Smith. Auch 

die Zusammenarbeit mit Godard beruht auf ge-

genseitiger Inspiration und Improvisation. Ein 

Austausch und Experimentieren mal mehr vom 

Auge oder vom Ohr her. Weitere Filme, in denen 

Manfred Eicher die Musik und Sounds arran-

gierte oder lieferte, waren «War Photographer», 

«Bella Martha», «Bruno Ganz – Behind me», um 

nur ein paar zu nennen. Durch die Produzenten-

tätigkeit versteht er es hervorragend, Bild und 

Rhythmus des Films mit Musik oder Sounds zu 

kombinieren. Selber war Manfred Eicher aber 

auch schon als Regisseur beteiligt: Mit Heinz 

Bütler zusammen drehte er 1992 «Holozän», 

nach der Buchvorlage von Max Frisch.

Die Bewegung Manfred Eicher ist im Gegen-

satz zu seiner eher ruhigen Klangästhetik immer 

in Bewegung. Er reist sehr viel von Aufnahmen 

hier zum Studio dort. Die Musik gleicht dabei 

einem Soundtrack zu seinem eigenen Film, den 

Gedanken, die zwischen zwei Punkten liegen. 

Sein Bewegungsdrang dokumentiert die Suche 

nach Klang, nach der Erfüllung einer Moment-

aufnahme oder auch nur nach weiteren Intensi-

tätserfüllungen für ihn selber. Der geografi sche 

Raum ist dabei für Eicher nicht elementar. So 

gibt es für ihn ein übergeordneteres Ziel in 

der Musik als nur Stil: Die Musik selbst. Dar-

in durchbricht er die Grenzen der Zivilisation 

und Politik und schafft Kunst, die im Klang und 

nicht im Ort liegt. 

«Vielleicht bin ich ein mysteriöser Reisender. 

Ich reise viel und sehr oft entdecke ich Musik im 

Radio, höre sie, wenn ich im Auto unterwegs bin 

und halte dann an. Wenn ich den Kontakt zur 

Musik verliere, muss ich die Autobahn verlassen 

und manchmal, mit viel Glück, fi ndet man eine 

Kapelle oder ein kleines Gasthaus, und vielleicht 

kann man in die Kappelle hineingehen. Viele 

Dinge geschehen durch Zufall. Danach muss 

man sich erinnern, wo dieser Platz gewesen ist 

– und vielleicht kehrt man an einen solchen Ort 

zurück. So gibt es viele Orte, und entsprechend 

der Notation oder welche Improvisation man im 

Kopf hat, muss die richtige Entscheidung für das 

richtige Umfeld getroffen werden. Manchmal ist 

das alles eine sehr teure Sache. Aber es ist eine 

Reise vom Ort, wo du herkommst zu den ers-

ten Vorbereitungen zu einem Zusammentreffen, 

das  erste Treffen mit den Musikern, dem ersten 

experimentieren mit Sound zusammen in einem 

Raum, das erste Erleben vom Mysterium. Musik 

ist auch ein Mysterium und geht Hand in Hand 

mit den Umständen vom Musikmachen. Das ist 

ein sehr wichtiges Kriterium für mich und für 

die meisten Musiker, mit denen ich arbeite.»

Manfred Eicher defi niert seine Arbeit und 

das Label ECM viel weniger durch den Klang als 

durch dessen Stil und Programm. Es ist eine Art 

Klangskulptur. Doch in Worten lässt sich diese 

kaum beschreiben oder wenn, dann am ehes-

ten mit der kleinen Geschichte von Arvo Pärt, 

welcher spontan an einer Bushaltestelle einen 

Strassenfeger fragte: «Was glauben Sie, wie 

muss ein Komponist Musik schreiben?» – «Oh, 

was für eine Frage», antwortete dieser erstaunt, 

«er muss wahrscheinlich jeden Ton leben.»

«Ich bin davon überzeugt, dass 
Kunst nur dann berührt und 
durchdringt, wenn sie durch 

Wahrhaftigkeit und Leidenschaft 
entsteht. Und ich merke es 

immer deutlicher : Alles, was 
wirklich tief geht, muss glücken.»

«Sounds and Silence» - der Film von Norbert 

Wiedmer und Peter Guyer startet in den Kinos 

am 19. November. 

Info zum Film: www.rectv.ch
Info zu ECM: www.ecmrecords.com

Die Zitate stammen von Manfred Eicher. 

Bild: Manfred Eicher, Videostill aus «Sounds and Silence» / zVg.
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War der Sommer 1966 auf Jamaica tat-
sächlich zu heiss, um zu den schnellen 
Beats des Ska zu tanzen? Waren die 
Gemüter durch die anstehenden poli-
tischen und sozialen Veränderungen 
auf der Insel wirklich so erhitzt, dass 
sich die Menschen nach mehr Spiri-
tualität und langsameren Rhythmen 
sehnten? Noch bevor der populäre 
Reggae geboren wurde, der das Bild 
von Jamaica bis heute prägt, gab es 
eine andere Musik. Vor Reggae gab es 
Rocksteady. 

W ährend nur zwei kurzen, aber intensi-

ven Jahren schien Jamaicas Musikin-

dustrie zu explodieren: Songs wie «Tougher than 

tough», «You don’t love me (No, No, No)», «Rivers 

of Babylon» oder «Shanty Town (007)» wurden 

sofort zu Hits. Stars wie Stranger Cole, Judy Mo-

watt oder Ken Boothe eroberten die Charts. Und 

trotz des späteren Siegeszugs von Reggae hat 

sich Rocksteady mit seinen langsameren Rhyth-

men, selbstbewussten Texten, seiner sorgfälti-

gen Orchestrierung und der seelenvollen Inter-

pretation bis heute einen stillen Platz im Herzen 

vieler Reggae-Liebhaber erhalten. 

Der Dokumentarfi lm «Rocksteady - The 

Roots of Reggae» des Schweizer Regisseurs 

Stascha Bader setzt den Legenden der Rock-

steady-Zeit vierzig Jahre später ein Denkmal. 

Der sinnliche, farbenfrohe und inspirierende 

Film sprengt in jeder Hinsicht den Rahmen 

eines konventionellen Dokumentarfi lms. «Oral 

history» sei das Stichwort, sagt Bader im In-

terview mit ensuite – kulturmagazin. Nicht Ex-

perten kommen bei ihm zu Wort, sondern die 

Musiker, Sängerinnen und Sänger von damals. 

Sie fi nden an den Originalschauplätzen noch 

einmal zusammen, nehmen ihre alten Songs 

auf, erinnern sich an eine bessere Zeit – und 

reden den Menschen von heute ins Gewissen.

ensuite - kulturmagazin: Stascha Bader, Sie 
haben Ihre Doktorarbeit über Reggae geschrie-
ben, bringen aber nun einen Dokumentarfi lm 
über Rocksteady, eine Urform des Reggae, ins 
Kino. Warum?

Stascha Bader: Wenn ich Filme mache, dann 

will ich dabei etwas entdecken. Ich möchte für 

das Publikum genauso wie für mich etwas he-

rausfi nden, das noch niemand weiss. Bei Reg-

gae hatte ich das Gefühl, ich wisse schon alles. 

Nachdem ich meine Doktorarbeit über Dance-

Hall-Reggae geschrieben hatte, konnte ich nicht 

einmal mehr Bob Marley hören. Aber vor ein 

paar Jahren habe ich meine Plattensammlung 

aufgeräumt und dabei sind mir zufällig eini-

ge Alben aus dieser Zeit in die Finger geraten. 

Ich war völlig überrascht, wie schön die Musik 

für mich klang. Ich habe die Platten aufgelegt, 

und nochmals aufgelegt, und dann nochmals - 

bis ich realisierte, dass es sich bei der Musik 

um Rocksteady und nicht um Reggae handelte. 

Als ich noch gegraben habe, fand ich all die 

Vocalbands wie The Gaylads, The Soulettes, 

The Ethiopians, The Wailing Wailers, die in 

der kurzen Zeit von Rocksteady zwischen 1966 

und 1968 explosionsartig entstanden sind und 

die so schöne Songs gemacht haben.

Wie entstand daraus die Idee zu einem Do-
kumentarfi lm?

Kaum hatte ich alle diese Bands wieder ent-

deckt, kam die Meldung, dass Desmond Dekker 

gestorben war. Das war vor etwa drei Jahren. 

Nach Dekkers Tod habe ich mich gefragt, wer 

von den Musikern und Musikerinnen des Rock-

steady überhaupt noch lebt. Und damit war die 

Idee für den Film geboren, der alle diese Stars 

noch einmal zusammengebracht hat.

Wie kamen die Kontakte zu all den Rock-
steady-Stars zustande?

Es gibt ein paar wirklich grosse Reggae- und 

Rocksteady-Kenner. So Chuck Foster aus Los 

Angeles, der für das «Beat Magazine» schreibt 

MUSIC & FILM

Jenseits des Traums
Von Sonja Wenger - Begegnung mit Stascha Bader, 

Regisseur von «Rocksteady - The Roots of Reggae». Bilder: Michael Spindler
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und die Sendung Reggae Central der Radiosta-

tion KPFK-LA moderiert. Oder Mossman Rax-

len, unser Musikproduzent aus Montreal. Sie 

sind wandelnde Reggae-Lexika und haben mir 

gesagt, an wen ich mich wenden solle.

Waren die Musiker und Musikerinnen über-
rascht über die Anfrage?

Allerdings. Plötzlich kam da dieser «weisse 

Junge aus der Schweiz». Es hat bei einigen viel 

Überzeugungsarbeit gefordert. Aber als der 

Kontakt einmal bestand, wurde ihnen bewusst, 

dass sich da jemand für ihre Geschichte inter-

essiert, die sie selbst schon fast vergessen hat-

ten. Doch es gab auch Hindernisse. So sind wir 

nicht an John Holt, den Leadsänger von The Pa-

ragons, herangekommen. Von ihm stammt das 

Lied «The tide is high». Und Judy Mowatt, die 

zusammen mit Marcia Griffi ths und Rita Mar-

ley das Gesangstrio I-Three bildete, musste ich 

gleich zweimal besuchen, einmal mit Schwei-

zer Schokolade und einmal mit Basler Läckerli, 

bis sie sich zum Mitmachen bereit erklärte.

Gibt es nicht schon genug Dokumentarfi lme 
über Reggae?

Dutzende. Aber ich wollte bei meinem ver-

meiden, dass nur ein paar Musikjournalisten 

über ein paar Songs reden. Mir ging es um die 

Geschichte dieser alten Stars, die zusammen-

kommen, aus ihrem Leben erzählen, am Schluss 

ein Konzert geben und sich danach wieder in 

alle Winde zerstreuen. 

Haben Sie mit den Musikern und Musikerin-
nen noch Kontakt?

Es war ein grosses Glück, dass das inter-

nationale Jazzfestival in Montreux diesen Som-

mer die ganze Bande eingeladen hatte. Das war 

auch für sie gigantisch, denn mit Ausnahme 

der I-Three, die mit Bob Marley unterwegs wa-

ren, hatte keiner von ihnen zuvor vor so vielen 

Leuten gespielt. Ausserdem hatte mein Film in 

Montreux Premiere - und ich wollte natürlich 

von ihnen hören, was sie darüber dachten. 

Und wie waren die Reaktionen?
Sie haben viel gelacht und während des 

Films alles kommentiert und auch kritisiert.  

Aber musikalisch waren sie sehr zufrieden. 

Grund dafür war natürlich die sehr aufwän-

dige Postproduktion, besonders beim Ton. So 

hat ein Toningenieur eine Woche lang nichts 

anderes als «dialogue editing» gemacht, also 

jeden gesprochenen Satz geputzt, freigestellt, 

abgemischt. Ein anderer hat sich nur um die 

Geräusche gekümmert: Wind, Palmen, Autos. 

Dieter Meyer, einer der besten Schweizer Ton-

ingenieure, hat nicht nur während dem Drehen 

aufgenommen, sondern auch ausserhalb noch 

Klänge geholt. Und ein Dritter hat nur alle Mu-

sikteile gemischt. Entsprechend war der Ton 

für mich dann die grösste Überraschung, als 

ich den Film das erste Mal im Kino sah. Die 

Bilder sind o.k., aber am Schnittplatz hat man 

nur kleine Lautsprecher - und dann plötzlich 

5.1 Dolby Surround. Da geht die Musik auf wie 

ein Fächer.

Der Film ist aber nicht nur ein Klangerleb-
nis, sondern auch eine Farbenexplosion. 

Es war uns von Anfang an klar, dass «Rock-

steady - The Roots of Reggae» ein sinnlicher 

Farbfi lm sein soll, und wir haben uns gefragt, 

wie man das am Besten erreicht. Pjotr Jaxa, 

unser fantastischer Kameramann mit seiner 

grossen Filmerfahrung, konnte aus dem Vollen 

schöpfen. So haben wir eine Woche lang fast 

nur Colorsettings mit der Kamera gemacht um 

herauszufi nden, wie die verschiedenen Farben 

aufgenommen werden sollen. Zudem haben wir 

Testaufnahmen und Testkopien gemacht, da-

mit wir schon vor den eigentlichen Aufnahmen 

wussten, wie es dann im Kino aussieht.   

War von Anfang an klar, dass die Dokumen-
tation die Dimensionen eines Spielfi lms haben 
soll? 

Mir war auf jeden Fall klar, dass ich keinen 

Experimentalfi lm oder irgendwelchen Schnick-

schnack wollte. Die Kamera sollte sich in den 

Hintergrund stellen und den Personen vor der 

Kamera viel Zeit und Raum lassen. Das erreicht 

man einerseits mit einer sensiblen Bildführung 

und einem ruhigen Bildschnitt, und anderer-

seits, indem man eine hohe Aufl ösung ver-

wendet und alle Möglichkeiten grosser Bilder 

ausschöpft. Am meisten hatte es mich gefreut, 

als Ken Boothe nach der Filmvorführung sag-

te: «Das ist kein Dokumentarfi lm – das ist ein 

Spielfi lm!»

Was braucht es für einen guten Dokumen-
tarfi lm?

Ich glaube, dass jeder Film eine Geschichte 

braucht. Es geht immer um das «was wenn?», 

das den dramatischen Bogen öffnet. Was pas-

siert, wenn sich ein junger Mann namens Ro-

meo in eine junge Frau namens Julia verliebt, 

aber ihre Familien sind Todfeinde? Dann wird 

es spannend. Was passiert, wenn Zürich gegen 

Milan spielt? Superspannend. Und bei diesem 

Film ist es genauso: Was passiert, wenn die 

alte Garde noch einmal zusammenkommt, im 

Studio ihre Songs spielt und ihre Geschichten 

erzählt? Der Rest rollt von allein. 

Wieweit sind die Musikaufnahmen im Film 
inszeniert?

Gar nicht. Es war mein Ehrgeiz, dass alles 

so original wie möglich sein sollte. Die Aufnah-

men im originalen Tonstudio von damals soll-

ten unter möglichst originalen Umständen pas-

sieren. Vor vierzig Jahren gab es nur Zwei- und 

Vierspurgeräte, so dass die Band den Song in 

einem einzigen Take aufnehmen musste. Die-

ser technische Nachteil war für die Seele der 

Musik von Vorteil. Das Ganze war dann aber 

doch aufwändiger als erwartet.

Warum?
Ich hatte mir ursprünglich vorgestellt, mit 

dem Filmteam im Hintergrund zu bleiben. Aber 

ich musste dann doch ins Scheinwerferlicht 

treten und alles koordinieren. Denn da waren 

gleich drei Equipen: der Bandleader und sei-

ne Band, der Studioingenieur und seine Leute, 

und das Filmteam mit zwei Kameraleuten und 

einem Tonmann. Bis da die ganze Hierarchie 

funktionierte, hat es gedauert.

Wie lange war die Drehzeit?
Die reine Drehzeit war sechs Wochen. Aber 

der Schnitt danach war eine Odysee. Wir ha-

ben in Montreal und Zürich über viereinhalb 

Monate nur das Bildmaterial geschnitten. Al-

lerdings ist das eher wenig. So habe Christian 

Frei an seinem Dokumentarfi lm «Space Tou-

rists» ein Jahr geschnitten, genauso war es bei 

«No more smoke signals». Das ist aber nicht 

ungewöhnlich, denn auch mit einem präzisen 

Drehbuch entsteht ein Dokumentarfi lm immer 

am Schnittplatz.

Weshalb ist das so?
Ein Dokumentarfi lm geht immer von Annah-

men aus, und da kann es während dem Drehen 

grosse Verschiebungen geben. So haben wir 

laut Drehbuch angenommen, dass Ken Boothe

in Trenchtown durch die Strassen läuft, mit 

den Leuten dort redet und dann ein Lied singt. 

Einen Tag vor dem Dreh sagte uns Boothe, dass 

er das nicht macht, weil er keine Lust habe, 

nach Trenchtown zu gehen, und zudem am 

nächsten Tag nach Florida fl iege. Ein Doku-

mentarfi lm über Rocksteady und Reggae funk-

tioniert aber ohne Trenchtown nicht. 

Warum ist Trenchtown so wichtig?
Dieses Viertel in Kingston ist essentiell für 

die Entwicklung dieser Musik, da dort in einer 

wahren Künstlerkolonie viele Songs entstan-

den sind. Aber wir hatten Glück und zu diesem 

Zeitpunkt erfahren, dass Rita Marley, Bob Mar-

leys Witwe, gerade auf der Insel war. Sie war 

von Ghana, wo sie lebt, zur Beerdigung ihrer 

Schwiegermutter nach Jamaica gekommen. Auf 

unsere Anfrage hin erklärte sie sich zu einem 

Interview in Trenchtown bereit und hat uns 

dann überall herumgeführt. Das war fantas-

tisch, denn sie war bei The Soulettes und bei 

The Wailers dabei. Sie und Bob Marley haben 

1966 in der Blütezeit des Rocksteady geheira-

tet. Auch sie ist also eine authentische Erzäh-

lerin.

Sind auch alle Songs im Film authentisch?
Ja, alle. Die verwendeten Songs sind exakt 

in der Zeit von Rocksteady entstanden und re-

fl ektieren und kommentieren dadurch auch die 

Zeit gegen Ende der Sechzigerjahre. Es ging 

bei den Songs um Arbeitslosigkeit, Auswande-

rung, Ghettobildung, Gewalt oder die Gangster, 

die sogenannten Rude Boys. Rocksteady-Songs 

handeln aber auch vom Widerstand, von Rebel-

lion, der Hoffnung und natürlich immer wie-

der von der Liebe. Denn diese Musik hat eine 

positive Kraft. Nicht umsonst sagt Ken Boothe 

am Schluss des Films, dass man vorsichtig sein 

müsse, was man mit seinen Texten sagt, be-

sonders wenn man über Waffen und Gewalt 

spricht, denn «ein Song kann überall hinkom-

men».

Im Film werden historische Aufnahmen ei-
nes Staatsbesuchs von Haile Selassie gezeigt, 
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TRATSCHUNDLABER
Von Sonja Wenger

des damaligen äthiopischen Kaisers. Wie wich-
tig war Selassie für Jamaica?

Sein Einfl uss auf die ganze spirituelle 

Rastafari-Bewegung und deshalb auch auf die 

Musik war enorm. Haile Selassie war und ist für 

die Rastafaris der Messias. Für sie ist der Papst 

der Antichrist. Die Weissen haben sie über 

Jahrhunderte versklavt. Die Schwarzen standen 

auf der untersten sozialen Stufe. Und plötzlich 

kommt ein Haile Selassie, ein schwarzer König 

aus Afrika. Das war ein unglaublicher Kataly-

sator für ihr Selbstbewusstsein. Nach Selassie 

haben die Leute nicht mehr nur in die USA ge-

schaut, sondern auch nach Afrika, sind sich ih-

ren afrikanischen Wurzeln bewusst geworden. 

Das spürt man den Rhythmen an, der Beat von 

«Rivers of Babylon», einem Rocksteady-Song, 

ist klar afrikanisch dominiert. Ein anderer Song 

von Marcia Griffi th war «Young, gifted and 

black». Die Rastafari-Bewegung muss man im-

mer im Kontext des erwachten Selbstbewusst-

seins der Schwarzen sehen, egal, ob es um den 

Afro-Look oder die Black Panthers ging.

Was bedeutet dieser Film für Sie?
Für mich ist es ein Traum, der wahr gewor-

den ist. Alle diese lebenden Legenden kommen 

zusammen, spielen ein Album ein mit vielen 

meiner Lieblingssongs, die ich mit auswählen 

durfte. Und dabei ziehen alle am selben Strick 

und arbeiten auf Augenhöhe mit mir zusam-

men. Sie können etwas, das ich nicht kann und 

umgekehrt. Und miteinander gibt es ein Pro-

jekt. Das ist allerdings dann schon jenseits des 

Traumes, denn das muss man sich erarbeiten.

Wie wird der Film vom Publikum aufgenom-
men?

Ich war in München an der Premiere und 

der Applaus wollte nicht aufhören, dasselbe in 

Berlin, Montreal und in London. Aber was mich 

viel mehr freut als der Applaus, dass sind die 

Gesichter der Leute, die aus dem Kino kommen. 

Sie haben ein Lächeln im Gesicht und etwas 

Der Schweizer Dokumentarfi lmer, Regis-

seur und Autor Stascha Bader realisiert seit 

1990 audiovisuelle Produktionen für private 

Auftraggeber und Fernsehstationen. So drehte 

er für das Schweizer Fernsehen unter ande-

rem «Diagnose Krebs. Drei Menschen kämp-

fen ums Überleben» oder «DJ Tatana. Unter-

wegs mit der Technokönigin der Schweiz» 

und diverse Musikvideos, darunter für die 

Kummerbuben, Bligg und Sens Unik. 1992 pu-

blizierte er das Buch «Worte wie Feuer: Dance 

Hall Reggae und Raggamuffi n in Jamaika und 

England». Die internationale Koproduktion 

«Rocksteady - The Roots of Reggae» ist sein 

erster Kino-Dokumentarfi lm.

Info: www.staschabader.ch

mitgenommen. Ich möchte, dass jeder Film, den 

ich mache, die Menschen beseelen kann. Des-

halb fühle ich mich oft auch als Wirt.

Wieso als Wirt?
Das Leben ist doch wie eine Wanderung und 

jeder Mensch hat dabei sein Päckchen zu tra-

gen. Aber ab und zu kehrt er ein, um sich zu 

stärken. Für mich sind Filme Seelennahrung. 

Ich will mir keinen Film ansehen, bei dem ich 

mich nachher schlecht fühle. Filme sollen po-

sitive Energien weitergeben. Und «Rocksteady 

- The Roots of Reggae» ist so ein Film. Denn 

die Geschichte zeigt, dass man auch mit miesen 

Voraussetzungen - kleine Insel, kein Geld - et-

was Schönes schaffen kann, das überdauert.

«Rocksteady - The Roots of Reggae» dauert 98 

Minuten und kommt am 26. November ins Kino.

Info: www.rocksteadyrootsofreggae.com

E rklärungsnotstand, wohin man blickt: Sei 

es beim juristischen Folkloretanz um einen 

Regisseur, weil dort vorauseilender Gehorsam, 

aber wenig alltägliche Konsistenz herrscht. Oder 

beim politischen Farbenspektrum wegen der 

Frage, weshalb das Stimmvieh, Pardon, Stimm-

volk, seine VolksvertreterInnen im Wespenkos-

tüm wiedergewählt hat – obwohl diese schon im-

mer gesagt haben, dass sie aufgrund mangelnder 

Phantasie auch in Zukunft das Volksvermögen 

den Banken und Konzernen in den Schlund wer-

fen wollen.

Erklärungsnotstand überwiegt natürlich ge-

nerell, wenn es darum geht, Prioritäten zu set-

zen: Egal, ob wir dank «20 minuten» wissen, 

dass Milchmann-Mister Schweiz in Boxershorts 

schläft, dass 53 SchweizerInnen ihren Body gerne 

in Gunter von Hagens Körperwelten ausgestellt 

sehen möchten, da dies «die innere Schönheit 

eines Körpers zeigt», oder dass Schweizerinnen 

nicht auf «milchige Schweizer stehen». Den glo-

balen Verteilungswahn, durch den 950 Millionen 

Menschen hungern – (Gedenkminute) – fi cht das 

nicht an. Wozu auch? Lassen wir doch Politiker-

Innen auch dann ungeschoren davonkommen, 

wenn sie uns Autoprämien und Emissionszerti-

fi kate als Klimaschutz verkaufen.

Kein Erklärungsnotstand scheint allerdings 

beim medialen Hochglanzzirkus zu herrschen. 

Dies, obwohl uns dabei in täglicher, wöchentli-

cher und monatlicher Regelmässigkeit überfl üs-

siger Firlefanz verkauft und vorgebetet wird, uns 

hätten unästhetische Fotos, uninspirierte Kon-

sumtipps und die immer gleichen Prominasen zu 

interessieren. Glatt, aalglatt, «annabelle» lautet 

die Devise, und die inhaltliche Farce der mit teu-

er Geld gekauften Heftchen regen höchsten dazu 

an, sich mit ihnen den Hintern zu wischen. 

Woher aber bitte rühren diese vielen Erklä-

rungsnotstände? Was erleichtert der freiwilligen 

Bevormundung ihren Triumph über das eigen-

ständige Denken? Und wer bitte hat das Gerücht 

in die Welt gesetzt, Demokratie, Grundrechte, 

Solidarität, Sozialnetz oder kritische Medien sei-

en unnötige Eintagsfl iegen und ein Luxus, den 

sich das Volk leider nicht mehr leisten könne – 

zumindest nicht, bevor eine neue Fliegerstaffel 

fi nanziert ist?

Es sind die fehlenden Fragen all jener, die 

nicht länger am Fundament unseres Wohl-

standtempels zu rütteln wagen. Lieber produ-

zieren sie Worthülsen, denn je weniger Fragen, 

desto mehr Worte scheint es zu geben. Sei es bei 

inhaltsloser Medienberieselung zum Zwecke der 

Hirnwäsche; oder dann, wenn die letzte graue 

Zelle zum Abschuss freigegeben wird, wenn 

es beim senderübergreifenden Ratespiel um 

die blödeste Werbefrage heisst: «Welchen Titel 

tragen viele Ärzte: A) Doktor oder B) Graf.» Der 

Mensch wird nicht dumm geboren, aber er wird 

dumm gemacht.
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In einer Zeit, in der die globale Wirt-
schaft sich langsam von einem harten 
Fall erholt, ist es bitter nötig, dass je-
mand nicht nur ein kritisches, sondern 
ein kompromissloses Licht auf die Leu-
te und Konzerne wirft, die an ihrer Ge-
nesung beteiligt sind.

M oore begann eigentlich schon vor dem 

Wirtschaftscrash im September 2008 

mit den Dreharbeiten. Sein neuer Film sollte 

nicht nur eine Weiterführung seiner vorigen 

Werke werden, sagt der Filmemacher, sondern 

der Kulminationspunkt. Sämtliche Problemati-

ken, die er zuvor behandelt hatte, sind darauf 

zurückzuführen, dass einige wenige entschei-

den, wo das Geld hinfl iesst; und zwar ganz si-

cher nicht zur Masse der Bevölkerung. Deshalb 

geht Moore diesmal direkt an die Quelle des 

Übels, und zwar zu den Banken.

Er zeigt uns die Leben einzelner Menschen, 

die von der Skrupellosigkeit der Banken und 

Grosskonzerne zerstört wurden. Manche wer-

den aus ihrem eigenen Heim geworfen; manche 

müssen ihr ganzes Leben lang Studentenkredi-

te abzahlen, welche sie aufgenommen haben, 

um für einen Job zu studieren, in welchem sie 

nun das Mindestgehalt verdienen. Dann geht er 

direkt auf die Finanzmagnaten los, welche die 

kleinen Leute wie Vampire aussaugen, und die 

bis jetzt davongekommen sind. 

Es wird offensichtlich, dass die Wall Street – 

wie schon in der Reagan-Ära – auch in Washing-

ton die Zügel übernommen hat. Die Bush-Re-

gierung hatte beispielsweise kein Problem da-

mit, den Konsensus des Kongresses, und somit 

die Stimme des Volks, zu übergehen, und eine 

enorme Summe an Staatsgeldern in den Wie-

deraufbau gewisser Banken zu investieren. Ist 

es nicht einleuchtend, dass sich danach viele 

Bürger fragen, wieso die Herren von der Bank 

mit ihren Steuergeldern Privatjets und Luxus-

wohnungen kaufen? Tatsächlich gibt es Leute 

in Amerika, die sich das nicht gefallen lassen. 

Nachdem dieser Film vorführt, was für Ver-

brecher sich in der Wirtschaft befi nden, ist es 

ein richtiger Aufsteller zu sehen, dass es Leu-

te gibt, die Initiative ergreifen. Diese reichen 

von Familien, die sich ihr Haus nicht nehmen 

lassen, zu Arbeitern, die dafür kämpfen, dass 

die Banken ihnen ihre Jobs zurückgeben, über 

Kongressmitglieder, die das Volk offen ermuti-

gen, sich zu wehren und sich nicht aus ihren 

Häusern werfen zu lassen.

Auch dieser Film hat natürlich einen Kul-

minationspunkt: Moore fordert die (ameri-

kanischen) Zuschauer auf, sich mit ihm zu-

sammenzuschliessen, und diesem System des 

Leben-und-sterben-Lassens ein Ende zu berei-

ten. Die Zuschauer sollen sich fragen, wieso 

ihr Land wie eine Kapitalgesellschaft geführt 

wird, in der das Volk kein Kapital hat; wieso 

Konzerne am Tod ihrer Mitarbeiter verdienen 

können; wieso Kapitalismus ein System von 

Geben und Nehmen ist, aber vor allem von den 

kleinen Leuten genommen wird.

Man kann Moore vorwerfen, dass er den Zu-

schauer geradezu überhäuft mit Informationen 

und Eindrücken. Wie er selbst sagt: «I don’t 

focus on one individual, or company, or issue; 

this is the big enchilada. » Er setzt keinen fes-

ten Fokus, und das merkt man. Trotzdem löst 

er in uns starke Gefühle aus: Man ist einer-

seits wütend, dass solche Ungerechtigkeiten 

möglich sind, aber auch hoffnungsvoll, da man 

weiss, dass viele nicht bereit sind, sich diesem 

System zu beugen.

Zuckersüss sind im Film die Zusammen-

schnitte mit Werbungen und Informationssen-

dungen aus den 40er- und 50er-Jahren. Sie 

bieten einen scharfen Kontrast zu den Bildern 

des heutigen, desillusionierten Amerika. Es gib 

natürliche auch viele Lacher, wobei die Komik, 

welche meist von Moores gespielter Naivität 

herrührt, immer von einer unausweichlichen 

Tragik begleitet wird. 

Michael Moore ist nicht darauf aus, uns ein-

fach zu zeigen, was schief gelaufen ist, oder 

eine differenzierte Analyse eines sozialen und 

wirtschaftlichen Misstandes abzugeben. Mi-

chael Moore schockiert, attackiert, manipuliert. 

Es ist also nicht selbstverständlich, dass Moore 

auf seine eigene Rolle als Filmer, und damit 

Manipulator, hinweist, indem er seine eigene 

Crew bei der Aufnahme fi lmt. Er zeigt, dass er 

darauf abzielt, emotionale Bilder zu erschaffen, 

die uns auf geplante Weise beeinfl ussen wer-

den. Moore entlarvt sich damit selber, fast als 

wolle er sagen: «Hey, ich will ehrlich sein mit 

euch.»

In einer Zeit, in der Political Correctness zu 

einer Weltreligion erhoben wurde, ist seine Art 

des Filmens erfrischend. Seine Botschaft bleibt 

uns: «I refuse to live in a country like this. And 

I’m not leaving.»

Der Film läuft zur Zeit in den Kinos. 

Regie, Drehbuch: Michael Moore; Produktion: 

Michael und Anne Moore; USA 2009.

GROSSES KINO

Moores Grossangriff
Von Morgane A. Ghilardi Bild: zVg.

Kino & FilmKino & Film
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Sinnvoller Sonntag Neu öffnen wir unsere 

Tür am Sonntag bereits ab 13h: kulinarische 

Köstlichkeiten zu auserlesenen Kurzfi lmen ge-

niessen und den langen, grauen Sonntagnach-

mittag mal wieder «sinnvoll» verbringen... Das 

aktuelle Kurzfi lmmenu fi nden Sie auf unserer 

Website.

 Kanadischer Herbst Filme von Atom Ego-

yan, David Cronenberg, Patrizia Rozema und 

Denys Arcand beenden den kanadischen Film-

zyklus: Exotica, Naked Lunch, I’ve Heard the 
Mermaids Singing, Love & Human Remains.

Ang Lee Ang Lee – ursprünglich aus Taiwan 

– lebt seit 1978 in den USA wo er Filme in den 

unterschiedlichsten Genres produziert hat: von 

der Comicverfi lmung (The Hulk) zum Histori-

enmelodram (Lust, Caution), vom kunstvollen 

Martial-Arts-Streifen (Crouching Tiger, Hidden 

Dragon) zur Hippiekomödie (Taking Wood-

stock). Aus Lees vielseitigem Werk sind bei 

uns im November einige Perlen zu entdecken. 

Dachkantine Dachkantine erzählt vom bi-

zarren, vierwöchigen Abschlussfestival des 

gleichnamigen, mystifi zierten und vermissten 

Zürcher Elektro-Klubs. Der «Elektromentar-

fi lm» verbindet die schönsten Momente des 

langen und wehmütigen Abschieds mit dem 

Sound der höchsten Elektrokunst, zubereitet 

von DJ-Monumenten wie Ricardo Villalobos 

oder Musikern wie Takuya Nakamura, Roli Mo-

simann u.a. Die Berner Premiere ist am Freitag, 

6. November um 23.00h in der Cinématte und 

wird gekrönt von einer Premierenparty in der 

Formbar. Weitere Vorstellungen am 8. und 14. 

November. 

Queersicht Wie in jedem Jahr im November, 

ist auch in diesem das lesbisch-schwule Film-

festival Bern bei uns zu Gast. Vom 13. bis 18. 

November. Für mehr Infos www.queersicht.ch

Anfang November: County Teacher von Boh-
dan Sláma, Tschechien 2008, fi c 120 Min, 

Tsch/d/f - Nach Something like Happiness be-

weist Sláma in Country Teacher erneut sein fi l-

misches Können. Sein Interesse gilt zwischen-

menschlichen Beziehungen und der Sehnsucht 

nach Liebe. Einfühlsam, in langen Einstellungen 

und mit sparsamen, prägnanten Dialogen zeich-

net er die Geschichte einer bedingungslosen 

Freundschaft. Der Natur kommt im Film eine 

wichtige Rolle zu, was sich in den wunderschö-

nen Aufnahmen der böhmischen Landschaft 

widerspiegelt und in Petrs Passion für seinen 

Beruf als Naturwissenschaftler. «Ich wollte die 

schönsten Naturbilder schaffen, um sie mit der 

tragischen Situation der Charaktere zu kontras-

tieren», erklärt Sláma. (Simone Tanner, Kultura-

genda)

Im Sog der Nacht, von Markus Welter, CH/D 

2009, fi c 86 Min, D - Der 25-jährige Roger (Nils 

Althaus) ist lebensmüde. Doch die teilnahms-

volle Lisa (Lena Dörrie) und ihr vitaler Freund 

Chris (Stipe Erceg) verhindern seinen Suizidver-

such. Sie überreden ihn zu einem Banküberfall, 

bei dem eine Frau ums Leben kommt. Kopfl os 

fl iehen sie aus ihrem perfekten Versteck und 

verlieren immer mehr die Kontrolle über ihr Tun. 

Lebenshunger und Todessehnsucht setzen eine 

schwindelerregende Spirale in Gang. Drama-

tisch und nervenaufreibend zerplatzen exzessive 

Träume an der nüchternen Realität.

12.-18. November: ueersicht - lesbisch-schwu-
les Filmfestival Bern Aktuellste Filme aus aller 

Welt sind ebenso zu sehen wie Perlen des queer 

cinema im Rahmen der Retrospektive. In den 

Partnerkinos und im Festivalzentrum werden 

insgesamt über 50 Langspiel-, Dokumentar- und 

Kurzfi lme gezeigt. www.queersicht.ch

Mitte November: eautiful Bitch von Martin 
Theo Krieger, D 2008, fi c 108 Min, D - Das pa-

ckende fi ktionale Drama basiert auf Tatsachen-

berichten über das organisierte Verbrechen und 

rumänische Kinderbanden. Kontrastreich, aber 

frei von Wertung stellt Theo Martin Krieger 

der harten Lebensrealität Bicas die Sorgen und 

Sehnsüchte eines vergleichsweise privilegierten 

deutschen Teenagerdaseins gegenüber.

«Ist jetzt überall Westen?» Am 9. November 

1989 fällt in Berlin die Mauer, und nichts 

ist mehr wie es einmal war. Alles Westen oder 

Osten? Das Kino Kunstmuseum widmet den No-

vember diesen Biografi schen Brüchen. 

Kernstück der Reihe bildet Volker Koepps 

Dokumentarfi lmzyklus über eine Gruppe junger 

Frauen in einem Textilwerk in Wittstock, einer 

Kleinstadt in Brandenburg. Der Regisseur hat die 

Fabrikarbeiterinnen über 25 Jahre hinweg be-

gleitet, von der DDR in die BRD, von Anfang der 

Siebzigerjahre bis 1997. 

Im Rahmen von Queersicht zeigt das Kino 

Kunstmuseum ebenfalls drei Wendefi lme, die 

Homosexualität respektive «Queerness» the-

matisieren: Coming Out, Ich bin meine eigene 
Frau sowie Ein Traum in Erdbeerfolie. Am 15. 

November ist einer der Protagonisten des Traum 

in Erdbeerfolie, Frank Schäfer aus Berlin zu Gast 

im Kino. 

Eröffnet wird der Zyklus am 7. November mit 

Die Architekten von Peter Kahane und Wolfgang 

Beckers Good Bye Lenin! mit einer Einführung 

von Alexander Sury, Ko-Leiter Der Kleine Bund, 

Bern. 

Neben Deutschland steht Aserbaidschan mit ei-

ner speziellen Filmperle im Fokus des November-

Programms: Im Rahmen des Kulturfestivals Cultu-

rescapes zeigt das Kino Kunstmuseum am 21. und 

22. November den ersten aserbaidschanischen 

Tonfi lm, Boris Barnets Meisterwerk Am blauen, 
blauen Meer. Am 21. hält der Zürcher Filmkritiker 

Martin Girod einen Vortrag zum Film. 

Die Kunst und Kultur des Balkans zieht sich 

seit Saisonbeginn wie ein roter Faden durch das 

Programm. Das ArchitekturForum Bern und das 

Kino Kunstmuseum laden ein, den serbischen Ar-

chitekten, Urbanisten, Künstler, Literaten sowie 

ehemaligen Bürgermeister von Belgrad, Bogdan 

Bogdanovic kennen zu lernen mit Architektur 
der Erinnerung – Die Denkmäler des Bogdan 
Bogdanovic von Reinhard Seiss. Der Regisseur 

wird an der Premiere am 30. November im Kino 

anwesend sein. 

Die genauen Spielzeiten aller Filme sowie 

weitere Informationen fi nden Sie auf 

www.kinokunstmuseum.ch. 
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Filmar en América Latina 6.11.-7.12. In Genf 

fi ndet im November zum 11. Mal das Fes-

tival FILMAR EN AMÉRICA LATINA statt und 

das Filmodium eröffnet am 6.November sein 

7. Fenster zu Filmar. Die Filme beschäftigen 

sich mit den aktuellen Herausforderungen, die 

die lateinamerikanischen Gesellschaften an 

den Einzelnen und an Gemeinschaften stellen. 

Natürlich geht es aber auch um die Liebe und 

kleine alltäglichen Probleme. Auf jeden Fall 

sind es Dokumente und Fiktionen aus einem 

Kontinent, der sich in einem permanenten 

Wandel befi ndet und dessen Menschen zwi-

schen Tradition und Globalisierung stehen.

Unter anderem zu sehen ist: Parque Via von 

Enrique Rivero. Der Mexikaner hat am Film-

festival Locarno 2008 damit den Goldenen Le-

oparden gewonnen. Er porträtiert einen Mann 

aus der indianischen Bevölkerung Mexikos, 

der seit Jahren ein zum Verkauf stehendes 

Haus pfl egt und sich darin und in seiner Ein-

samkeit eingerichtet hat. Der Hausverwalter 

wird nicht von einem professionellen Schau-

spieler gespielt, sondern eben von jenem Beto, 

der tatsächlich jahrelang das Haus der Familie 

des Filmemachers pfl egte. Im weitern sind Fil-

me aus Argentinien, Ecuador und Brasilien zu 

sehen. Als Premiere und in Anwesenheit des 

kubanischen Regisseurs Juan Carlos Tabío ist 

El cuerno de la abundancia zu sehen. In sei-

ner aberwitzigen Komödie geht es um eine im-

mense Geldsumme und um ebenso viele Erben. 

Auch dieser Film von Tabío steckt voller gesell-

schaftlicher Anspielungen. Natürlich dürfen in 

dieser kleinen Hommage Fresa y chocolate und 

Lista de espera nicht fehlen.

Weitere Programmschwerpunkte im Film-

podium sind: Der Mauerfall vor 20 Jahren. Mit 

Rabbit à la Berlin wird die ostdeutsche Ge-

schichte ganz originell aufgerollt. Protagonis-

ten sind die Hasen, die sich im ehemaligen To-

desstreifen gut eingerichtet hatten. Parallelen 

zu den menschlichen Zeitgenossen sind nicht 

ganz auszuschliessen. 

Im Rahmen der Bieler Philosophietage ist 

Home von Ursula Meier programmiert, gut pas-

send zum diesjährigen Thema Wo wohne ich?

Il mondo visto dai bambini Der Welt aus der 

Sicht der Kinder widmet sich der diesjährige 

in Zusammenarbeit mit dem Italienischinstitut 

der Universität Bern entstandene Zyklus. Jeden 

Montag um 20h (Bar ab 19h) stehen im Novem-

ber seltene Filme wie der eindrückliche Gli ultimi 

(1963) des radikalen Realisten Vito Pandolfi , das 

Schicksal eines sardischen Hirtenjungen, Padre 

Padrone (1977) der Gebrüder Taviani oder auch 

Luigi Comencinis Voltati Eugenio (1980) auf dem 

Programm (Details siehe www.lichtspiel.ch).

Im Silberlicht der Blüemlisalp Im Sommer 

1935 drehte der Reichenbacher Pfarrer Friedrich 

Alwin Hutzli einen Kultur- und Werbefi lm im 

Kiental. Dieser in einer neuen Kopie präsentier-

te Stummfi lm ist ein einzigartiges Zeitdokument 

aus dem Berner Oberland, welches in einer über-

wältigenden Fülle Menschen, Sitten und Bräuche, 

Tätigkeiten und verschwundenes Handwerk prä-

sentiert. Musikalische Begleitung durch den Pia-

nisten Christian Henking (Sa 14.11., 20h)

Eine Geschichte in 50 Filmen Krzysztof 

Kieslowski zeigt in Ein kurzer Film über das 

Töten (Krótki fi lm o zabijaniu, 1988) auf natu-

ralistische Weise, wie sich Jacek mit dem Töten 

eines Taxifahrers abmüht. (Mi 4.11., 20h). Mit der 

Dokumentation über einen Serienmörder befasst 

sich ein Reporterteam in Remy Belvaux’ C’est ar-

rivé près de chez nous. Einführung: Simon Spie-

gel, Filmwissenschaftler (Mi 18.11., 20h). 

CinémAnalyse In Aki Kaurismäkis I Hired a 

Contract Killer heuert ein vom Pech verfolgter 

Selbstmörder einen Auftragskiller an, doch wäh-

rend er darauf wartet, dass der Killer seinen Auf-

trag ausführt, nimmt sein Leben eine ungeahnte 

Wende… (Do 26.11., 20h)

Sortie du labo: Safari / Negresco-Schimpansi: 
Mitte der Dreissigerjahre bereisten der Maler 

Wilhelm Eggert und seine Frau Dora Kuster 

den afrikanischen Kontinent vom mediterranen 

Algier durch die Sahara und der afrikanischen 

Westküste entlang. Der während dieser Reise 

entstandene Dokumentarfi lm begeisterte das mit 

Afrika fast völlig unvertraute Publikum durch 

seine spektakulären und neuartigen Aufnahmen. 

Einführung: Wolfgang Fuhrmann, Filmwissen-

schaftler. (Di 24.11., 20h) 

Filme aus der ehemaligen DDR Die kleine 

Reihe konzentriert sich auf Themen, die Le-

ben und Arbeiten in der ehemaligen DDR zeigen 

und die von den Spannungen erzählen, die zwis-

chen den eigenen, individuellen und den vorgege-

benen, parteipolitischen Vorstellungen bestehen 

konnten. Die fünf Filme stammen vorwiegend 

von der Deutschen Film AG DEFA: u.a. Karla von 

Herrmann Zschoche, (Buch: Ulrich Plenzdorf) aus 

dem Jahre 1965 erzählt die Geschichte einer Desil-

lusionierung und das Aufbegehren dagegen. Die 

Titelheldin wird nach ihrem Hochschulabschluss 

als Lehrerin in die mecklenburgische Provinz «del-

egiert». Sie versucht hier mit Begeisterung, das an-

gelernte Wissen in die Praxis umzusetzen, scheit-

ert aber bald an den vorgefundenen Zwängen. Mit 

seinem zentralen Thema der Meinungsfreiheit fi el 

der Film der Zensur zum Opfer und wurde erst 

1990 freigegeben. Im Programm sind erstmals 

auch zwei Kinderfi lme zu sehen: Der Trickfi lm Die 
fl iegende Windmühle von Günter Rätz und Gritta 
von Rattenzuhausbeiuns von Jürgen Bauer, nach 

einer Erzählung von Bettina von Arnim.

WALAL - Schwester Das Kino zeigt im Rahmen 

der Informationsveranstaltung zu Mädchen- und 
Frauenbeschneidung u.a. Ousmane Sembènes 

Film Moolaadé, Ein eindrücklicher Film über die 

Tradition der Beschneidung sowie den mutigen 

Kampf dagegen. Im Mittelpunkt des Anlasses aber 

steht das Doppelkonzert der senegalesischen Rap-

perin Sister Fa und des Berner Rappers Greis im 

Dachstock der Reitschule. Im Frauenraum gibt es 

ein Podiumsgespräch zur Situation von Mädchen-

beschneidung in der Schweiz unter der Leitung 

der SP-Nationalrätin Maria Roth-Bernasconi, sow-

ie die Performance Le chant de celle qui sait der 

Kubanerin Delia Coto

Am 18. November ist im Rahmen einer Infor-
mationsveranstaltung zu Mexico der Film Fried-
hof der Papiere, ein Thriller über die fehlende 

Aufarbeitung staatlicher Menschenrechtsverlet-

zungen zu sehen. 

Queersicht-Filmfestival: 13. -15. November
Uncut – warme Filme am Dienstag: 10.11.: End 

of Love, Simon Chung, Hongkong, China 2008 und 

24.11: Küss mich, Reza Rameri, u.a. Für Frauen, die 

gerne Frauen küssen!
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F ast auf jeder öffentlichen Toilette trifft 

man sie an, die unscheinbaren Kästen, ge-

füllt mit Papiertüchern in mint, hellblau, weiss, 

dunkel- oder hellgrau. Einige Tücher ähneln 

einem Halbkarton, andere dagegen sind dünn 

wie Hobelkäse. 

Während die dünnen Tücher nach dem 

Händewaschen fast vollständig an denselben 

kleben bleiben, haben die dickeren etwas mit 

einer Feile gemein und raffeln einem die Hand-

fl ächen wund – von der Nase ganz zu schwei-

gen, sollte man das Tuch zweckentfremden.

Doch die eigentliche Herausforderung der oft 

zum Bersten gefüllten Kästen ist eine ganz an-

dere: Das Herausziehen eines ganzen Tuches 

beim ersten Versuch.

Alles was ich, und wohl jeder Toilettengän-

ger, der sich die Hände nach dem Geschäft 

wäscht, will, ist ein Tuch, das leicht und als 

Ganzes beim ersten Ziehen dem Kasten zu 

entnehmen ist. Dies jedoch ist wahrlich kein 

leichtes Unterfangen. Hat man, Frau gelegent-

lich der Tasche wegen nur eine Hand frei, hält 

man nach dem einhändigen Herausziehen oft 

nur einen Tuchzipfel in der Hand. Einen Zehn-

tel des Tuches, mit dem sich nicht einmal eine 

Kinderhand trocknen lässt. So ist Frau gezwun-

gen, die Tasche abzustellen, der Mann genö-

tigt, seine Hand wieder aus dem Hosensack 

herauszunehmen und sein Glück, ein ganzes 

Tuch in Händen zu halten, erneut zu versuchen 

– nachdem zuerst noch der Rest des abgeris-

senen Tuches, meist in mehreren Etappen, aus 

dem Kasten geklaubt werden muss. Ist dann 

das nächste, ganze Tuch sichtbar, versuchen 

Frau oder Mann es nun mit beiden Händen; 

selten mit Erfolg. 

So wird Frau, sprich ich, allmählich etwas 

ungeduldig, reisst etwas forscher, greift tiefer 

in den Kasten, so dass daraufhin ein ganzer 

Stapel den Kasten verlässt. Von fünf Tüchern 

reicht mir jedoch eins und daher wandern die 

restlichen Vier auf den Kasten, wo zuvor be-

reits andere abgelegt worden sind, von denen 

in Zeiten der Schweinegrippe wohl kaum noch 

jemand Gebrauch machen wird.

Stapel oder Fetzen sind oft bei Kästen der 

Sorte Initial oder den namenlosen, matten, silb-

rigen Papierhandtuchspendern das Ergebnis. 

Von Letzterem, dem Stylischen, hätte man dies 

niemals erwartet, da wir stylisch mit hochmo-

dern und daher gut funktionierend gleichset-

zen. Doch Style ist eben nach wie vor nicht im-

mer gleich praktisch. Der Paradise Paper Slim, 

Marke cws, spendet oft beim dritten, beidhän-

digen Versuch ein ganzes Tuch und der Spen-

der Marke Tela häufi g bereits beim Zweiten.

Ein Erfolgserlebnis der etwas anderen Sorte 

hatte ich in Olovo, Bosnien-Herzegowina, auf 

einer eher unspektakulären Toilette, sprich ei-

nem Plumpsklo. Zum einen rechnete ich nicht 

damit, einen Tuchspender anzutreffen, und zum 

anderen auch nicht damit, dass, wenn einer 

vorhanden, ich das Tuch in einem Go heraus-

ziehen kann. Doch ich ward in beiden Belangen 

eines Besseren belehrt und hielt beim ersten, 

einhändigen Versuch ein komplettes Tuch in 

der linken Hand. Grossartig, am Liebsten hätte 

ich gleich noch einmal gezogen!

In Belfort, Frankreich, hatte ich es erneut, 

das Erfolgserlebnis auf dem stillen Örtchen: 

Ein Tuch en bloc beim ersten Zug aus dem 

Kasten der Groupe prop, die sich «L’hygiène 

professionnelle est notre exigence» zum Motto 

gemacht hat; was übrigens auch mit meinem 

Anspruch an einen Tuchspender kongruiert 

und von mir honoriert wird: Bosnia-Herzegovi-

na twelve points, France ten points, Switzer-

land zero points – einmal mehr.

INTERMEZZO

Sieger nach Tüchern
Von Isabelle Haklar
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