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AB 6. DEZEMBER IM KINO
BADEN, BASEL, BERN, BIEL, BRUGG, FREIENSTEIN, LUZERN, WINTERTHUR, ZÜRICH

Ab 13.12. in ST. GALLEN, 

Das ensuite-Team bedankt sich bei allen Kunden, Abon-
nenten und MitarbeiterInnen für das tolle und erfolg-
reiche 2007 und für die gute Zusammenarbeit. Wir wün-
schen Ihnen von Herzen schöne Feiertage und einen 
guten Start in ein neues Abenteuer!
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INHALT 

ensuite im Dezember 

■ Die winterliche Hektik hat bereits im November 

einen bedenklichen Anlauf genommen. Irgendwie 

ist das surreal: Im Sommer ist alles gemächlich 

und im Winter hetzen die Menschen wie nie – das 

erklärt defi nitiv die Erfi ndung der Supraleiter 

(kurz: physische Teilchen, welche den Strom durch 

Kälte schneller fl iessen lassen…). Und dies zeigt 

auch, dass der Mensch die Welt eben nicht neu 

erfi ndet, sondern nur neue Dinge zu sehen begin-

nt. Das hat natürlich eine beängstigende Klausel: 

Fehlt die entscheidende Erkenntnis und Sichtwei-

se, werden wir nichts verändern. Von links, rechts, 

oben und unten wird uns niemand helfen können. 

Damit reduziere ich den Menschen natürlich auf 

einen ziemlich unwesentlichen Bestandteil dieses 

Planeten. Aber ist es nicht so? 

 Das gesamte Jahr 2007 war eine Baustelle. 

Das sage ich nicht nur, weil wir in Bern die Haupt-

stadt totalsanieren und unsere eigenen Worte im 

Baulärm nicht mehr verstehen. In Zürich und St. 

Gallen wurden soeben die «schwarzen Schafe» aus 

dem Ständerat gebaut. Und gemäss meiner Beru-

fung fahndeten meine Sensoren kulturelle und so-

ziale Bauereien in Zürich. «Kultur als Leim einer 

Gesellschaft» hat in dieser Stadt Zukunft. Dafür 

braucht es natürlich eben die Erkenntnis. Und die-

se muss Zürich selber fi nden. Dabei können wir, als 

kultureller Medienbetrieb, nur einen Denkanstoss 

liefern. 

 Sie halten übrigens die 60ste Nummer in den 

Händen. In fünf Jahren haben wir ein doch mas-

sentaugliches Kulturmagazin geschaffen, welches 

azyklisch in der Medienwelt funktioniert und dem 

Kulturabbau und -ausverkauf trotzt. Das ist umso 

erstaunlicher, als dass die Tagesmedien ihre Kul-

turressorts zurückstellen und sich damit mehr und 

mehr vom gesellschaftlichen Leben entfernen. Im 

Oktober haben wir einen phantastischen Start in 

Zürich erleben dürfen – davon werde ich noch lan-

ge träumen. Und ich hoffe, dass unser Team für 

Sie eine anständige und respektvolle Begleitung 

für die Zukunft werden darf und dass wir das eine 

oder andere Erlebnis oder gar eine Erkenntnis mit-

verschulden werden. Und natürlich freue ich mich 

mit Ihnen auf das neue, frisch renovierte Jahr 

2008. Prosit!

Lukas Vogelsang

Chefredaktor
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musik

■ Weil die Grenzen des Trompetenrepertoires re-

lativ eng liegen, setzt sich Sergei Nakariakov über 

sie hinweg: Er spielt einfach seine Lieblingswerke. 

Und das sind oftmals Konzerte, die ursprünglich 

für Streichinstrumente geschrieben sind. Paga-

ninis Geigenkaprizen auf der Trompete? Haydns 

Cellokonzerte auf dem Flügelhorn? Das mag ab-

surd klingen. Doch wenn Sergei Nakariakov auf 

der Bühne steht – schlicht, bescheiden – dann ist 

das nicht nur virtuose Trompetenakrobatik,  was 

seinem Publikum den Atem nimmt. Mehr noch als 

durch seine unerhört perfekte Technik überzeugt 

Nakariakov durch Musikalität und Ausdruckskraft. 

Nach den erfolgreichen gemeinsamen Konzerten 

im Winter 2004 hat das Berner Kammerorchester 

(BKO) den russischen Trompeter deshalb wieder 

als Solist zum traditionellen Festkonzert ins Ca-

sino eingeladen. In einer Novembernacht erhielt 

ensuite - kulturmagazin die Gelegenheit, sich mit 

Nakariakov, der sich gerade zu Hause in Paris be-

fand, telefonisch zu unterhalten.

 Sergei Nakariakov, nun ist 23 Uhr. Gibst Du 

Interviews immer um Mitternacht?

 Ja, für mich ist das sehr praktisch. Tut mir leid!

 Keine Ursache! – Sprechen wir über Deinen 

Auftritt in Bern. Du wirst die Rokokovariati-

onen spielen, die Tschaikowsky für Cello und Or-

chester komponierte. Wer hat das Werk für 

Trompete arrangiert?

 Mein Vater, bereits vor einigen Jahren. Aber ich 

spiele das Werk nicht auf der Trompete, sondern 

auf dem Flügelhorn. Dieses Instrument steht so 

zwischen Trompete und Waldhorn, es klingt tiefer 

und weicher als die Trompete. Ich habe die Roko-

kovariationen nun schon ziemlich oft gespielt, und 

meiner Ansicht nach bringt die Interpretation auf 

dem Flügelhorn einige neue Farben in das Werk.

 Was musste bei der Transkription besonders 

beachtet werden?

 Ich spiele ein Blasinstrument, das heisst, ich 

brauche Pausen zum Atmen. Natürlich kann ich an 

einigen Stellen die Zirkuläratmung anwenden, wo-

bei ich gleichzeitig durch die Nase ein- und durch 

den Mund ausatme. Aber das kann man nicht im-

mer tun.

 Die Tonhöhen sind gegenüber dem Original 

nicht verändert. Einige Töne sind sehr tief und offi -

ziell auf dem Flügelhorn nicht spielbar. Wenn man 

sehr viel übt, bringt man sie trotzdem hin...

 Du wirst die Casino-Bühne am BKO-Festkon-

zert sogar zweimal betreten: Zum Finale spielst 

Du Variationen von Jean-Baptiste Arban.

 Ja, es sind die Variationen über ein Thema aus 

Bellinis Oper «Norma». Die sind original für Trom-

pete geschrieben – nicht die Melodie natürlich, die 

stammt ja aus der Oper. Aber die Variationen: Ein 

typisches «Show-Stück» für Trompeter, sehr virtu-

os. Arban hat viele solche Variationen komponiert. 

Ich habe die Bellini-Variationen gewählt, weil ich 

sie besonders mag.

 Welches Werk, das Du bisher noch nicht im 

Repertoire hast, möchtest Du unbedingt mal in-

terpretieren?

 Das ist eine gute Frage… es gibt so viele Stücke, 

die ich spielen möchte. Leider ist es nicht möglich, 

alles zu machen, denn ich will die Zahl meiner Kon-

zerte nicht erhöhen.

 Wie viele Konzerte gibst du pro Jahr? 

 Ungefähr fünfzig.

 Auf der ganzen Welt?

 Sozusagen. Soeben bin ich aus Japan zurück-

gekehrt. Im Frühling mache ich eine USA-Tournee. 

Nun bin ich in Paris, mein nächstes Konzert ist in 

Russland, und dann kommt Bern…

 Du bist bereits vor drei Jahren mit dem BKO 

aufgetreten. Kannst Du Dich bei all den Kon-

zerten, die Du in der Zwischenzeit gespielt hast, 

überhaupt noch daran erinnern?

 Ehrlich gesagt, habe ich komplett vergessen, 

was damals auf dem Programm stand. Aber es war 

ein Weihnachtskonzert, nicht? 

 Ja genau, und am Schluss hat das Publikum 

gesungen.

KLASSIK

sergei nakariakov 
– ein musiker der besonderen art Bild: zVg.

Von Sonja Koller - Der russische Startrompeter tritt am Festkonzert des Berner Kammerorchesters als Solist auf
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Einsendeschluss ist 
der 18. Dezember 2007

Die Monatsverlosung

ensuite

ensuite – kulturmagazin verlost 3 x 2 Tickets für den 27. Dezember:

BHARATI - AUF DER SUCHE NACH DEM LICHT...

Herr / Frau  
 

Vorname  
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PLZ / Ort  
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Ich nehme an der Verlosung der Bharati-Tickets (27.12.) teil: 

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

ZH

✂

 Das weiss ich nicht mehr, ich glaube, ich habe 

nicht mitgesungen – ich war zu diesem Zeitpunkt 

wohl nicht mehr auf der Bühne. Aber ich kann mich 

an den Konzertsaal erinnern. Und auch an Maestro 

Schlaefl i, ich weiss noch seinen Namen, und wie er 

aussieht.

 Unterdessen bist Du 30 geworden – was hat 

sich verändert?

 Nur die Zahl.

 Hast Du eigentlich auch schon mal im Or-

chester Trompete gespielt?

 Nein.

 Nie?

 Nein, dazu ist es nie gekommen. Ich mache das, 

was ich tue, sehr gerne. Und man kann, wie gesagt, 

leider nicht alles tun. Ich brauche auch Zeit zwi-

schen den Konzerten, um zu üben, und für mich 

selbst. Wenn ich mehr Konzerte spielen würde, 

dann wohl eher noch mehr Solokonzerte – oder 

Kammermusik.

 Was machst Du, wenn du nicht Trompete 

spielst?

 Wenn ich ehrlich bin: Ich mag Computergames. 

Ausserdem treffe ich mich natürlich gerne mit 

Freunden. Ich reise auch aus persönlichen Grün-

den viel. Meine Mutter lebt in Israel und meine 

Schwester in Russland.

 Warum wohnst Du in Paris?

 Ich zog 1993 hierher, um zu studieren. Dann 

hatte ich hier meinen ersten Manager, und so war 

es naheliegend, meine «Basis» hier einzurichten. 

Ich sage Basis, weil ich zwar hier wohne, wegen der 

Reisen jedoch nicht viel Zeit hier verbringe. Aber 

ich bin gerne hier, es ist sehr praktisch. Ich bin et-

was ausserhalb von Paris in einem Haus, so dass 

ich üben kann, ohne Nachbarn damit zu stören.

 Du darfst bald weiterüben! Lieferst du noch 

ein Schlusswort?

 Nun, es ist etwas seltsam, vor dem Konzert 

über das Konzert zu sprechen, ich spreche lieber 

nach dem Konzert über das Konzert, dann weiss 

ich wenigstens, wie es war…

 So bescheiden?

 Nicht bescheiden, ich bin einfach…mich selbst.

 

Festkonzert Berner Kammerorchester (BKO)

Werke von Mozart, Tschaikowsky, Rossini & Arban

Johannes Schlaefl i, Leitung

Sergei Nakariakov, Trompete

Nathan Brock, Gastdirigent (Rossini)

Freitag, 14. Dezember 2007, 19:30 h

Kulturcasino, Bern

Weitere Infos: www.bko.ch

Tickets:

www.bernbillett.ch

Tel: 031 329 52 52

■ Es war einmal in Indien... Bharati ist ein modernes Märchen, eine Liebesgeschichte und 
eine Metapher für Indien. Und dieses Spektakel live auf einer Bühne erleben zu können – so 
kurz nach Weihnachten –, ist wahrlich ein Fest der Liebe und ein emotionales, musikalisches 
und ästhetisches Feuerwerk. Die Zuschauer tauchen in der Show um die schöne Bharati in 
eine fantastische, mystische und rhythmische Kultur ein, entlang des heiligen Ganges, in die 
verschiedenen Ebenen von Tradition, Gurus und Kühen. Das Bühnenspektakel läuft nur sehr 
kurze Zeit im Musicaltheater Basel (26. Dezember – 6. Januar). Der beste Tipp für Weihnachts-
muffel. Info: www.bharati.ch.
 Gewinnen können Sie jeweils 2 Tickets für die Show vom 27. Dezember 2007 / 20 h! 
 Teilnahmebedingungen: Einfach den untenstehenden Talon per Post an die Redak-
tionsadresse einsenden. Einsendeschluss ist der 18. Dezember 2007. Pro Teilnehmer gilt 
nur ein Talon. Nicht teilnahmeberechtigt sind VerlagsmitarbeiterInnen, Redaktionsmit-
glieder von ensuite – kulturmagazin oder der interwerk GmbH und deren Angehörige. Der 
Rechtsweg ist ausgeschlossen.
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veranstaltungen

■ Das Schlachthaus feiert diesen Monat sein 

10-jähriges Jubiläum – so auch das BONE-Festival, 

das nun zum zehnten Mal Performance-Art im 

Schlachthaus darstellen wird. Norbert Klassen, 

der sich bereits seit den achtziger Jahren inten-

siv für die Förderung der Performance in Bern 

und der übrigen Schweiz einsetzt, arbeitet daran, 

mit Freunden und Kollegen aus dem In- und Aus-

land ein globales Netzwerk für die Aktionskunst 

zu schaffen. Das zehn Jahre alte BONE-Festival 

darf somit als gelungenes Resultat von Klassens 

Einsatz an der Etablierung der Performance-Art 

verstanden werden. Mittlerweile ist dieses Festival 

nämlich zu einem Treffpunkt für die internationa-

le Performance-Szene geworden. Dies zeigt sich 

nebst den internationalen Performern ebenso an 

den internationalen BesucherInnen, die BONE als 

ein Forum für den Austausch benutzen. Nachdem 

in den vergangenen Jahren Themen wie «Perfor-

mance von Frauen», «PerformerInnen über 60» 

und «Performance-Szene CH» im Zentrum der 

Aktionskunst standen, hat sich dieses Jahr BONE 

für «Performance by gay artists» entschieden, da 

diese Thematik trotz der scheinbaren Toleranz ihre 

Aktualität noch immer nicht eingebüsst hat. 

 Doch was ist unter dem Begriff Performance, 

einem Begriff, der sich immer mehr in die Alltags-

sprache einschleicht, überhaupt zu verstehen? 

«Performance bedeutet für mich, sich zu erlau-

ben, seine Hemmungen zu verlieren und im Tun 

sein Selbst zu fi nden. Dabei ist die Handlung alles 

und es gibt nichts ausser ihr. Völlig involviert zu 

sein, völlig einzutauchen, die kleinste Handlung 

zur grössten zu machen und dieser Handlung zu 

vertrauen, das ist für mich Performance», sagt 

der 26-jährige Performer Stephen Dorothy über 

jene Kunstform, mit der er sich bereits seit sechs 

Jahren auseinandersetzt und die er nun auch am 

BONE zum Besten geben wird. 

 Der Begriff der Performance ist relativ jung, 

er hat sich ab den fünfziger Jahren des 20. Jahr-

hunderts aus der bildenden Kunst herausgebildet. 

Performance-Art beinhaltet Aktions- und Darstel-

lungsformen, die vorwiegend auf szenischen Vor-

gängen beruhen. In dieser Kunstform steht die Sub-

jektivität der Agierenden im Vordergrund, wobei 

die körperliche Präsenz als eines der wichtigsten 

Merkmale fungiert. Die Aktionen sind oftmals auch 

als Selbsterfahrung der Performer aufzufassen. 

Performance zeichnet sich zudem im Vergleich zu 

anderen Theaterformen wie etwa dem Drama da-

durch aus, dass der Text keine Bedeutung hat. Per-

formance ist eine Aktionskunst, die hauptsächlich 

durch das Zusammenspiel von Körper, Raum und 

Publikum entsteht und somit ausschliesslich durch 

den Akt der Aufführung rezipiert werden kann. 

Demnach entsteht in der Performance zwischen 

Akteur und Zuschauer eine körperliche, affektive 

und räumliche Beziehung, woraus sich Situationen 

ergeben können, in denen der Zuschauende die 

Möglichkeiten der Teilnahme und Interaktion er-

kunden kann. Das alles ist Performance und noch 

vieles mehr.

 Das viertätige BONE-Festival bringt dieses Jahr 

Künstler zusammen, die aus der Schweiz, Nord-

irland, Grossbritannien, Kanada, Sri Lanka, Malay-

sia, Südafrika und den USA stammen. 

 So macht etwa der in Genf und Barcelona le-

bende Yan Duyvendak Performances, die oftmals 

aus der Spannung zwischen Filmausschnitten und 

der Unmöglichkeit entstehen, diese Bilder mit den 

Mitteln des Live-Auftritts wiedergeben zu können. 

Ob er sich nun mit dem Film «Matrix» und dessen 

atemberaubenden Spezialeffekten auseinander-

setzt oder ob er die Geschicke der Kandidaten aus 

den Reality-Shows vor Augen führt, stets hinter-

fragt er die Ikonen unserer Konsumgesellschaft 

als auch das Medium selbst. Duyvendak wurde 

2004 zum dritten Mal mit dem «Swiss Art Award» 

ausgezeichnet und erhielt zudem den «Namics 

Kunstpreis für Neue Medien». Der in Iowa leben-

de Performance- und Videokünstler Jeffery Byrd 

macht hingegen Performances, die sich mit dem 

metaphorischen Material des menschlichen Kör-

pers auseinandersetzen, wobei ständig zwischen 

Realität und Künstlichkeit oszilliert wird. Der 

Schweizer Markus Gössi wiederum betreibt eine 

Performance-Art, die aus dem Miteinander ver-

schiedener Medienformen zustande kommt und 

oft das Verhältnis von Macht und Mensch behan-

delt. Daneben gäbe es noch viele weitere Künstler 

aufzuzählen, wie Jiva Parthipan, der sich in sei-

nen Performances mit Geopolitik, sexueller Unter-

drückung und kulturellem Machtkampf auseinan-

dersetzt, wobei er stets die Grenze zum Absurden 

erforscht. Performance-Art ist eine derart vielfäl-

tige und vielschichtige Kunstform – lassen wir uns 

also überraschen, was BONE an Aktionskunst prä-

sentieren wird. 

BÜHNE

bone x – 10 jahre performance art in bern
Von Belinda Meier Bild: Jeffery Byrd / zVg.

BONE X – Performances by gay artists

Mittwoch, 5. Dezember, 20:00 h

Jeffery Byrd (USA), Stephen Dorothy (Northern 

Ireland), Paul Hurley (GB)

Donnerstag, 6. Dezember, 20:00 h

Paul Couillard (Canada), Markus Gössi (CH), Hugh 

O’Donnell (Northern Ireland)

Freitag, 7. Dezember, 20:00 h

Yan Duyvendak (CH), Jiva Parthipan (Sri Lanka), 

Ray Langenbach (Malaysia)

Samstag, 8. Dezember, 20:00 h

Steven Cohen & Elu (South Africa)

Schlachthaus Theater Bern

Reservation: Telefon 031 312 96 47

Infos: www.schlachthaus.ch
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■ Bereits seit vier Jahren fi ndet tanzzug, das 

kleine Zuger Festival für zeitgenössischen Tanz, je-

weils Ende November in der Chollerhalle statt. Ver-

gangenes Wochenende sind wiederum vier eigens 

für den Anlass erarbeitete Choreographien von 

jungen Tanzschaffenden aus der Region gezeigt 

worden. Nebst den zwei Produktionen von Zuger 

Künstlerinnen, «Schwedische Gardinen» von Dija-

na Vidovic und Pascale Sauteur und «die wolkige» 

von Eveline Talàlt, bekam das Publikum auch zwei 

Werke von erfahrenen Zürcher Tänzerinnen zu se-

hen. Dies waren «sirene», ein installatives Solo von 

und mit Stefanie Grubenmann und «Frida» von 

Mirjam Niederöst und Andrea Frei (Beschreibung 

der Stücke siehe unten). 

 Das Festival ist klar auf die Förderung des zeit-

genössischen Tanzes in der Zentralschweiz ausge-

richtet. Dabei haben die Initiantinnen von tanzzug 

Nicole Baumgartner (tanztotal.ch) und Seraina 

Sidler-Tall in Zusammenarbeit mit der Chollerhalle 

Zug ein Konzept ausgearbeitet, welches einerseits 

noch unerfahrenen JungchoreographInnen einen 

Einblick ins professionelle Schaffen erlaubt, ande-

rerseits erfahrenen Künstlern bei der Entwicklung 

ihres Schaffens zur Seite steht. Bereits im Sommer 

wird jeweils ein Workshop, die sogenannte «Tanz-

klink», angeboten, welche allen InteressentInnen 

als Unterstützung zur Konzipierung ihrer Wettbe-

werbseingabe dient. Die Auswahl und Beurteilung 

der künstlerischen Projekte wird durch eine inter-

kantonale Jury von Fachspezialisten vorgenom-

men. In der Ausgestaltung der ca. zehnminütigen 

Darbietungen werden die Tänzer und Tänzerinnen 

von professionellen Fachkräften in unterschied-

lichster Weise unterstützt. Dies kann in Form von 

konkreten Anregungen hinsichtlich Choreogra-

phie, Dramaturgie oder Lichtkonzeption der Fall 

sein, auf jeden Fall aber werden die KünstlerInnen 

dazu angehalten, ihr eigenes Schaffen kritisch zu 

befragen. Die Gestaltung des eigentlichen Abend-

programms von tanzzug ist wiederum einzigartig, 

indem die Präsentation der Kurzstücke ergänzt 

wird durch den Gastauftritt einer national be-

kannten Profi truppe (dieses Jahr war beispiels-

weise das Cathy Sharp Dance Ensemble mit ihrer 

Jubiläumsproduktion «Short Cuts» eingeladen). In 

dieser Form hat sich tanzzug bereits zu einer über-

regional bekannten Plattform gemausert und zeigt 

seit Beginn ein attraktives Programm, welches sti-

listisch und inhaltlich grosse Abwechslung bietet. 

Mit der Chollerhalle hat es dafür einen Basisort ge-

wählt, der sich zudem als Tournee-Auftrittsort für 

zeitgenössische Tanzproduktionen in den letzten 

Jahren einen gewissen Namen gemacht hat. Na-

türlich fordert der Standort Zug spezielle Berück-

sichtigung, beispielsweise bei der Auswahl einer 

Gastkompanie, denn vieles, was vielleicht einem 

Zürcher Publikum vertraut ist, stellt für Teile der 

Zentralschweizer Zuschauerschaft noch Neuland 

dar. Die Leute nicht zu überfordern, sondern ihre 

Sehgewohnheiten an Neuartiges zu gewöhnen und 

sie immer wieder für Tanz begeistern zu können, 

darin liegt in den Augen von Projektleiterin Nicole 

Baumgartner eine grosse Herausforderung für die 

Organisation. Und ein weiterer Förderaspekt.

 Reduktion zur maximalen Präsenz Eine Frau 

sitzt während zehn Minuten relativ unbewegt auf 

einem Hocker in der Bühnenmitte und spricht Sät-

ze so ähnlich wie «Ich wäre gerne klitzeklein, da-

mit du mich in deine Tasche stecken und überall 

hin mitnehmen könntest» oder «Ich wäre gerne 

viel leichter». Die Frauenfi gur in «Frida» (Choreo-

graphie Mirjam Niederöst, verkörpert von Andrea 

Frei) ist der von physischem Leiden geplagten Ma-

lerin Frida Kahlo nachempfunden, und wie diese 

leidet die Tänzerin unter der Unmöglichkeit einer 

Befreiung von Begrenzung und Schmerz. In der 

konzentrierten Reduziertheit ihrer Bewegungen 

vollzieht sie eine Art Nicht-Tanz, bei dem die Mög-

lichkeit freien Ausdrucks als Sehnsuchtsmoment 

mitschwingt. 

 Mit dem Prinzip der Verdichtung gearbeitet hat 

auch Stefanie Grubenmann in ihrer Performance 

«sirene». Umgeben von Gefässen, die mit Wasser 

angefüllt sind, erzeugt die Tänzerin mit stimm-

lichen und körperlichen Mitteln Geräusche und 

Bilder, die den unterschiedlichen Qualitäten von 

Wasser nachspüren. Auf dem Klangteppich ihrer 

hellen Stimme vollzieht sie Wiederholungen von 

ritualhaften Gebärden, lässt Glasgesang erklingen, 

streift sie sich das Fell einer Wolfspfote über. Die 

Verbindung mit dem Element Wasser und mit der 

eigenen Naturhaftigkeit im weiteren Sinne wird in 

diesem schönen, sehr meditativen Kurzstück von 

der Künstlerin nicht nur äusserlich, sondern für 

den Zuschauer spürbar auch innerlich vollzogen.

 Zugerinnen nehmen Raum ein Im Gegensatz 

zu den beiden Zürcher Produktionen vernahmen 

sich die Beiträge der Zuger Teilnehmerinnen ex-

travertierter und körperlich ausgelassener.

 Pascale Sauteur und Dijana Vidovic haben 

sich in «Schwedische Gardinen» inhaltlich mit 

eher schwerem Geschütz beladen. Ihre Auseinan-

dersetzung mit dem Phänomen von Zwang und 

Gleichschaltung in der Gesellschaft hat aufgrund 

der Einspielungen von textorientierten Songs und 

gesprochene Passagen musicalhaften Charakter. 

Das Stück ist von beachtlicher Ausdrucksstärke 

und die beiden Tänzerinnen zeigen nicht nur eine 

schöne und präzis getanzte Bewegungsabläufe, 

sondern stellen zudem ihr schauspielerisches Ta-

lent unter Beweis. 

 Das Medium Video hat dieses Jahr einzig Eve-

line Talàlt benutzt. In ihrer Produktion «die wol-

kige» tanzt sie vor einer Wand, an welche vor-

beiziehende Wolken projiziert werden. Nach und 

nach werden Ausschnitte ihrer Choreographie als 

Schattenbilder an dieselbe Wand geworfen und 

überlagern sich so bildlich und zeitlich mit den Re-

gungen der Tänzerin auf der Bühne. Eine schöne, 

abstrakte Arbeit über die «wolkigen Qualitäten» 

des Körpers und die Flüchtigkeit von Bewegung.

TANZ

zeitgenössischer tanz ist 
auch in zug angesagt
Von Stefanie Herzberg Bild: Andrea Frei im Tanzstück ‚Frida‘ / Hanjörg Sahli

veranstaltungen



ensuite - kulturmagazin Nr. 60 | Dezember 078

zu können. Statt einer künstlerischen Diktatur wün-

schte Doris einen demokratisch funktionierenden lei-

tenden Rat. Dieser wurde 1928 schliesslich berufen. 

Nur ohne sie. 

 Mündige Gemeinschaft und künstlerische Ex-

zellenz In ihrer eigenen Companie, der Humphrey-

Weidman Group, konnte sie ihr doppeltes Ideal 

verwirklichen: eine reife Künstlergemeinschaft mit 

Mitspracherecht einerseits, künstlerische Exzellenz 

andererseits. Ihre Freundin und Gefährtin war Pia-

nistin und Managerin, Charles Weidman war Solist 

und Choreograph, José Limón stiess 1931 als Tänzer 

dazu. Sie bildeten eine Art Kibbuz und betrachteten 

sich als eine Familie, die bis zu sieben Mitglieder 

zählte. Einer stand für den andern ein, übernahm 

dessen Lehrstunden in Ausfallzeiten oder unterzog 

sich solidarisch dessen Heildiäten. Aus dem Lohn 

von Broadway-Shows erwarb Charles eine Farm, in 

der die Companie ihren Urlaub verbrachte. Die Bezie-

hungen untereinander waren wohl vielfältiger Natur. 

Diese wurde erst überschaubarer, als Doris sich an 

einen englischen Seemann, genauer Marineoffi zier, 

band. (Das Betätigungsfeld der «Kibbuz»-Familie 

erstreckte sich bald auch auf das Babysitting.) Noch 

überschaubarer wurde sie Jahre später, als José 

Charles die Companie verliess: Die Pianistin managte 

es, sich mit José Limón zu vermählen und ihn für die 

Companie wiederzugewinnen. 

 Stand die Gruppe über dem Individuum? Eine 

soziale Frage. Welchen Stellenwert ein Individuum 

in solch einer Gruppe hat, fand Doris entscheidend. 

Eine funktionierende Gemeinschaft um ihrer selbst 

willen fand sie unbefriedigend. So verwarf sie bev-

ormundende Ansprüche auf die Loyalität ihrer Mit-

glieder. Doris war sich des Widerspruchs in ihrer 

Forderung bewusst, wenn sie von den Künstlern und 

Tänzern verlangte, wahrhaft zu sich, kreativ zu sein 

und gleichzeitig die Gruppe zu spüren. Das Ziel war-

en mündige Tänzer. Sie förderte die schöpferische 

Fähigkeit jedes Einzelnen, auch wenn anschliessend 

Mitglieder der Companie sich selbständig machten. 

Individuum versus Gruppe und Masse war ein bren-

nendes Thema seit Beginn des 20. Jahrhunderts, als 

die zunehmende Industrialisierung und Vermassung 

der Städte dem Bedürfnis nach Selbstbestimmung 

jedes Einzelnen gegenüberstand. Die soziale Un-

gerechtigkeit verschärfte sich zur Zeit der grossen 

Depression, die Klasse der Arbeiter organisierte sich, 

und der Moderne Tanz blieb davon nicht unberührt. 

José erinnert sich an heiss geführte Diskussionen 

des Jahres 1936. Er habe Doris und Charles aufg-

efordert, ihr Talent in die Dienste der nahe bevorste-

henden und unausweichlichen Revolution zu stellen. 

Doch sie wiegelte anscheinend ab, ihre «Werke sind 

in erster Linie die der Kunst (…)  und mögen sich 

keiner Herrschaft, welcher Couleur auch immer, un-

terordnen.»

 Im Gegensatz zu Martha Graham, die ihre Be-

KULTUR-SERIE TEIL II

die anfänge des modern dance 
Von Kristina Soldati - Doris Humphrey und ihr Nachfolger José Limón

hintergrund

■ Doris Humphreys Reife «Komm mir nie wieder 

unter die Augen! Und ich mein es so!» Ted Shawn 

rannte in den Zwanzigern seiner Protegée Martha 

Graham hinterher, zum Taxi, und schmetterte dessen 

Tür so zu, dass die Scheibe zerbrach. So heisst es in 

einer Biographie Grahams aus den Fünzigern.

 Gleichzeitig versuchte auch die zweite Prote-

gierte der Denishawn (Ruth St. Denis’ & Ted Shawns 

Schule und Companie), Doris Humphrey, sich vom 

künstlerischen Ziehvater zu lösen. Nur: bloss kein 

Scherbenhaufen! Auch sie hatte das selbe Motiv, 

Denishawn machte zu viele künstlerische Zugeständ-

nisse an Hollywood und Broadway. Ein 

schwer verdaubarer Vorwurf für einen 

ehemaligen Pionier wie Ted Shawn.

 Doris Humphrey gründete 1922 

ihre eigene Companie, ohne sich 

ihren Lehr-, Assistenz- und Solo-

Verpfl ichtungen bei Denishawn zu 

entziehen. Jahrelang rang sie um 

bessere künstlerische Be-

dingungen, um 

loyal bleiben 

Bild: Archiv
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sorgnis um die Gesellschaft mit dem Solostück 

«Lamentation» (1928) kundtat, stürzte sich Doris 

mit Überzeugung und viel Genugtuung in die Grup-

penarbeit. Das sehr formale Stück, wenn auch mit 

dem konkreten Titel «Water Study» (1928), probiert 

aus, wie die Energie und Bewegungsphrase Einzelner 

in eine Gesamtbewegung der Gruppe nach und nach 

eingespeist werden kann, was eine neue Dynamik 

generiert. In «Water Study» kommen einige Tän-

zer von einer Bühnenseite wie Vorreiter einer an-

schwellenden Woge herein. Sie werden ab Bühnen-

mitte unter der nachrückenden «Wasser»oberfl äche 

(wohl unter den Füssen der Nachhut) wieder zurück-

gesogen (und gezogen). Um mit einem Atemholen 

von Neuem anzusetzen. Die Wiederholung bringt 

den fl auen und stetigen Wellengang. Auf diesen 

kommt von der gegenüberliegenden Bühnenseite 

ein ähnlich an- und abschwellender Wellengang zu. 

Die Steigerung auf beiden Seiten in je eine sich auf-

bäumende Woge kommt zustande, wenn die rhyth-

misch und räumlich verstreuten Bewegungsimpulse 

sich in der Bühnenmitte, der Spiegelachse, verdich-

ten, die Tänzer einzeln nicht mehr auszumachen 

sind. Die bereits an dieser Achse befi ndlichen Tänzer 

verzögern ihre Phrase, die hinzustossenden holen 

auf, so dass sie schliesslich unisono übermannshoch 

in einem Sprung emporschnellen. Zwei Wellen, die 

aneinander brechen. Wenn man bedenkt, dass nur 

das geräuschvolle Einatmen und das Aushauchen 

die Impulse liefern und die Phrasen begleiten (es 

gibt keine Musik), wird verständlich, welche Empfi nd-

lichkeit jeder Einzelne entwickeln musste, um den 

anderen und dessen Dynamik wahrzunehmen, in die 

er seine eigene einbringen musste. Es gab Tänzer, 

die diese Erfahrung so bereichernd fanden, dass sie 

dieses kurze Stück zu ihrer bevorzugten Choreogra-

phie erklärten. In anderen Stücken thematisiert Doris 

Humphrey das Verhältnis Individuum - Masse. Hier 

bildet es nur die Struktur und den formalen Aspekt. 

Das Stück ist nicht konkret ein Produkt der beiden 

Ideale Demokratie und schöpferische Qualität. Es 

liefert nicht den Beweis für die Vereinbarkeit beider 

im Schaffensprozess. Nicht im engen Sinne. Die über 

die selbstbestimmte Arbeitsgemeinschaft erreichte 

Qualität des Stückes, welche wiederum den Einzel-

nen bereichert, war indes ein Konzept, das aufging. 

Es bildet zudem ihre choreographische Handschrift. 

Und welche Handschrift ist für den Betrachter span-

nender zu entziffern: eine, deren Tänzer eine kom-

plexe Woge erwirken oder eine, deren Tänzer syn-

chron den Schritt des Vorder- und Nebenmanns in 

den Raum duplizieren?

 Weichenstellung für den Modernen Tanz Mün-

dig sollten nicht nur die Tänzer, sondern auch das 

Publikum werden. Zu Beginn interessierten sich 

nur skurrile Figuren und linke Intellektuelle New 

Yorks für den Modernen Tanz. Sollte eine breite 

Bevölkerung mit ihm bekannt werden, musste der 

Tanz auf Tournee. Das amerikanische Theatersys-

tem hat ohne Unterstützung der öffentlichen Hand 

auszukommen. Tourneen sind daher kostspielig und 

gehen auf eigenes Risiko. Dennoch forcierte Doris 

solche monatelangen Tourneen. Als Aufführungsort 

war der Campus beliebt - in Amerika sind Bühnen 

oft in Siedlungen auf dem Hochschulgelände zu fi n-

den -, wo bereitwillige Studenten beim Auf- und Ab-

bau den Tänzern, der «Familie», zur Hand waren. Um 

den neuen Tanz vor Ort den Leuten schmackhaft zu 

machen, lieferte Doris einem Campus zu der Vorstel-

lung eine Einführung nebst getanzten Werkauszügen 

gleich mit. Theoretische Hintergründe erörterten die 

Pioniere des Modernen Tanzes in einer öffentlichen 

Vorlesungsreihe, die der Tanzkritiker der «New York 

Times» organisierte. Da ging es aber nicht immer 

nur beschaulich zu. Solche Orte verkamen schnell 

zum Schauplatz des Kampfes zwischen Klassik und 

Moderne. Michael Fokine, der erste Choreograph 

des berühmten Ballets Russes, war immer dabei. Er 

setzte mit höhnischen Zwischenrufen dem Vortrag 

Mary Wigmans, einer emigrierten deutschen Aus-

druckstänzerin, zu. Als Martha Graham an die Reihe 

kam vorzutragen, und er sich derart hervortat, trat 

sie dicht an ihn heran und sprach laut und hörbar: 

«Sie sind nicht gekommen, um zu verstehen oder 

wenigstens zuzuschauen, sondern sich zu belusti-

gen. Ich wünschte, Sie gingen. Gehen Sie!» Und sie 

wartete, bis er ging. Die (ästhetische) Erziehung 

verbreitete sich aber auch über die Lehre. Von der 

ersten Stunde an unterrichteten die Begründer des 

neuen Tanzes an unterschiedlichsten Plätzen und 

nicht selten, aus fi nanzieller Not, auch Laien. Mit 

der Zeit aber kamen Tanzlehrer aus der Provinz und 

auch Tänzer der sich mehrenden Companien. Do-

ris konnte nun Kurse für Fortgeschrittene anbieten. 

Hier analysierte sie Ausschnitte ihrer Tänze und un-

terwies die Teilnehmer in Choreographie. Doris’ re-

fl ektierte Art wurde legendär. Die bei diesen Kursen 

gesammelte Erfahrung war der Grundstein für das 

Buch «Die Kunst, Tänze zu machen» (1959). Es ist 

durchzogen vom aufklärerischen Geist, der unbe-

dingt dieses (ach so verworrene!) Sujet verständlich 

machen will. Das Buch ist anschaulich gestaltet mit 

beigelieferten Zeichnungen und Übungsaufgaben 

und zugleich analytisch, die damals etablierte Ge-

stalttheorie wie auch Wahrnehmungspsychologie 

sich zunutzemachend. Gewollt oder ungewollt, der 

Einsatz Doris Humphreys in Theorie und Praxis 

diente letztlich der Verbreitung und Verbesserung 

des Modernen Tanzes.

 José Limón José hatte ein bewegtes und drama-

tisches Leben. Er war das erste von zwölf Kindern 

eines Musikdirektors und erlebte mit sieben die 

blutige Revolution in Mexiko. Sein Onkel wurde in 

Anwesenheit der Familie vor seinen Augen erschos- 

sen. Nachdem der Vater eingezogen wurde und 

jahrelang in der Armee diente, entschloss er sich zu 

emigrieren. Während der Zugfahrt nach Los Angeles 

wurde der junge José Zeuge einer Exekution, sein 

Geschwisterchen fi eberte auf der Reise und starb 

bald darauf. Er war 18 Jahre, nur die Hälfte der Ge-

schwister war noch am Leben, als in Los Angeles 

seine Mutter in Folge einer Schwangerschaft ver-

schied. Dem Vater sagte er: «Warum weinst Du? Du 

hast sie getötet, und Gott liess es zu.» Er lastete den 

Tod seinem Vater und der kirchlichen Doktrin an und 

verliess die Familie. Er studierte Malerei und folgte 

AUSBLICK TANZ

Ballet Béjart
■ Achtzig Jahre ist Béjart alt geworden und hat 

gerade sein neuestes Stück zu Jules Vernes «Le 

Tour du Monde en 80 Minutes» erarbeitet. Sein 

letztes. Wollen wir ihm huldigen, so können wir es 

in Kürze in Lausanne betrachten. Der klassisch 

ausgebildete Béjart hat seine choreographische 

Stimme mit Birgit Cullberg 1951 gefunden. Stim-

men werden mit dem Alter nicht unbedingt kräf-

tiger, aber sie verdienen für Stücke wie «Sacre 

du Printemps» (1959) und «Boléro» (1961), ge-

tanzt vom legendären Jorge Donne,  unseren 

Respekt. (kso)

Ort: Théâtre de Beaulieu Avenue Bergières, 

Lausanne Tel. 021 643 33 33 

www.theatredebeaulieu.ch 

Aufführung: 20.-23. & 26.-30.12., 20:00  h, Sa/So 

jeweils 18:00 h

Ecole-Atelier Rudra Béjart
■ Den 15. Jahrestag der Schule Béjarts gibt es 

«Prologue» und «Tchekov au bois dormant» zu 

sehen. Vierzig junge Tänzer aus aller Welt be-

kommen zwei Jahre die vielleicht vielseitigste 

Ausbildung, wobei Tanz nur die Basis bildet, um 

ihre eigene Sprache zu fi nden. Welch ein Zücker-

chen für die Studenten, vom Meister die Choreo-

graphie der Schulaufführung erstellt zu bekom-

men…(kso)

Ort: Théâtre de Beaulieu Avenue Bergières, 

Lausanne Tel. 021 643 33 33

Aufführung: 22.12., 15:00 h

 

Gilles Jobin: «Double Deux»
■ «Double Deux» ist eine Produktion des 

Schweizer Choreographen Gilles Jobin, der in 

Europa und Übersee seit Jahren in der Tanzsze-

ne bekannt ist. In «Double Deux» zeigen zwölf 

herausragende Tänzer einen faszinierenden 

Tanzmarathon, in dem die Energie zwischen In-

dividuum und Kollektiv ausgelotet wird. Span-

nende Begegungs- und Bewegungsmuster wer-

den im Wechselspiel von Körper und Geist, Trieb 

und Intellekt dem Publikum vor Augen geführt. 

Licht- und Klangkulisse untermalen die sich im-

mer aufs Neue formenden Körper der Tänzer. 

(mm)

 

Ort: Dampfzentrale Bern, Turbinensaal

Reservation: 031 310 05 45, 

www. dampfzentrale.ch

Aufführung: Samstag, 15. Dezember, 20:00 h

hintergrund





ensuite - kulturmagazin Nr. 60 | Dezember 07 11

hintergrund
seinen Boheme-Freunden. Als er den vielleicht be-

eindruckendsten Ausdruckstänzer der Zeit zu Ge-

sicht bekam, fühlte er sich zu neuem Leben erweckt. 

Er begann, ohne zu zögern, bei Charles Weidmann, 

einem Mitglied der besagten Künstlergemeinschaft, 

und Doris Humphrey zu studieren. Bald wurde er von 

ihr aufgenommen. Sein gewinnender Charme und 

überaus männliches Auftreten blieben bei Aufführun-

gen nicht unbemerkt. Er hatte sicher einen grossen 

Anteil am allgemeinen Erfolg. Zehn Jahre währte die 

Lebensgemeinschaft, unterbrochen nur vom Wehr-

dienst, dann suchte Limón nach einer anderen 

Zusammenarbeit. Mit vielversprechenden Choreo-

graphien wandte er sich an Doris, die ein zweistündi-

ges Stück über seine Heimat, Indios, Conquistadores 

und Revolucionarios auf eine halbe Stunde kürzte. 

Gestrafft erhielt es grossen Zuspruch. Die Presse 

rühmte im Namen von Intellektuellen und Nicht-Tän-

zern, dass «echte Männer» «echte Männerthemen» 

im Tanz behandeln. Meist zeugten seine Themen von 

sozialpolitischem Engagement, die Würde des Men-

schen hochhaltend und Missstände anprangernd. Als 

später, zur Zeit der verspielteren Postmoderne, ein-

mal ein Companiemitglied fragte: «Warum noch sich 

für Werte abmühen, ich meine, kümmert es die Leute 

überhaupt noch?» - da sammelte er sich, riss all seine 

Kräfte zusammen und antwortete: «Solange einer wie 

Nixon im Weissen Haus sitzt, solange bedarf es jeder 

Faser unseres Engagements.» Hatte nicht der ehema-

lige Limón-Solist und Gastchoreograph in Bern, Doug 

Varone, vorigen Monat im Interview auf den aktuellen 

Präsidenten verwiesen? Auf die Frage nach der Wie-

derentdeckung von Limón antwortete er: «So wie das 

Land die letzten zehn Jahre regiert wurde, entstand 

ein gemeinsames Anliegen: Die Choreographen wol-

len wieder etwas Bedeutungsvolles sagen, von einem 

sehr menschlichen Blickwinkel aus.»

 Zurück zu den Vierzigern. Über Jahre hielt 

das damals unübliche Betreuungsverhältnis zwi-

schen José und Doris vor. Dann institutionalisierte 

sich diese Beziehung, Limón gründete 1945 seine 

Companie und Doris wurde künstlerischer Direktor. 

«War sie ein kaltes Superhirn, das ihre Tänzer ma-

nipulierte?», fragten manche. Wahr ist, dass Limón 

künstlerisch reifer wurde und Auszeichnungen in 

Amerika sowie Anerkennungen auf seiner Europa-

Tournee ohne viel Verweis auf Doris entgegennahm. 

Doris zog sich daraufhin zurück. Mit der Zeit wurde 

sie zunehmend gebrechlich. Als sie an Krebs erkrank-

te, und José es erfuhr, war er innerhalb einer Woche 

zur Stelle. Und zwar samt Ehefrau in einer Wohnung 

nebenan. Doris empfi ng seine täglichen Besuche mit 

der alten Natürlichkeit. Am Tag ihres Todes notierte 

er bewundernd in sein Tagebuch: «Starke Leute fra-

gen nie nach Liebe, sondern geben sie.»

 Limón-Technik Die Limón-Technik wird wie die 

Graham-Technik heute noch an den berühmtesten 

der traditionsreichen Tanzschulen gelehrt: an der 

Juillard-School in New York, an der Folkwang-Schule 

in Essen, an der Rotterdamer Tanzakademie, an der 

Rambert-School in London. Was fi ndet man in der 

Technik wieder, so wie sie sich heute präsentiert? 

Ohne Zweifel hat Limón über die jahrzehntelange 

Führung seiner Companie seinen kraftvoll-virilen Stil 

weitergegeben. «Nicht genug», klagt Doug Varone. In 

der Limón-Technik fi ndet man heute ganze Phrasen 

und Abläufe aus Doris Humphreys Choreographien 

wieder, die ihre fl eissigen Tänzerinnen sorgfältig zu 

Blatt gebracht und veröffentlicht hatten. Ganz klar, 

das Prinzip des Fallens und Rückfederns ist tragend: 

Wenn der Ruhepol eines ausbalancierten Körpers, 

der aufrechte Stand etwa, bewegungstechnisch ein 

Tod genannt werden kann, so ist das Darniederliegen 

nach einem Fall ein ebensolcher. Doris machte aus 

dem Hin und Her dazwischen ein Bewegungsprin-

zip. Sie schwang sich oft in hohem Bogen aus dem 

balancierten Stand in einen Fall und sammelte aus 

der Landung wie ein Ball die Enegie zum Rückfe-

dern. Mit dieser Energie schnellte sie wieder in die 

Ausgangsstellung zurück. Analog zum Leben nannte 

sie das den «Bogen zwischen zwei Toden». So kam 

es, dass ein Solist Limóns (Lucas Hoving) nach vielen 

Jahren einen Tanz mit einer ehemaligen Doris-Hum-

phrey-Tänzerin machte und ausrufen konnte: «Ach 

was! Diese drops und rebounds  sehe ich zum ersten 

Mal!», und später, nämlich als Direktor der Rotter-

damer Akademie: «Ich erarbeite sie in meinem Un-

terricht, weil ich es damals sah. (…) Mit José spürte 

ich nie, dass es ein absolutes Pinzip war wie Grahams 

contractions.» 

Demnächst: Die Anfänge des Modern Dance Teil III: 

Merce Cunningham aus der Linie Martha Grahams

 —
 

  Z           hdk 
 —
Zürcher Hochschule der Künste
Zürcher Fachhochschule
 —
 —

informationstage 08
bachelor und master of arts
 —
BA Musik
Di, 8.1.08, 9:30 Uhr, Konzertsaal, Tössertobelstrasse 1, 8400 Winterthur
Do, 10.1.08, 13:30 Uhr, Gelber Saal, Florhofgasse 6, 8001 Zürich
 —
MA Musikpädagogik, MA Music Performance,  
MA Specialized Music Performance, MA Komposition/Theorie
Do, 10.1.08, 15:30 Uhr, Gelber Saal, Florhofgasse 6, 8001 Zürich
 —
BA Vermittlung von Kunst und Design,  
MA Art Education, MA Multimedia
Di, 8.1.08, 9:15 Uhr, Vortragssaal, Ausstellungsstrasse 60, 8005 Zürich
 —
BA Medien & Kunst 
Mi, 9.1.08, 10 Uhr, Vortragssaal, Ausstellungsstrasse 60, 8005 Zürich
 —
MA Fine Arts
Mi, 9.1.08, 14 Uhr, Vortragssaal, Ausstellungsstrasse 60, 8005 Zürich
 —
BA und MA Design
Do, 10.1.08, 9:30 und 17:30 Uhr, Vortragssaal,  
Ausstellungsstrasse 60, 8005 Zürich
 —
BA/MA Film, BA/MA Theater, Studiengang Bühnentanz 
Do, 10.1.08, 10 Uhr, Theater der Künste,  
Bühne A, Gessnerallee 9, 8001 Zürich 
—
Detailprogramm

www.zhdk.ch
Tel. +41 43 446 44 00

Alles was 
Kultur 

braucht: 
Dialog!

www.ensuite.ch

Die neuen Inseratetarife für ensuite Bern, ensuite Zürich und 
artensuite fi nden Sie auf unserer Webseite oder rufen Sie 
uns an: Telefon 031 318 60 50 - Wir beraten Sie gerne. 
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veranstaltungen

■ Sie bevölkern die Bühnen mit ihren Texten und 

Persönlichkeiten. Sie lassen sich vom Publikum 

nicht bloss höfl ich beklatschen, sondern gelegent-

lich auch ausbuhen oder mit begeisterten Schreien 

und Getrampel auf den Tribünenbrettern anfeuern. 

Sie heissen Simon Chen, Jürg Halter, Gabriel Vet-

ter, Etrit Hasler, Richi Küttel, Elsa Fitzgerald, Lara 

Stoll, Simon Libsig, Ato Meiler –  um nur einige Ex-

ponenten zu nennen. Und das sind erst die Slam-

poeten. Längst entdeckt, dass Spoken Word mehr 

ist als das blosse Vortragen eines geschriebenen 

Textes, haben zahlreiche weitere Textkünstler und 

Autoren. Etwa die Künstlergruppe index, die Lite-

rarisches nicht nur fürs Buch, sondern auch spe-

zifi sch zum Performen schafft. Etwa der Schau-

spieler und Autor Jens Nielsen mit seinen skur-

rilen und feinsinnigen Texten. Bühnen wie das 

Miller’s Studio und das Theater Winkelwiese ser-

vieren regelmässig Spoken-Word-Leckerbissen. 

Noch bis zum Jahresende gibt es im Theater am 

Hechtplatz jeden Montagabend Textperformance 

vom Feinsten: «Intellekt mich!» mit den hochkarä-

tigen Gastgebern Pedro Lenz, Andreas Thiel und 

Gabriel Vetter. 

 Wenn Martin Otzenbacher, Initiant des Labels 

:rubikon, über die Anfänge des Poetry Slams in der 

Schweiz in den 90er Jahren erzählt, dann schildert 

er Anlässe, die direkt einer Subkultur entsprangen: 

«Das Publikum bestand aus Kulturinsidern, Musi-

kern, Autoren und verträumten Studenten.» Von 

Bars, Cafés und Clubs in den USA der 80er Jahre 

hatte die Bewegung über Deutschland Einzug in 

der Schweiz gehalten. Heute pilgert ein breiteres 

kulturinteressiertes Publikum an die professionell 

vermarkteten Poetry Slams – seien dies die gros-

sen, regelmässigen stattfi ndenden Slams, seien es 

Nachwuchswettbewerbe für unter 20-Jährige oder 

internationale Showdowns, wo sich die Schweizer 

Slampoeten eine gute Position in der deutsch-

sprachigen Szene erkämpft haben. 

 In Zürich fi nden zahlreiche Poetry Slams statt, 

die durch ihren Wettkampfcharakter und das nie-

derschwellige «Mitmachen für alle» für Nervenkit-

zel sorgen. Was aber zeichnet die Zürcher Slamsze-

ne aus? Viele meinen, sie sei schwer wahrnehmbar. 

Gabriel Vetter, ein renommierter Ostschweizer 

Slampoet, behauptet sogar: «Zürichs Slamszene 

hebt sich vor allem darin ab, dass es sie nicht gibt. 

Im Gegensatz zu den kleineren Städten wie Frau-

enfeld, St. Gallen, Bern oder Schaffhausen gibt es 

in den grossen Ballungsgebieten wie Zürich oder 

Basel keine wirkliche Slamszene. In Zürich wächst 

mit Simon Chen, Dari Hunziker und Rea Regli 

langsam eine Szene heran.» Dies sei vor allem der 

Nachwuchsförderung durch U20-Workshops zu 

verdanken.

 Begeistert und gebannt von Spoken Word oder 

Slam Poetry sind wir in den Augenblicken, in de-

nen uns aufgeht: Diese Texte wurden für unsere 

Ohren geschrieben. Ganz in der Tradition des 

Geschichtenerzählens, der Griots, sind sie dafür 

bestimmt, von uns an diesem Abend, an diesem 

Ort aufgenommen zu werden. Oft geht nämlich 

vergessen, dass zu den Anfängen der Performan-

ce Poetry das Festhalten des Gesagten auf Papier 

oder auf Tonträgern zweitrangig war. Etwa für ei-

nige Akteure der Beat-Generation in den USA um 

1960 war das Aufführen der Texte von essentieller 

Bedeutung. Das wahnwitzige Gedicht «Howl» von 

Allen Ginsberg können wir eher erfassen, wenn es 

uns vorgetragen wird. 

 Verglichen mit den Beatpoeten sind die heuti-

gen Slampoeten, die wir auf Zürichs Bühnen 

sehen, geradezu zahm. Jenen war keine Droge 

fremd, und viele schrieben ihre Texte am liebsten 

im Rauschzustand nieder. Für ihre Nachfahren 

besteht die grösste Mutprobe darin, am Schluss 

des Abends einen grossen Schluck aus der Whis-

keyfl asche des Siegers zu nehmen. Redet sich mal 

einer in Rage und knallt zum Schluss seiner Per-

formance längelang auf die Bühne wie Ato Meiler 

bei seiner Hamlet-Performance, wirkt dies schon 

fast schockierend. Die Slampoeten von heute sind 

keine Aussenseiter mehr; sie wirken geerdet und 

trotzdem kühn: Sie trennen das Politische und das 

Poetische nicht mehr; sie kennen keine Scheu da-

Einige Poetry Slams und Spoken Word Anlässe 

in und um Zürich:

3./10./17.12., 20:00 h: Intellekt mich!, Theater am 

Hechtplatz, Zürich

13.12., 19:00 h: Student Slam Zürich, Leonhard-

str. 34, bQm Zürich

14.12., 20:15 h: Slam Poetry, Junges Müllerhaus, 

Bleicherain 7, Lenzburg

18.12., 19:00 h: Slam it Poetry Slam, MAIERs, 

Albisriederstr. 16, Zürich

22.12., 20:30 h: 14. Poetry Slam im Schiffbau, 

Schiffbaustr. 6, Zürich

30.12., 19:00 h: Poetry Slam & Bucovina Club, 

X-TRA, Limmatstr. 118, Zürich

2008, Datum noch unbekannt: Poetry Slam im 

Kraftfeld, Winterthur

Einige Websites zum Thema Poetry Slam:

www.poetryslam.ch – Schweizer Poetry Slam 

Szene, regional ausgerichtet

www.story.ch («dichtungsring») – Plattform für 

einige bekannte Schweizer Dichter / Slampoeten 

www.slam-it.ch – Offene Community mit Forum

www.rubikon.ch – Hauptsächlich Werbeplattform 

für die Poetry Slams im Schiffbau

www.menschenversand.ch – Der gesunde Men-

schenversand, verlegt auch CDs von Bühnen-

poeten

BÜHNE / LITERATUR

das geschleuderte wort 
erobert zürichs bühnen
Von Sabine Gysi – Poetry Slam und Spoken Word in Zürich. Bild: Lisa Roth, Solarplexus. Es zeigt Ato Meiler bei einem Poetry Slam.

vor, ihre Inspirationen in verschiedenen Genres zu 

holen und diese gekonnt unverschämt zu mischen. 

Sich weder einordnen noch durch Vorbilder er-

drücken zu lassen. Um es mit Simon Chens Worten 

zu sagen: «Slam Poetry ist […] noch zu jung, um in 

einer Tradition zu stehen.»

 An dieser Stelle werden in den nächsten Ausga-

ben einzelne Poetry Slams, Spoken-Word-Anlässe 

und ihre Exponenten unter die Lupe genommen.
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■ Luxuslabels setzten auf Prominenz, denn Pro-

minenz bietet Orientierung und verkauft sich im-

mer, wenigstens sechs Monate lang. Dann ist der 

Hype-Effekt abgenutzt und ein neues Gesicht 

muss her. 

 Wer kennt sie nicht, die nostalgischen Plakate 

aus den Anfängen der Werbung. Adrette Haus-

frauen empfehlen uns lächelnd Paidol für den 

besten Kuchen oder Penaten für den empfi ndlich-

sten Babypo. Wer sonst, wenn nicht Hausfrauen, 

waren die glaubwürdigsten Werbeträgerinnen für 

solche Produkte? Weil sie sich täglich damit be-

schäftigten, waren sie Expertinnen und deshalb 

kompetente Ratgeberinnen. Diese Realität inte-

ressiert heute nicht mehr. Längst setzt die  Wer-

beindustrie nicht mehr auf Werbeträger, die als 

Fachleute aus ihrem Erfahrungsfundus zur po-

tenziellen Konsumenten sprechen, sondern auf 

Persönlichkeiten, die als Vorbilder gelten, die Sehn-

süchte und Träume verkörpern und zu Stilikonen 

werden.  Waren das bis in den 90er Jahren die Su-

permodels,  haben auch diese idealen Geschöpfe 

heute keine Chance mehr, einen Werbevertrag 

mit Luxuslabels oder Kosmetikkonzernen an Land 

zu ziehen. Diese unerreichbar entrückten Wesen 

sind keine Projektionsfl ächen mehr für die Werbe-

industrie. An ihre Stelle sind griffi gere Personen, 

realere Geschöpfe mit Ecken und Kanten getreten. 

Persönlichkeiten aus dem Show- und Sportbusi-

ness haben die Funktion übernommen, die früher 

Prinzessinnen und Ritter innehatten. Ihnen soll 

das gemeine Volk nacheifern, um einen Abglanz 

von ihrem Glamour einzufangen. Celebrity-Dres-

sing heisst das Schlagwort in der Welt jener La-

bels, die nicht ihr Produkt, sondern ihr Logo oder 

ihren Schriftzug verkaufen an Leute, die nicht 

ein Kleid von Louis Vuitton oder ein Parfum von 

Chanel wollen, sondern das Kleid  von Scarlett Jo-

hansson oder das Parfum von Keira Knightley. In 

diesen Modehäusern ist der Job desjenigen, der 

die persönlichen Kontakte zu den Stars aus dem 

Showbusiness oder der Welt des Sports unterhält, 

der wichtigste nach dem des Designers. 

 Dass die Werbeträger zuweilen mit dem zu 

bewerbenden Produkt schwer assoziierbar sind, 

scheint nicht von Belang zu sein. Es muss niemand 

wirklich glauben, dass Martina Hinggis mit einer 

Waschmaschine der Verzinkerei Zug wäscht, dass 

Michail Gorbatschow mit Louis-Vuitton-Gepäck un-

terwegs ist und George Clooney  Nespresso zuliebe  

dem Teetrinken abgeschworen hat.  Es reicht, dass 

diese Stars den «Must Have»-Refl ex auslösen bei 

denen, die sich gerne im Dunstkreis ihres Idols auf-

halten würden und praktisch ungesehen ja sagen 

zu den Produkten seiner angeblichen Wahl.  Eine 

Erklärung für dieses Phänomen könnte etwa sein, 

dass Promis Orientierung bieten in einer Zeit sich 

aufl ösender traditioneller Werte wie Familie oder 

Religion. Doch auch diese Orientierung ist nur von 

kurzer Dauer. Durch die Masse der Medien und 

die schnelle Kommuniktion ist ein Image schnell 

abgenutzt und ein neues muss her. Nur bei Estée 

Lauder sieht man das anders. Ihr Testimonial ist 

seit Jahren Carolyn Murphy, die als einziges Model 

ihren Millionenvertrag nicht an eine Schauspiele-

rin hat abtreten müssen.  

LIFESTYLE

code: celebrity–dressing
Von Sonja Hugentobler-Zurfl üh  Bild: Beispiel Chanel-Werbung mit Schauspielerin Keira Knightley / Klein
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■ Der internationalen Designszene läuft es gut. 

Woher kommen aber neue Branchenteilnehmer? 

Wo liegen gar ihre Hindernisse? Die «Blickfang» 

fand zum elften Mal statt in Zürich. 

 Qualität, Ästhetik, Originalität - solche Bonmots 

werden mit Kleider, Schmuck und Möbel assozi-

iert. Tatsächlich sind z. B. Bauernschränke, die auf 

Antiquitätsmärkten Städter-Herzen höher schla-

gen lassen, Schweizer Erzeugnisse. Nostalgische 

Möbel stehen auf langen Bestelllisten, seit Mes-

sen in Wien und Zürich Zeichen setzen. In Öster-

reichs Hauptstadt boomen folkloristische Elemente, 

Spitzenkleider und Bettlerschmuck sind «in». Wer 

tatsächlich regionale Produkte feilbietet, darüber 

wissen wenige Bescheid. Hiesige Hersteller, Zu-

lieferer, Techniker und Kleinunternehmer kennen 

wenige. Um solche Defi zite abzudecken, wurde die 

«Blickfang» 1996 als Angebot-Nachfrage-Plattform 

gegründet. Viele neue Aussteller, die vom 23. bis 

25. November im Zürcher Kongresshaus weilten, 

interessierten sich speziell für eines: Wo bleibt die 

Kundschaft? 

 Neue Errungenschaften Für die Messe melde-

ten sich 220 Aussteller dieses Jahr, ein Drittel mehr 

als 2006. Die spartenübergreifenden Segmente 

waren auf mehreren Stockwerken verteilt: iPod-DJs, 

Hutmacher, junge Vasen-Giesser, Häkelspezialisten, 

Schreiner. Die «Blickfang»-Veranstalterin grup-

pierte diese Segmente bewusst um verschiedene 

Ecken, so auch unterschiedliche Nationalitäten. Der 

ausländische Aussteller-Anteil betrug 25 Prozent, 

die Besucherzahlen lagen bei rund 18‘000 Eintrit-

ten. Schweizer Newcomer fi elen durch solche Mo-

delle auf: Monofaktor.ch mit einem platzsparenden 

Stahltisch; heimlifeiss.ch mit Schurwollteppichen, 

die Parkettböden imitieren. Filigrane Schmuck-

unikate (die Gewinner, siehe unten) von Sascha 

Loren, Zürich, oder barock-artige Stoffe von u. a. 

der Schweizerischen Textilfachschule waren zu be-

gutachten. Besonders glänzende und exquisit wol-

lene Textilien fi elen auf.

 Internationale Hindernisse «Wir möchten in 

den Markt, wissen aber nicht wie die Schweizer 

agieren», verlautbarten originelle Hutmacher aus 

Berlin. Zussa, die den Film «Martin Luther» und 

Yoko Ono mitausstattete, hätte illustre Hüte für all 

die Dietrichs der Welt, nur wagen Schweizerinnen 

solche Hüte nicht zu kaufen. Trotz Messerabatt gin-

gen wenig Kleidungsstücke über den Ladentisch. Im 

Kongresshaus suchten auch viele Aussteller mögli-

che Handelspartner. Hiesige Interessenten würden 

unter sich bleiben, meinten doch Neuaussteller. Die 

Österreicher und Australier jedenfalls gaben sich 

Mühe, ihre Produkte als Innovationen vorzustel-

len. In Australien sind aus ökologischen Gründen 

Plastikeinkaufstaschen nicht mehr erlaubt. Den-

noch, Designspezialisten scheinen ihr Marketing zu 

beherrschen. Bekanntere Platzhalter unterhielten 

sie sich über regionale Vorteile wie kürzere Liefer-

zeiten, originale Bestandteile, nicht zuletzt über das 

Prestige der Branche.

 Allgemein erkundigt, sprachen Aussteller über 

zwei Nachteile: Transportkosten und Zolltaxen. 

Wenn Unternehmen ins Ausland investieren, be-

rechnen sie bis 25 Prozent Taxen auf den Herstel-

lungs-Preis. «Trotzdem sehen wir Potenzial in der 

Schweiz», beteuert ein Möbellieferant für Tiere, 

dessen Designs notabene aus Karton sind. 

 Auch wenn es also immer noch verschie-

dene Handicaps gibt, Exponenten der Zürcher 

«Blickfang»-Messe möchten langsam ihre Spitzen-

produkte über Landesgrenzen hinaus anbieten. 

Vielleicht müssten sie sich zusammentun! Betref-

fend der Designforschung und Entwicklung müs-

sten wir uns nur an unseren Vorfahren orientieren – 

denn gehaltvolle Folklore ist im Kommen.

 Die «Blickfang»-Gewinner Zusammen mit 

einer Fluggesellschaft und einer Zeitschrift für Ar-

chitektur verlieh die «Blickfang» auch dieses Jahr 

einen Designpreis. Folgende Teilnehmer gewannen: 

Bronze für die Modedesignerin Daphné Ineichen, 

Silber für das Schmuckdesign-Trio Juliette Keller, 

Suzanne Nabulon und Philipp Thüler von Essor, und 

Gold für den Schmuckdesigner André Schweiger aus 

Zug.  André Schweiger ist aufgefallen wegen seines 

camoufl age-artigen Schmucks, der an Masken oder 

Käferarten erinnert. Die Juroren bewerteten nicht 

nur eine ausgezeichnete Idee, sondern auch deren 

Umsetzung, den Auftritt vor Ort und die Positio-

nierung im Markt. 

LIFESTYLE

aussichten nach der «blickfang»-messe
Von Miky Merz Bilder: Schmuck von Alexandra Bart, Regal von Maude / zVg.
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■ Im November feierte die Swiss Jazz School (SJS) 

ihr 40-Jahr-Jubiläum. Die Berner Jazzschule ist 

eine der ältesten Institutionen ihrer Art in Europa. 

Die 59-jährige amerikanische Jazzgesangslehrerin 

Sandy Patton unterrichtet dort seit über vierzehn 

Jahren. Im Gespräch äussert sie sich über ihre 

Lehrmethoden, ihren künstlerischen Werdegang 

und die Unterschiede zwischen europäischem und 

amerikanischem Jazz.

 Die Swiss Jazz School (SJS) feiert zurzeit ihr 

40-jähriges Bestehen. Sie unterrichten an dieser 

Schule seit 1993. Sind Sie stolz darauf, Teil dieser 

Ausbildungsstätte zu sein?

 Ja, sehr sogar. Es ist die zweitälteste Jazzschule 

Europas. Mir wurde gesagt, sie sei die älteste, aber 

sie ist nur die zweitälteste. Die älteste europäis-

che Jazzschule ist in Graz. An der Bewahrung des 

Jazz beteiligt zu sein, ist für mich eine Ehre und 

eine grosse Freude. Es ist einfach wunderbar, einige 

Leute zu kennen, die an der Gründung der Schule 

beteiligt waren und zu sehen wie sich diese im Laufe 

der Jahre entwickelt hat. Ich sehe mich als festen 

Bestanteil dieser Schule.

 Sie sind Gesangslehrerin in der professionel-

len Abteilung der SJS. Hatten Sie viele Schüler, 

die es zu bekannten Jazzvokalisten gebracht 

haben?

 Viele unserer Studenten sind in der Szene aktiv, 

wie zum Beispiel Myriam Nydegger, Joy Frempong 

oder Myria-Simona Poffet. Es gibt viele Studenten, 

die sich einen Namen gemacht haben. Sängerinnen 

wie Nadja Stoller zum Beispiel oder Musiker wie Co-

lin Vallon oder Nicolas Perrin. Es ist deshalb gut zu 

wissen, dass ich ein klein wenig zu deren Karrieren 

habe beitragen können. Als ich hier anfi ng, initiierte 

ich einen Workshop namens «New Dimensions», weil 

die Studenten damals noch keinen Zugang zu Eng-

lisch-, Bewegungs- oder Theaterschulungskursen 

hatten. «New Dimensions» hatte ich konzipiert, um 

diese Dinge zu fördern. Wir haben ferner folgende 

Produktionen realisiert: Die erste hiess «Broadway 

My Way», dann machten wir «Motown Goes Jazzy», 

«The Music of Rogers and Heart», «A Jazz Anthol-

ogy» und «Trilogy Plus». Das Spektrum reichte von 

Spiritual bis Jazz und Hip-Hop, wie etwa bei «The 

Music of the Wiz», die Michael-Jackson-Version von 

«Der Zauberer von Oz». Die letzte Produktion hiess 

«Around the World in 80 Minutes». Wir besuchten 

dabei verschiedene Länder in unseren «Singers 

Nights». Diese Reihe dauerte etwa sechs Jahre 

und es entwickelte sich daraus eine kleine Szene im 

Musig Bistrot. Es läuft also einiges bei uns.

 Was gefällt Ihnen besonders am Jazzunter-

richt?

 Es gefällt mir, dass es Leute gibt, die sich die 

Jazzmusik zu eigen machen wollen, besonders die 

Sänger, weil es so viel Poesie sowohl in der Musik 

selbst als auch in den Songtexten gibt. Dass es also 

Studenten gibt, die all dies bereitwillig annehmen 

wollen, gibt mir ein sehr gutes Gefühl, denn in den 

Vereinigten Staaten rennen die Leute oft den Trends 

hinterher, sie wollen das historisch Gewachsene 

nicht aufrechterhalten. Darum denke ich manchmal, 

dass es hier in Europa mehr Unterstützung gibt für 

Jazz als in den USA, wo es den Leuten nur darum 

geht, was gerade hip ist. 

 Jazz ist eine der freiesten Kunstformen über-

haupt, denn es gibt fast keine Grenzen für die 

freie Improvisation und Interpretation. Weshalb 

benötigen aufstrebende Musiker eine Schule, um 

sich den Jazz anzueignen?

 Nun, sie müssen erst einmal die theoretischen 

Grundlagen der Musik kennen. Das ist bei jeder 

Musikform so, die man sich aneignen will. Man muss 

erst die Sprache des Jazz beherrschen. Es ist nicht 

bloss deshalb wichtig eine Schule zu haben, um 

diese Sprache den Studenten beizubringen, sondern 

auch um ihnen zu helfen, andere Wissensgebiete zu 

erschliessen. Nur so bekommt man das Selbstver-

trauen und die notwendige Hartnäckigkeit, um die 

Ausbildung auch zu beenden, denn der Wettbewerb 

ist hart. 

 Wie lange dauert die Ausbildung in der Regel?

 Nun, zurzeit ändert sich alles wegen der Bo-

logna-Reform. Bisher dauerte es vier Jahre bis man 

das Diplom hatte, doch jetzt benötigt man drei Jah-

re für den Bachelor- und vier Jahre für den Master-

Abschluss.

 Es gibt eine Menge Jazzmusiker, welche die 

Jazzschulen meiden, weil sie es bevorzugen, ihre 

Kunst auf der «Strasse» und in den Clubs zu zei-

gen. Steht eine Schule wie die SJS nicht im Wi-

derspruch zur Philosophie des Jazz an sich?

 Nein, weil wir sehr viele Veranstaltungsorte den 

Jazzstudenten bereitstellen. Nur das zählt. Deshalb 

brauchen Sie keine Strassenmusiker zu sein. Wir ha-

ben die «Singers Nights», die Workshop-Konzerte 

am Montagabend und die Jam-Sessions. Wir stellen 

Plattformen bereit für weitere Produktionen und 

bieten den Studenten eine Menge Möglichkeiten an, 

um öffentlich aufzutreten. Manchmal gibt es mehr 

Jazz in Bern als in New York. Man kann Jazz jeden 

Abend hören in Bern, an manchen Abenden sogar 

zweimal. Da ist einmal der Marians Jazzroom, der 

Montag im Bierhübeli, die Mahogany Hall, dann das 

Musig Bistrot und das Sous-Soul usw. usf. In Bern 

gibt es daher jede Menge Möglichkeiten für Jazzstu-

denten. Ich denke, dass Studium und Clubauftritte 

miteinander vereinbar sind, womit man das Beste 

von beiden Welten vereinen kann.

 Dann ist also die Vernetzung mit den Veran-

staltern sehr eng?

 Ja, die ist sehr gut. Doch viele Studenten wol-

len nicht nur auftreten, sie wollen in ihrem Studium 

auch lernen wie man arrangiert und komponiert.

 Wie viel Gebühren bezahlt ein Student der SJS 

für ein Studiensemester?

 Nun, ich bin mir nicht ganz sicher, aber ich den-

ke, dass es sehr billig ist im Vergleich zu Amerika. 

(Lacht) Ich denke, sie bezahlen zwischen 500 und 

700 Franken pro Semester. Das ist unerhört wenig. 

Vor einigen Wochen war ich in Salzburg, wo man mir 

erzählte, dass man dort pro Semester nur 350 Euro 

bezahlt. In den Vereinigten Staaten ist das ganz an-

ders. Um dort an der Universität studieren zu kön-

nen, muss man ein Darlehen aufnehmen, wenn man 

nicht reich ist. Und dieses muss man nach Beendi-

gung des Studiums dann zurückbezahlen. Manchmal 

gibt es zwar auch andere Ausbildungsförderungen 

und Stipendien, doch davon gibt es nicht gerade 

viel. Dies ist eine Schande, denn dadurch vergrös-

sert sich die Bresche zwischen den Vermögenden 

und jenen, die nichts haben.

 Dann erhalten also viele Studenten der SJS 

Stipendien?

 Viele erhalten auch Stipendien und ich hoffe, 

dass sie wissen, wie glücklich sie sich schätzen dür-

fen. (Lacht)

 Die SJS hat den Ruf, eine traditionelle Bebop-

Schule zu sein. Wie sehen Sie das?

 Ich denke, dass dies bis zu einem gewissen Grad 

zutrifft. Doch ich denke auch, dass dies notwendig 

ist, denn wenn man die Tradition nicht kennt... Man 

muss die Geschichte des Jazz kennen, um die Zu-

kunft gestalten zu können. Jene Leute, die öffentlich 

auftreten und frei improvisieren wollen, müssen zu-

erst die Innenseite des Jazz kennen. Unsere Schule 

hat vielen Studenten ein breites Fundament mit auf 

den Weg gegeben, um sich auf allen Gebieten des 

Jazz zu behaupten. Sie verfügen über die wichtigen 

Grundlagen, vermittelt durch einen gut ausgebilde-

ten Lehrkörper.

 Worin besteht Ihr Hauptaugenmerk beim Un-

terricht? Passen Sie Ihre Lehrmethoden den indi-

viduellen Bedürfnissen der Studenten an?

 Dies ist eine sehr gute Frage, denn die wird nie 

gestellt. Das Singen ist eine sehr persönliche An-

gelegenheit. Ich habe eine Vorschlagsliste verschie-

JAZZ

sandy patton: «jeder jazzsong ist für 
mich ein kleines theaterstück»
Interview von Antonio Suárez Varela
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dener Repertoires, die abhängig ist vom jeweiligen 

Semester der Absolventen. Jedem Studenten gebe 

ich sogenannte «Designer-Lektionen», denn jeder 

Student bedarf verschiedener Dinge auf den un-

terschiedlichen Stufen der Ausbildung. Man muss 

ziemlich fl exibel sein. Die Gesangstechnik ist das 

Wichtigste. Man muss wissen, wie man atmen muss. 

Doch jeder Student singt und interpretiert einen 

Song anders. Im Unterschied zu den Instrumenta-

listen muss ein Vokalist in erster Linie Liedtexte vor-

tragen. Wichtig ist auch die Phrasierung der Song-

texte. Es gibt so viele Dinge, die man beachten muss, 

deshalb müssen die Lehrmethoden den momen-

tanen Bedürfnissen der Studenten angepasst 

werden. Das alles macht meine Arbeitsweise aus.

 Arbeiten Sie vorwiegend mit Jazzstandards 

oder auch mit Eigenkompositionen?

 Beides, sowohl Standards wie eigene Lieder. Ich 

helfe den Studenten beim Songtexten oder korri-

giere ihre Entwürfe. Doch am Anfang arbeiten wir 

immer mit Standards.

 Welches Repertoire ist momentan am belieb-

testen bei den Studenten?

 Das ist schwer zu sagen, denn dies hängt davon 

ab, in welchem Semester sie sich gerade befi nden. 

Aber viele mögen zurzeit das Repertoire von Inter-

preten wie Michael Bublé und Kurt Elling, die einige 

sehr interessante Arrangements gemacht haben 

von alten Standards. Viele singen «Blame It On 

My Youth» oder Bebop. Der Rahmen ist sehr weit 

gesteckt. Es gibt eigentliche keine Favoriten. Vor 

einigen Jahren wollten viele «Panonica» singen, 

weil Carmen McRae damals gerade eine CD heraus-

brachte mit Songs von Thelonious Monk. Die Liste 

der beliebtesten Songs ändert sich ständig.

 Und welche Komponisten sind besonders be-

liebt?

 Nun, bei den Komponisten sind es vor allem An-

tonio Carlos Jobim und Ivan Lins. Die sind immer 

sehr wichtig. Dann natürlich auch Duke Ellington, 

Thelonious Monk und Charles Mingus, wenn es um 

die Basics des Jazz geht, und Ella Fitzgerald sowie 

Sarah Vaughan für den Gesang. Neuerdings gibt es 

da viele neue Sängerinnen wie Jane Monheit. Eine 

Sängerin, die ich besonders mag, ist Tierney Sutton, 

die ist ziemlich gut.

 Wie eng ist eigentlich das Arbeitsverhältnis 

zwischen den verschiedenen Lehrern der SJS? 

Treffen sie sich untereinander regelmässig, um 

sich auszutauschen?

Ja, von Zeit zu Zeit. Bei mir ist es so, dass das Ver-

hältnis zwischen meinen Studenten und mir sehr 

eng ist.

 Gibt es keinen Terminplan für Lehrersit-

zungen?

 Doch, manchmal schon. Wir haben im Dezember 

wieder ein Meeting. Zurzeit sind wir daran, unsere 

Projekte für Januar aufzugleisen. Es ist ständig et-

was los bei uns.

 Verfolgen Sie auch interdisziplinäre Projekte 

mit anderen Lehrern?

 Oh ja, soeben ist gerade meine neue CD er-

schienen. Sie heisst «Painting Jazz» und entstand 

in Zusammenarbeit mit meinem Lehrerkollegen und 

Bassisten Thomas Dürst. Wir führen dieses Semes-

ter gemeinsam einen Workshop mit zwei Bassisten 

und vier Sängern. Es gibt also durchaus Team- und 

Gruppenarbeiten, die zurzeit laufen.

 Sie leben in Bern seit 1992. Was mögen Sie an 

dieser Stadt?

 Ich mag Bern, weil es so klein ist. Man kommt 

praktisch überall zu Fuss hin. Und das Leben ist 

einfach. Sobald man jemanden kennengelernt hat, 

kennt man sich, wie zum Beispiel den Taxifahrer 

oder den Kioskverkäufer. Obwohl Bern eine grosse 

Stadt ist, mag ich dieses typische Kleinstadtambi-

ente sehr.

 Kehren Sie hin und wieder auch in die Hei-

mat?

 In der Regel fl iege ich ein- oder zweimal im Jahr 

in die USA. Ich hatte im Mai zwei Konzerte und blieb 

ein paar Tage in New York. Das reicht mir. (Lacht) 

 Vermissen Sie das Leben in den Staaten denn 

nicht?

 Nein, ich vermisse es nicht. Ich habe Satelliten-

fernsehen. Ich empfange alle englischsprachigen 

Kanäle, wenn mir danach ist.

 Sie lebten auch eine Zeitlang in Frankreich, 

bevor Sie in die Schweiz kamen. Welche Engage-

ments hatten Sie eigentlich in Paris und an der 

französischen Riviera?

 Ich trat auf in einigen Clubs und Festivals in Nizza 

und andernorts. Beim Jazzfestival in Marseille traten 

wir als Vorgruppe von Wayne Shorter auf. Dann 

spielten wir auch in einigen Clubs an der Côte d’Azur. 

Und in Paris trat ich im Hotel Meridian auf. Mit 28 

Jahren war ich zum ersten Mal in Europa, damals 

noch mit dem Lionel Hampton Orchestra. In fünf 

Wochen hatten wir 31 Shows in sechs verschiedenen 

Ländern. Auch am Berner Jazz Festival war ich da-

mals im Jahr 1977. Ich habe noch Bilder von mir aus 

jener Zeit, unter anderem eines in der Drahtseilbahn 

beim Marzili. Ich hätte damals nie gedacht, dass ich 

einmal hier leben würde. Das ist schon merkwürdig.

 Sie sind eine sehr versierte afroamerikani-

sche Jazzsängerin und kennen den Jazz sowohl 

dies- wie jenseits des Atlantiks. Wo sehen Sie 

die grössten Unterschiede zwischen Europa und 

Nordamerika?

 Nun, ich denke die Sprache kann ein Problem 

sein, denn viele europäische Vokalisten schaffen 

es oft nicht, die Sprache zu verinnerlichen, ob-

schon sie meist die Aussprache beherrschen. Dies 

ist aber wichtig, um Emotionen auszudrücken, die 

in der Poesie des Songs enthalten sind. Manchmal 

fehlt ein wenig das Feeling. Deshalb habe ich einen 

Kurs entwickelt, um den Leuten zu helfen. Es gibt 

Länder, wo die Leute etwas zurückhaltender sind als 

in anderen. Für die Zukunft ist es wichtig, dass die 

Studenten den emotionalen Aspekt der Sprache und 

die Songtexte besser zu erfassen lernen. Vielfach 

sind sie nicht gewillt, ihre Gefühle mit den Händen 

auszudrücken. Das ärgert mich ungemein! (Lacht) 

Sie lassen ihre Hände hier (streckt ihre Arme steif 

nach unten) oder halten den Mikrofonständer, was 

natürlich völlig unnötig ist. Deshalb ist es wichtig, 

die Fähigkeit zu erlangen, sich zu öffnen und echte 

Emotionen zu zeigen. Jeder Song ist für mich ein 

kleines Theaterstück. Und wenn man wirklich das 

ausstrahlt, was man singt, dann wird es das Publi-

kum spüren. 

 Und auf einer allgemeinen Ebene? Wo sehen 

Sie die grössten Unterschiede zwischen Europa 

und Amerika im Jazz? Viele Musiker sagen ja, 

dass man in Europa etwas innovativer ist als in 

den USA... Sehen Sie das auch so? 

 Ich denke nicht, dass man hier viel innovativer 

ist. Es ist einfach so, dass der europäische Jazz den 

emotionalen Aspekt der Musik oft nur ungenügend 

erfasst, unabhängig davon, ob es sich nun um gesun-

genen oder instrumentellen Jazz handelt. Europäer 

haben das Bedürfnis, sich den Jazz anzueignen und 

was Eigenes daraus zu machen, was ich sehr gut 

fi nde, denn so wird der amerikanische Jazz perpetu-

iert. Doch man kann das eine ohne das andere nicht 

haben.

 Finden Sie, dass es dem europäischen Jazz an 

Emotionalität mangelt?

 Ich denke nicht, dass es ihm daran mangelt. Be-

nutzen Sie dieses Wort nicht! (Lacht) Vermutlich 

eher, dass er nicht jenen Grad der Offenheit erreicht 

hat, der notwendig ist, um offen die emotionalen 

Bindungen zum Repertoire auszudrücken, ob es 

sich nun um Jazz mit oder ohne Gesang handelt. 

Es muss sich nicht notwendigerweise um ein gesun-

genes Stück handeln.

 Sie sind nicht nur Jazzlehrerin, sondern auch 

Künstlerin. Sie haben mit einer ganzen Reihe 

von sehr renommierten Jazzmusikern zusam-

mengearbeitet. Sie haben gesagt, dass die Zeit 

mit Lionel Hampton für Sie gleichzeitig eine Art 

Jazz-, Entertainment- und Lebensschule war. 

Waren diese drei Jahre entscheidend für Ihre 

weitere künstlerische Entwicklung?

 Oh ja, absolut. Daraus ergaben sich nicht nur 

neue Chancen für mich. Ich gelangte auch an einen 

Punkt, wo ich mich hinterfragen musste, um dafür 

zu sorgen, dass ich an das gelangen konnte, was ich 

noch brauchte, um besser zu werden. Diese Zeit hat 

mir neue Lebensformen und neue Kulturen näherge-

bracht. Es war aufregend zu sehen, wie das Geschäft 

auf diesem Level läuft, denn es war ein sehr hoher 

Level. Für mich waren es Lehrjahre.  

 Wann war diese Tour genau?

 Von 1976 bis 1979. Und damals war Frankie Dun-

lop der Schlagzeuger. Er war bereits bei Thelonious 

Monk Drummer. Auch der Saxophonist René McLean 

und Curtis Fuller waren damals in der Band. 

 War diese Zeit für Sie der Karrierestart?

 Ich sang schon früher, doch in jener Zeit gelang 

mir der Durchbruch.

 Was für Musik machten Sie, als Sie noch san-

gen für «Face of the Earth» und anschliessend 

für die eigene Band Spirit? War es Vocal Jazz?

 Nein, es war eher ein Mix zwischen Vocal Jazz 

und R‘n‘B, in gewisser Weise eine Art poppiger 

Smooth Jazz, obwohl es diese Bezeichnung damals 

für diesen Musikstil noch nicht gab. 

 Erzählen Sie mehr über diese Zeit!
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 Als ich an der Howard University studierte, war 

es die Zeit von Sängern wie Donny Hathaway und 

anderer interessanter Leute. Wir waren zu viert in 

der Gruppe und hatten einen Generalmusikdirek-

tor und jemanden, der uns die Harmonik beibrachte 

und solche Dinge. Wir hatten einige interessante 

Konzerte, unter anderem waren wir einmal die Vor-

band von The Supremes in Boston. Dann war ich bei 

einer anderen Gruppe namens Faith Hope Charity, 

die produziert wurde vom berühmten Produzenten 

Van McCoy, der übrigens den grossen Discohit «The 

Hustle» geschrieben hatte. Wir waren eine R‘n‘B-

Gruppe. Erst später als ich in Washington D. C. lebte, 

gründete ich die Gruppe Spirit. 

 Wie erlebten Sie Ihre Kindheit und Jugend-

jahre? Sie wuchsen ja in einer sehr musikalischen 

Familie auf...

 Mein Grossvater war ein Trompeter und Schlag-

zeuger. Dann wurde er neunfacher Familienvater 

und musste einen zusätzlichen Job annehmen. 

Von diesen neun Kindern wurde einer Konzertpia-

nist, ein anderer spielte Trompete und ein weiterer, 

mein Schwiegeronkel, spielte Bass. Meine Mutter 

sang gelegentlich in der Big Band meines Onkels. 

Das Haus war stets von Musik durchdrungen, von 

Klassik über Jazz zu Gospel und Pop. Ich hatte eine 

wundervolle Kindheit. In der Schule wurden auch 

einige kleinere Theaterstücke, Musicals und Talent-

shows organisiert. Als ich noch in der Highschool 

war, wurde eine meiner Cousinen Mitglied der Mo-

town-Gruppe The Marvelettes. Wir gingen oft nach 

Detroit, um uns den Motown-Sound von Leuten wie 

Stevie Wonder und Marvin Gaye anzuhören. Deshalb 

war der Weg zu einer Karriere als Sängerin für mich 

praktisch vorgegeben.

 Waren Sie ein Kind der amerikanischen Bürg-

errechtsbewegung?

 Ja. Meine Schwester Gwen lebte in jener Zeit in 

Montgomery, Alabama. Sie beteiligte sich an der Be-

wegung.

 Wie beteiligte sie sich?

 Sie beteiligte sich als Mitglied des SNCC (Student 

Non-violent Coordinating Committee) als Protestler-

in und Organisatorin. Sie organisierte die National 

Association of Black Students, welche Entschädi-

gungszahlungen erhielt von der National Students 

Association. Hier ergibt sich ein interessanter Bezug 

zum Jazz, denn während der Zeit der Segregation 

in den Vereinigten Staaten war die Jazzbühne einer 

jener Orte, wo Weisse und Schwarze zusammenfan-

den. Jazzmusik war schon immer eine integrierende 

Kraft. Sie führte die Menschen unterschiedlicher 

Hautfarbe zusammen. Manchmal bin ich etwas be-

sorgt, denn in Europa ist der Jazz eher eine exklu-

sive Angelegenheit. Viele Leute sind sehr stark dem 

Konkurrenzdenken verhaftet. Wir müssen vorsichtig 

sein, denn Jazz ist eine Musik, die integriert und 

nicht ausgrenzt.

 Dann denken Sie also, dass der Jazz in Europa 

ins Elitäre tendiert?

 Ich denke fast, dass die Gefahr droht, dass er sich 

in diese Richtung entwickelt. Wir müssen aufpas-

sen.

 Sind Sie der Ansicht, dass der Jazz die 

weisse und schwarze Kultur in Amerika zusam-

menführte?

 In der weissen Kultur war der Jazz einzigartig 

und vorherrschend zugleich. Als Weisse beschlos-

sen, ein Teil davon zu sein, wurden sie von den 

Schwarzen mit offenen Armen empfangen. In den 

USA kopierten damals viele weisse Musiker Aufnah-

men von schwarzen Musikern für ein exklusiv weiss-

es Publikum. Damals wurde munter draufl os kopiert! 

Elvis Presley kopierte Otis Blackwell und die Blues 

Brothers um John Belusci und Dan Aykroyd waren 

nichts anderes als eine Kopie von Sam & Dave. 

 War dieses Kopieren im Jazz nicht so vor-

herrschend wie in der Popmusik?

 Ich denke, dass Jazzer eine andere Mentalität 

haben. Die Jazzmusik ist auf einer theoretisch so 

hohen Ebene, dass man sich als Musiker sehr fest 

anstrengen muss. Jazz ist komplexer als Popmusik, 

deshalb war es beim Jazz nicht so wie etwa beim 

Rock ‘n‘ Roll oder Rhythm and Blues.

 Dann waren die Jazzer generell etwas of-

fengeistiger?

 Oh ja, absolut, in jeder Lebensbeziehung. Sie 

waren echte Bohemiens. (Lacht) So wie Jack Ke-

rouac und diese Leute.

 Hören Sie sich auch andere Musik an ausser 

Jazz?

 Ich mag die klassische Musik.

 Und die Popmusik?

 Nun, nur manchmal. Gewisse Dinge mag ich an 

der Popmusik, doch ich bin kein Mensch, der den 

ganzen Tag Radio hört. Ich mache das nicht.

 Sie traten in der Schweiz bereits zweimal in 

einer Gospelgrossformation als Sängerin auf. 

Viele Sänger, gerade auch in den USA, schwören 

auf ihre Gospelwurzeln, weil sie dadurch den Weg 

zu einer Sängerkarriere gefunden haben. Weshalb 

ist Gospel für eine Gesangskarriere oft so wich-

tig?

 Nun, ich denke nicht, dass es so wichtig ist für 

eine Jazzsängerkarriere. Für mich war es das 

nicht. Als ich Gospel sang, wollte ich etwas Neues 

ausprobieren. Es sollte eine Herausforderung sein. 

Am Gospel interessiert mich, mich emotional einer 

Musik ganz hingeben zu können, denn ich spüre 

diese Musik ganz stark. Als ich klein war, schlich ich 

mich bis zur Baptistenkirche, um mir diese Musik 

anzuhören, denn da gibt es so viele starke Gefühle. 

Mein Antrieb bestand darin, dieses Feeling zu haben. 

In Europa hingegen ist es aber eher geläufi g, dass 

Rocksänger Jazzsänger werden wollen. Das macht 

mich einfach irre! Wenn Leute wie beispielsweise 

Rickie Lee Jones, die wirklich eine komplette Rock-

sängerin ist, das Gefühl haben, ihre Bestätigung 

darin fi nden zu können, einen Titel wie «Lush Life» 

zu interpretieren. Denn sie macht es nicht wirklich 

gut. Solche Dinge regen mich auf. Oder wenn Leute 

wie Phil Collins oder die Rolling Stones entscheiden, 

eine Sinatra-Show mit einer Big Band zu machen. 

Entschuldigung, aber das ist einfach zu viel des 

Guten...

 ... oder Sänger wie Rod Steward…

 ... oder Rod Steward, genau. Wir Jazzmusiker 

befi nden uns in einem ständigen und immerwähren-

den Kampf. Wenn man etwas für den Jazz tun 

möchte, dann sollte man einem Jazzkünstler helfen. 

Jazz verfügt über eine ganz eigene Lebensphiloso-

phie, Denk- und Lebensart. Deshalb ärgern mich 

solche Dinge ein wenig. (Lacht) Doch der Gospelge-

sang war für mich eine ganz natürliche Erweiterung 

meiner Interessen.

 Ich danke Ihnen sehr für dieses anregende 

Gespräch, Frau Patton.

 Ich habe zu danken.

■ Sandy Patton wurde am 8. März 1948 in De-

troit geboren. Sie wuchs in einer kinderreichen 

und sehr musikalischen Familie auf. Ihr Grossvater 

Frank Gray war ein bekannter Trompeter in den 

1920er und 1930er Jahren und ihr Onkel Benjamin 

Gray ein international bekannter Konzertpianist. 

Auch viele weitere Familienmitglieder waren ak-

tive Musiker. Patton begann noch während des 

Jazzgesangsstudiums an der Howard University in 

Washington D. C. eine professionelle Karriere als 

Sängerin in R’n’B-Gruppen wie Face of the Earth 

und Faith Hope Charity, bevor sie Mitte der sie-

bziger Jahre ihre eigene Gruppe Spirit gründete. 

Nach ersten Erfolgen in der Clubszene der Stadt, 

wurde sie Mitglied des Lionel Hampton Orchestra, 

mit welchem sie in den folgenden drei Jahren du-

rch Europa und Amerika tourte. Danach zog Patton 

nach Miami, wo sie zu zahlreichen Engagements in 

der Jazzszene und im Showbusiness kam. In den 

Endsiebzigern und frühen Achtzigern trat Pat-

ton an der Seite von Jazzgrössen auf wie Dizzy 

Gillespie, Jaco Pastorius, Mark Murphy, Paquito 

D’Rivera, Jimmy Woode, Al Grey, Junior Mance, 

Benny Bailey, Joe Haider, Buddy Tate, Scott Ham-

ilton, Paul Kuhn oder Cab Calloway. Nach diversen 

Engagements als Workshopleiterin in Europa, zog 

sie nach Marseille. 1992 kam sie in die Schweiz 

und begann ihre Arbeit als Gesangslehrerin an 

der SJS. Seither hat sie sieben Jazz- und Theater-

shows im Rahmen ihrer Workshop-Reihe «New Di-

mensions» produziert und sich in der Berner und 

Schweizer Szene einen Namen gemacht. Zurzeit 

tritt sie auf im Rahmen ihrer Konzeptshow «Sandy 

Loves Sammy», eine Hommage an den 1990 ver-

storbenen Multiinstrumentalisten und Schauspie-

ler Sammy Davis Jr. Ausserdem vertreibt sie ihre 

neue CD «Painting Jazz», die sie gemeinsam mit 

dem Bassisten Thomas Dürst aufgenommen hat.

CD: Sandy Patton, «Painting Jazz» 

(Sandstone / BFG Enterprises)

Info: www.sandypatton.com 

musik
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■ So manch einer versucht, sich im Verlauf seines 

Lebens zu verändern – man sucht, um wieder 

zu fi nden. Solche Phasen können im Geheimen 

oder ganz offen ausgelebt werden. Was vor fün-

fzig Jahren noch unvorstellbar war, ist im neuen 

Jahrtausend Alltag. Man wechselt Partner, 

Persönlichkeit, Arbeit – abwechselnd in Phasen 

aus Sein und Schein. Man lässt alles Erbaute in 

sich zusammenfallen und beginnt erneut, sein 

Leben auf einem Fundament aus trockenem Laub 

aufzubauen. Ausdrucksmittel gibt es hierzu ver-

schiedene: Männer halten anscheinend gerne den 

Wechsel der Liebhaberin mit schwarzem Filzstift 

auf fremden WC-Wänden fest – natürlich im Bei-

sein von Artgenossen. Manche Manager suchen 

kurzweilige Abwechslung bei Dirnen – kann auch 

aufschlussreich sein. Wiederum andere bevorzu-

gen den Gang zum Seelenarzt – gehört doch heute 

fast schon zum guten Ton. Der moderne Mensch 

ist kompliziert, schwer durchschaubar und äuss-

erst beziehungsunfähig, und dies in sämtlichen 

Bereichen. Da kann es schon vorkommen, dass 

Künstler zu Metzgern, Musiker zu Hausmännern 

oder DJs zu Singer/Songwritern konvertieren.

 Nicht jedem glückt die Überfahrt ans neue 

Ufer so inspiriert wie Fin Greenall aus Brighton. 

Aber schauen wir erst einmal zurück: 1997 macht 

Greenall das Unterlabel N-Tone (spezialisiert auf 

elektronische Musik) von Ninja Tune auf sich und 

sein Projekt EVA aufmerksam. Im Jahr 1997 er-

scheinen dort zwei EPs unter dem Pseudonym 

Fink namens «Finkfunk» und «Front Side Blunt 

Side». 2001 folgt das Soloalbum «Fresh Produce». 

Bei Label-Kollegen wie Coldcut und Amon Tobin 

geschätzt, wird die Platte von der Fachpresse als 

profi l- und innovationslos verrissen. Es folgen 

sechs siddhartische Jahre: Fink reist als DJ um 

die Welt, verliert zunehmend den Spass am Plat-

tenaufl egen und wendet sich seiner alten Passion 

zu: der akustischen Gitarre. 

 2006 erscheint das Singer/Songwriter-Album 

«Biscuits For Breakfast». Als einziger Singer/

Songwriter auf dem Ninja-Tune-Label gesellt sich 

Fink zu einer neuen Generation von Musikern, die 

sich wieder den akustischen Instrumenten zu-

wenden: José Gonzales, Bright Eyes oder Patrick 

Watson, um nur einige zu nennen. Zum festen 

Bestandteil gehört seine Band mit Bassist Guy 

Whittaker und Drummer Tim Thornton. Satte Am-

bientklänge (Overloops und Elektroorgel) werden 

von gezupften Gitarrenklängen, zurückhaltenden 

Schlagzeugbeats und Greenalls bluesiger Stimme 

begleitet. Strassenlyrik trifft auf Poesie und Gitar-

renromantik, mit einem Hauch urbaner Musikkul-

tur. Seine Stimme knattert, ein andermal nuschelt 

Fink dem Hörer fast unverständlich etwas ins Ohr 

– und wenn man Glück hat, bittet er einen sanft um 

Aufmerksamkeit – charmant in britischer Manier.

 Im diesem Oktober erscheint schon nach einem 

Jahr «Verschnaufpause» oder besser gesagt des 

«kreativen Drangs» das neue Album «Distance 

And Time». Die Rezeptur bleibt erkennbar und 

nahe am Vorgänger «Biscuits For Breakfast». Im 

Vordergrund die akustische Klampfe, auf elek-

tronischen Schnick-Schnack wurde weitgehend 

verzichtet. Und wenn man Promotion erhält von 

einer der weltweit führenden Kreditkarten (Mas-

terCard), steht man in der Absatzschlange wohl 

nicht mehr an letzter Stelle. Seine erste Single-

Auskoppelung «This Is The Thing» hört man im 

neuen Werbespot dieses Kreditkartenanbieters, 

vorerst allerdings nur in Grossbritannien. Produ-

ziert wurde das Album mit Hilfe von Andy Barlow 

(Lamb). Eine Passage aus dem Song «This Is The 

Thing»: «And the things that keep us apart, keep 

me alive. And the things that keep me alive, keep 

me alone». Zeit und Veränderung verschwimmen 

seit Menschengedenken ineinander, der Ur-Puls 

der Verletzbarkeit schlägt jedoch unmerklich noch 

immer an derselben Stelle. Zeit, einen Moment 

stillzustehen und zuzuhören, was Fin Greenall zu 

erzählen hat.

Fink (Ninja Tune) kommt nach Zürich ins moods – 

15. Dezember 2007.

POP- / ROCKMUSIK

spagat zwischen zwei 
welten geglückt
Von Caroline Ritz Bild: zVg.
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■ Nach dem Vorspann wird als erstes eine Totale 

eingeblendet mit Blick auf die Brooklyn-Brücke und 

im Hintergrund der Stadtbezirk Manhattan mit sei-

nen Wolkenkratzern. Die Szenerie wird akustisch 

untermalt mit dem dumpfen Lärm des Frühmorgen-

verkehrs eines normalen Arbeitstages. Dann folgt 

ein Schnitt und die Kamera schwenkt aus der Hub-

schrauberperspektive entlang der doppeltrassigen 

Verrazano-Hochseilbrücke über das südwestlichste 

Viertel Brooklyns: Bay Ridge. Im Hintergrund hört 

man das laute Quietschen des Fahrgestells einer 

Strassenbahn. Erneut Schnitt. An der Kamera braust 

eine der silberfarbenen Hochbahnen New Yorks 

vorbei. Der Name «John Travolta» wird in grossen, 

roten Majuskeln eingeblendet. Gleichzeitig startet 

die Musik; ein treibender Backbeat und eine groo-

vende Basslinie setzen ein. Schnell erkennt man den 

Discosong «Stayin’ Alive» von den Bee Gees. Jetzt, 

nach über einer Minute, sieht man zum ersten Mal 

den Hauptdarsteller des Films, das heisst eigentlich 

zuerst seine dunkelroten Halbschuhe. Dann kommt 

die grossartige, tonangebende Eröffnungsszene 

des Films: Der Protagonist schreitet munter wip-

pend und synchron zum Takt der Musik den Gehweg 

der 86th Street in Brooklyn hinab. Es ist der grosse 

Auftritt der Hauptfi gur, die man von da an bis zum 

Schluss des Films in praktisch jeder Einstellung zu 

sehen bekommt: Anthony Manero.

 «Staying alive on Saturday night» - Ein Film 

als Auslöser der weltweiten Discowelle «Saturday 

Night Fever» ist einer der erfolgreichsten Tanzfi lme 

aller Zeiten. Kommerziell war er in vielerlei Hinsicht 

bahnbrechend. Bereits einige Monate vor der ersten 

Vorführung in den Kinosälen wurden einige Singles 

der Bee Gees veröffentlicht, um später die Kinokas-

sen klingeln zu lassen. Die Promotionsstrategie des 

Produzenten Robert Stigwood zahlte sich millionen-

fach aus und war eines der frühesten Beispiele er-

folgreichen Crossmedia-Marketings. Zusammen mit 

dem Verkauf des Filmsoundtracks generierte die 

Low-Budget-Produktion umgerechnet auf den heu-

tigen Nennwert mehr Umsatz als der Blockbuster-

Krösus «Titanic». Der Kultfi lm war nicht der einzige 

Discofi lm der siebziger Jahre, doch im Unterschied 

zu anderen Kinostreifen desselben Genres ist er 

auch nach dreissig Jahren noch sehenswert und ak-

tuell wie eh und je.

 Der damals 23-jährige John Travolta schlüpfte 

in die für ihn massgeschneiderte Rolle des 19-jäh-

rigen Tony Manero, der bei seinen Eltern wohnt, 

tagsüber als Verkäufer in einer Farbwarenhandlung 

arbeitet und samstags in die Disco geht, um den All-

tagssorgen und Familienproblemen für eine Weile 

zu entfl iehen. Der Film wurde vor Ort in Brooklyn 

gedreht, was das Drehen gelegentlich erschwerte, 

denn am Set kreuzten manchmal bis zu Tausenden 

von Schaulustigen auf, um Travolta zu sehen, der 

damals schon ein bekanntes Fernsehgesicht war. Ei-

nige Drehs wurden deshalb in die Nacht oder frühen 

Morgenstunden verlegt. Schon nur die erste Szene 

war für damalige Verhältnisse schwierig fi lmisch 

umzusetzen. Die Taktfrequenz der Gehschritte mus-

ste unbedingt synchron sein mit dem Rhythmus der 

Musik. Damit Travolta im Gleichschritt lief, wurde die 

Demoversion des Songs am Set gespielt. Auch in al-

len anderen Szenen mit Tanzmusik wurde diese live 

am Set abgespielt. Die nachträgliche Synchronisie-

rung in stereo war ein hartes Stück Arbeit.

 «He is the greatest dancer» - Der Held der 

Tanzfl äche Den zweiten grossen Auftritt hat John 

Travolta als Tony Manero in jener Szene, als er das 

erste Mal mit seiner Clique die Diskothek «2001 

Odyssey» betritt. Immer schön im Takt zu Walter 

Murphys «A Fifth Of Beethoven» schreitet er voran, 

hinter ihm seine Kumpels. In der Disco angekom-

men, wird ihm Platz gemacht. Die übrigen Discobe-

sucher stehen Spalier; Küsschen hier, Handschlag 

dort. Während er an seiner Zigarette zieht und 

seinen Weg durch die Menge bahnt, starren ihn alle 

ehrfurchtsvoll und anerkennend an. Jetzt wird klar, 

er ist der «König der Tanzfl äche». 

 Im Zentrum des Films steht nur auf den ersten 

Blick, wie bei so vielen anderen Tanzfi lmen, die ro-

mantische Beziehung zwischen zwei Tanzpartnern, 

denn dieser Haupterzählstrang verblasst beinahe 

vor dem Hintergrund der reichhaltigen Nebenhand-

lungen, die dem Film eine so realistische und sozial-

KULTUR & GESELLSCHAFT

and the beat goes on and on...   
Von Antonio Suárez Varela - Am 7. Dezember jährt sich zum dreissigsten Mal die Premiere des 

Kinokultfi lmes «Saturday Night Fever» mit John Travolta in der Hauptrolle. Bild: Der junge John Travolta / zVg.
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kritische Note verleihen. Der Reiz in der Beziehung 

der beiden Hauptdarsteller besteht in deren charak-

terlichen Gegensätzlichkeit. Eingebettet in dieser 

kleinen Welt eines Arbeiterviertels, das geprägt ist 

von zerrütteten Familienverhältnissen, Gangriva-

litäten und ethnischen Spannungen, übernimmt 

Tony Manero die Verhaltensmuster der Leute aus 

der Nachbarschaft. Wohlwissen um seinen Nimbus 

als Discokönig kann er es sich erlauben, sein Macho-

gehabe auf die Spitze zu treiben und sich über die 

Frauen lustig zu machen, die ihm zu Füssen liegen 

und alles für einen Kuss oder einen Tanz mit ihm tun 

würden. 

 Doch Tony Manero sucht sich ausgerechnet 

eine berufl ich emanzipierte und selbstsichere Frau 

als Tanzpartnerin aus, um am Tanzwettbewerb des 

Clubs teilzunehmen. Sein Starringpartner Stepha-

nie Mangano (Karen Lynn Gorney) hat es drüben in 

Manhatten geschafft. Sie arbeitet in einer Public-Re-

lations-Firma, wo sie gedenkt, Karriere zu machen. 

Das ungleiche Paar übt für den grossen Tanzwett-

bewerb mit 500 Dollar Preisgeld, dessen Ausgang 

dem weiteren Handlungsverlauf eine tragische Wen-

de gibt. Der Dance Contest ist der Höhepunkt des 

Films. Im Film sind drei Auftritte zu sehen. Als erstes 

betritt ein afroamerikanisches Tanzpaar die Bühne 

und tanzt zu Kool & The Gangs «Open Sesame». Es 

wird aber von einem Teil des Publikums mit rassi-

stischen Buhrufen eingedeckt. Dann kommt die eher 

laue Darbietung der Protagonisten in weisser Tanz-

kleidung, die zu «More Than A Woman» von den Bee 

Gees tanzen. Der Song wurde absichtlich gewählt, 

damit Travolta gegenüber dem nächsten Paar klar 

abfällt, Paar Nr. 15, María Hector & César Rodríguez, 

die zu einem der besseren Discosongs tanzen, «K-

Jee» von M.F.S.B. Die feurigen Puertoricaner legen 

die beste Tanzperformance hin, werden aber trotz-

dem nur zweite, weil die Jury den Lokalmatadoren 

Tony Manero um jeden Preis gewinnen lassen will. 

Der durchschaut die Parteilichkeit des Verdikts, und 

übergibt als Mann von Ehre den Pokal samt Preis-

geld den verdutzten Zweitplatzierten. Angewidert 

von seinen Freunden, haut er mit Stephanie ab und 

erkennt zum ersten Mal die Ausweglosigkeit seiner 

Situation.

 «Disco inferno» - Heisse Beats, extravagante 

Klamotten und sexuelle Libertinage John Travol-

ta arbeitete während insgesamt neun Monaten an 

der Tanzchoreographie und machte gleichzeitig eine 

Diät, bei der er über acht Kilo abnahm. Das Outfi t 

der Discogänger der Endsiebziger war geprägt 

von engen Polyesterhemden mit weitem Kragen, 

Schlaghosen und Plateauschuhen. Trotzdem waren 

alle Kleider im Film von der Stange, keines wurde 

extra massgefertigt, denn das knappe Budget liess 

dies nicht zu. Als Travolta merkte, was er sportlich 

leisten musste, bekam er Angst und wollte sich 

drücken. Nach den Takes auf der Tanzfl äche war er 

tropfnass. Er hatte jeweils zwei identische Anzüge. 

Während er den zweiten mit Schweiss durchtränkte, 

wurde der erste wieder trockengefönt. Was so luftig-

leicht aussieht in der Solotanzeinlage Travoltas in 

der Disco zum Beat von «You Should Be Dancin’», 

war in Tat und Wahrheit harte Knochenarbeit. Für 

alle Tanzszenen in der Disco wurden Statisten aus 

Brooklyn gecastet. Man verzichtete absichtlich auf 

professionelle Tänzer. Die teuerste Anschaffung 

war mit 15‘000 Dollars der Leuchtplattenboden in 

der Disco, der eigens für den Film eingebaut wurde. 

Stilbildend wurde der Einsatz von Trockeneis auf der 

Tanzfl äche, wie er zu sehen ist in der Schlusseinstel-

lung der ersten Disconacht, wo die Partyleute einen 

Line Dance zu «Night Fever» tanzen. Aus dramatur-

gischen Gründen eingesetzt, gehörte das Trocken-

eis bald zum üblichen Inventar von Clubs und Disko-

theken weltweit. 

 Neben Drogen gehörte auch die sexuelle Liber-

tinage zu den Wesensmerkmalen der Subkultur der 

Siebziger. Im Film wird der Sex ausnahmslos in un-

vorteilhaftem Licht dargestellt. Er fi ndet in der Re-

gel auf dem Rücksitz des Autos statt. Double J (Paul 

Pape) fragt seine «Braut» erst nach dem Sex nach 

deren Namen, während draussen Joey (Joseph Cali) 

neben dem Wagen darauf wartet, sich endlich selber 

mit seiner Flamme auf der hinteren Sitzreihe breit 

zu machen. Viel Mut erforderte auch die Inszenie-

rung der Gangbang-Szene, auf die der Produzent 

Robert Stigwood aber bestand. «Saturday Night 

Fever» ist ausserdem einer der ersten Kinofi lme, 

in dem der ordinäre Begriff «Blow Job» vorkommt. 

Diese Auswüchse der Promiskuität des New Yorker 

Nachtlebens stehen wiederum in krassem Gegen-

satz zur verhältnismässig keuschen Schlussszene, 

in der Stephanie und Tony ihre Freundschaft statt 

mit einer wilden Bettszene mit einem simplen Hand-

schlag besiegeln.

 Die Geschichte von «Saturday Night Fever» ba-

siert auf einem essayistischen Feuilletonartikel des 

irischen Autors und Musikjournalisten Nik Cohn, der 

für die Juniausgabe des «New York Magazine» 1976 

einen Erlebnisbericht schrieb mit dem Titel «Tribal 

Rites of the New Saturday Night». Für seinen Bei-

trag beobachtete er das suburbane Nachtleben 

Brooklyns, wobei viele der darin karikierten Charak-

tere zum Teil eins zu eins im endgültigen Drehbuch 

übernommen wurden. Der Produzent Stigwood 

erkannte das Potenzial der Story und sicherte sich 

die Filmrechte am Text. Der Drehbuchautor Norman 

Wexler adaptierte die Geschichte und entwarf einen 

der genialsten Plots der jüngeren Filmgeschichte. 

Die Sprache war direkt aus dem Leben gegriffen. 

Auf «Political Correctness» wurde keine Rücksicht 

genommen. Der anfänglich angeheuerte Regisseur 

John G. Avildsen («Rocky») wollte das Drehbuch 

wegen der teils deftigen Dialoge umschreiben las-

sen, worauf Stigwood in feuerte. An seiner Stelle 

übernahm John Badham das Szepter, der Wexlers 

Drehbuch schliesslich originalgetreu inszenierte. 

Stigwood wollte keine Kompromisse. So gelangten 

letztlich jene vulgären Ausdrücke und Fluchworte 

auf die Filmtonspur, welche das Establishment Hol-

lywoods in bares Entsetzen versetzte.

 «The Italian style» - Fluchen und schlagen 

auf Italienisch Gerade das Filmscript und einige 

originelle Inszenierungen erhielten grosses Lob von 

den Filmkritikern. Die Handlung war eingebettet in 

das Arbeitermilieu der unteren Mittelschicht italie-

nischer Einwanderer der zweiten und dritten Gene-

ration. Sehr viele Rollen wurden von Italoamerika-

nern verkörpert. Mit den in Szene gesetzten Postern 

von Sylvester Stallone und Al Pacino wird auf die 

seinerzeit berühmtesten italoamerikanischen Hol-

lywood-Darsteller angespielt. Der Film war auch in 

Italien ein grosser Erfolg und erzeugte geradezu 

eine Welle von italienischen Discofi lmen mit Titeln 

wie «John Travolto... Da Un Insolito Destino» (1979). 

Und etwas später sollte das europäische Subgenre 

des Italodisco folgen.

 John Travolta selbst ist ein Sprössling eines 

irisch-italienischen Elternhauses. Seine heraus-

ragende schauspielerische Leistung, die ihm eine 

Oscar-Nominierung einbrachte, ist auf sein tiefes 

Rollenverständnis zurückzuführen. Man bekommt 

den Eindruck, dass er Tony Manero nicht nur spielt, 

sondern ihn real verkörpert. Besonders stark ist er 

in jenen Einstellungen, in denen er ohne Dialog al-

lein mit seiner Mimik seinen inneren Gemütszustand 

zu erkennen gibt.

 Eine der witzigsten Szenen ist jene am Esstisch 

der Eltern. Sie zeigt ungeschminkt die ungehobelte 

und unzimperliche Art und Weise wie die Eltern un-

tereinander und mit den Kindern umgehen. Die gan-

ze materielle Misere der katholischen Familie kommt 

in dieser Szene zum Ausdruck. Der Vater (Val Biso-

glio), ein Bauarbeiter, ist seit über einem halben Jahr 

arbeitslos und will trotzdem nicht, dass seine Frau 

(Julie Bovasso) einen Job annimmt. Die erzkatho-

lische Mutter ihrerseits bekreuzigt sich vor dem Bild 

ihres Mustersohnes Frank Junior (Martin Shakar), 

der zwar auf dem Weg zur Priesterweihe ist, diese 

Berufung aber letztlich aufgibt und damit das See-

lenheil der gesamten Familie aufs Spiel setzt. Tony 

ist der Nichtsnutz der Familie. Er bekommt von sei-

nem Vater nur Häme und Spott, als er ihm erzählt, 

dass er eine magere Lohnerhöhung von vier Dollar 

bekommen hat. Seine einzige Bestätigung fi ndet der 

Protagonist abseits von Familie und Arbeit auf der 

Tanzfl äche. 

 In jener Esstischszene also kommt es zu einem 

kuriosen Schlagabtausch von fünf aufeinanderfol-

genden Schlägen, die von seltener Komik ist. Sie 

ist in ihrer Umsetzung repräsentativ für den italie-

nischen «Touch» des Films. Doch auch im Verhal-

tensmuster der Jugendgang, deren Anführer Tony 

Manero ist, sind einige Beispiele dieser Italianität 

auszumachen. So fällt beispielsweise in zwei Szenen 

das Fluchwort «stu cazz» (kurz für «questo cazzo»), 

was so viel heisst wie «scheiss drauf» und von einer 

typischen Handbewegung begleitet wird (eine ab-

schätzige Geste mit dem Handrücken von der Kehle 

über das Kinn hinaus). Auch sonst wimmelt es nur 

so von derben Fluch- und Schandworten der Alltags-

sprache. Zuhauf wird mit Worten wie «fuck», «shit», 

«bullshit», «pussy» oder «cunt» um sich geworfen. 

 Die Jugendgang hat ihre eigenen Bestätigungs-

muster und verhält sich in mehreren Szenen eindeu-

tig sexistisch und rassistisch. Sie zettelt auch einen 

Revierkampf an mit den verhassten Puertoricanern. 

Die ethnischen Spannungen der Viertel 
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■ Es gibt Bands, mit denen man Interviews führt. 

Dann gibt’s andere Bands, mit denen man Ge-

spräche führt. Letzteres gilt bei den Wombats. 

Matthew Murphy alias Murph sprach mit uns über 

seinen Tod und über das Maskottchen der Band 

Cherub im gemütlichen Keller der Hafenkneipe. 

 Was ist Dein Ritual, bevor Du auf die Bühne 

gehst?

 Murph: Etwa eine Stunde bevor ich auf die Büh-

ne gehe, nehme ich eine Tablette gegen Säuren-

rückfl uss, weil meine Stimme sonst ziemlich scheis-

se ist. Dann circa eine halbe Stunde später rauche 

ich draussen eine Zigarette mit unserer Managerin 

Sarah oder unserem Fahrer Chris. 20 Minuten vor 

dem Konzert fange ich zu singen an und fünf Minu-

ten vorher hole ich mir ein alkoholisches Getränk 

und werfe es mir ins Gesicht.

 Und für was ist das gut? Also, Dir das Bier ins 

Gesicht zu schmeissen?

 Ach! Nein, nein. Nicht INS Gesicht, sondern… ich 

trinke es einfach schnell. So durchgedreht bin ich 

noch nicht. Ich weiss nicht, ob meine Augen da so 

Freude daran hätten. 

 Ja, aber vielleicht Deine Haare. Myriam fühlte 

sich zu Dir verbunden, weil Ihr beide so eine rote 

Lockenmähne habt.

 Ja stimmt, so rötlich. Herbal Essences, Grapy 

and Ruby. Das steht auf jeden Fall auf der Tube. 

 Was ist Deine schönste Kindheitserinnerung?

 Hmmmmmmmmmmmmmmm.

 Es muss nichts Philosophisches sein.

 Vermutlich einfach im Garten meiner Grosseltern 

herumrennen. Mich hinter den Tomaten verstecken 

und sie taten so, als ob sie mich suchen würden.

 Was ist denn für Dich das Wichtigste in der 

Band?

 Cherub! Das ist unser Maskottchen. 

 Ist er hier?

 Ja, er sollte hier im Gebäude sein. 

 Sarah (Managerin): Ich glaube, er ist noch im 

Wagen.

 Murph: Oh ok, na ja, er ist auf jeden Fall in Zü-

rich. Wir wissen nicht immer, wo er genau ist. 

 Er wurde doch erst gerade geKIDnappt, 

nicht?

 Cherub wurde letztens in London von einem 

Freund eines Freundes geBATnappt (Cherub ist ein 

Wombat (zu deutsch Beuteltier), welche abgekürzt 

auch Bat genannt werden). Der hat uns dann ge-

sagt, er wolle freie Eintrittskarten fürs Glastonbury 

ansonsten würden wir ihn nie wieder sehen. Aber 

wir haben ihn trotzdem zurückbekommen, unser 

Manager holte ihn zurück.

 Er heisst doch Cherub Mincey…

 Cherub Mincey (lacht). Nicht ganz. Dan und ich 

nannten uns früher Mincey und Cindy. Frag mich 

nicht, wieso. Wir nannten uns manchmal auch Che-

rub (Engel), darum dachten wir, wir sollten ihn auch 

so nennen. Es gibt keine echte Logik in all unseren 

Namen. Es ist einfach albern. 

 Ihr heisst ja auch «The Wombats».

 Ja, wir hatten so ein Ding mit Tieren. Anstatt 

POP- / ROCKMUSIK

the wombats
Von Tatjana Rüegsegger Bild: Die wilden Wombats / Tatjana Rüegsegger
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uns als Blödmann zu bezeichnen, sagten wir ei-

nander «Du alter Wombat». Einfach als Ersatz für 

«Dumm».

 Ihr habt ja sogar ein Lied, das Tieren gewid-

met ist: «Tales of boys, girls and marsupials».

Ja, wir wollten unseren eigenen «Themen» haben. 

Etwas, mit dem man uns erkennen kann. Wir begin-

nen die meisten Shows mit diesem Song. Also wenn 

uns danach ist. 

 Wo holst Du denn die Inspiration, um deine 

Texte zu schreiben? Die sind nämlich extrem 

geistreich, zum Teil auch ironisch…

 Und trocken. Ich schreibe eigentlich nur über Sa-

chen, die ich getan habe oder die mir passiert sind. 

Sachen, welche ich die ganze Zeit mache, obwohl 

ich weiss, dass das Endergebnis schlimm sein wird. 

Dann verdreh ich das Ganze ein wenig, mache es ein 

wenig dramatischer als was es in Wirklichkeit war, 

obwohl es sich für mich so anfühlte. Ja, also mei-

ne Songs drehen sich um vergangene Erfahrungen, 

um echte Sachen halt.

 Das ist eigentlich ziemlich übel, denn ich be-

nutze oft Mädchennamen und meine Exfreundin 

heisst Laura und sie mag einzelne Lieder nicht so. 

Ich denke, das ist der Nachteil, wenn du ehrliche 

Songs schreibst.

  Geben diese Leute Dir Rückmeldungen über 

diese Texte? Wie zum Beispiel Deine Exfreundin.

 Ja, schon. Meine Exfreundin weinte an Kon-

zerten, als ich den Song spielte («party in a forest 

(where’s Laura?)») und wir gerade Schluss gemacht 

haben. Und meine aktuelle Freundin, die geht an die 

Bar, wenn wir dieses Lied spielen. Dort sagt sie dann 

dem Barkeeper: «Das ist mein Stichwort für einen 

Drink.». 

 Einer Eurer Band ist ja aus Norwegen, gibt’s 

da nie Verständnisprobleme?

Ja, Tort ist aus Norwegen. Gott nein, in Norwegen 

sprechen sie besseres Englisch als viele Engländer 

es tun. Sie lernen es von klein auf in der Schule. Er 

kam auf Liverpool, um zu studieren, da haben wir 

uns kennengelernt.

 Und Du und Dan habt Euch vorher am Paul 

McCartney Institute kennengelernt.

 Genau, wir haben uns im ersten Jahr kennenge-

lernt und am Anfang dachte ich, er sei ein selbst-

überzeugter  Idiot. Er hatte so ein Piercing an der 

rechten Augenbraue und er hat versucht seine 

Haare rosa zu färben, was allerdings voll daneben 

ging, denn seine Haare waren am Ende grau. Ir-

gendwann gab’s dann so eine Party und ich torkelte 

stockbesoffen in sein Zimmer herein. Dort tranken 

wir noch ein wenig Wein. Nach diesem Ereignis wur-

den wir sehr enge Freunde. 

 Was ist das Schlimmste, was Du je gemacht 

hast?

 Die Liste ist unendlich. Das wirklich Schlimmste, 

was ich je gemacht habe… Ich weiss nicht, ob ich 

das jetzt sagen soll. Na ja, so um acht Uhr morgens 

an einer Party, habe die ganze Nacht durch blödes 

Zeug geschwatzt und Sachen genommen… Ich war 

so weggetreten, dass ich eine Woche lang nicht 

mehr sprach. Und danach mussten sie mich ins Spi-

tal bringen. Das war die schlimmste Erfahrung, die 

ich je gemacht habe. 

 Du bist im Spital gelandet, nach einer Wo-

che?!

 Ja. Die mussten mir Beruhigungsmittel geben, 

um mich runterzuholen. Aber das ist wirklich das 

Schlimmste, was ich je getan habe. Ich habe daraus 

gelernt. 

 Kannst Du uns eine überbewertete Band nen-

nen?

 Ich glaube die Klaxons werden ziemlich überbe-

wertet. Ich glaube, es ist eine Frage des Geschmacks. 

Ich mag Songs, die eine gewisse Struktur haben, 

welche einen gewissen Sinn ergeben. Die schreiben 

irgendwas und kleistern es nachher irgendwie wie-

der zusammen. Aber sie sind trotzdem eine coole 

Band. Ich weiss einfach nicht, was mit ihren Lyrics 

los ist. 

 Wie würdest Du sterben wollen?

 (lacht) Wie ich gerne sterben möchte. Es sollte 

etwas dramatisch Blödes sein. Wie zum Beispiel 

mich auf meinem Stuhl zurücklehnen und von 

einem Wolkenkratzer stürzen. Und wenn ich dann 

auf dem Boden klatsche, will ich ca. zehn Leute 

mitziehen. Wenn ich schon sterbe, dann will ich es 

irgendwo in den Schlagzeilen haben. Ich will es so 

dramatisch wie möglich haben, aber es soll nichts 

Trauriges sein. Die Leute müssen es feiern wollen, 

dass ich so gestorben bin.

 «Raise your glass to the ceiling».

 Ja! Genau. 

musik
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INSOMNIA

SCHLAFLOS IM MITTELLAND
von Eva Pfi rter

■ Schlafl osigkeit. Schlafl osigkeit am Morgen 

ist etwas vom gemeinsten überhaupt. Vor allem, 

wenn man von Bern nach Zürich pendelt und 

noch nicht richtig wach ist. Man kuschelt sich ge-

mütlich in eine Ecke und beschliesst, für den Tag 

noch nicht bereit zu sein. Es ist noch fast dunkel, 

grau, trüb und kalt. Doch im Zug wuselt es nur so 

von aktiven Morgenmenschen, die dem nebligen 

Wintertag entgegenlächeln, plaudern und einen 

anschauen und zuhören. Pensionierte zum Bei-

spiel: Freudig packen sie noch vor acht Uhr ihre sil-

berne Thermoskanne Kräutertee aus, kramen aus 

einem blauen Tupperware Honigschnittchen und 

verzehren munter aus dem Fenster schauend ihre 

Mahlzeit. Das ist eigentlich noch die erträglichste 

Sorte Nicht-Pendler im Pendlerzug. Schlimmeres 

widerfährt einem, wenn man – dumm, ich weiss 

– in den Kinderwagen steigt, weil man dort im 

hintersten Wagen ab und zu noch ein freies Plätz-

chen fi ndet, wenn alle anderen Wagen schon voll 

sind. Der Preis, den man bezahlt, ist aber ziemlich 

hoch. Denn: Kinderreiche Familien fahren (leider) 

auch schon vor neun Uhr Zug. Und tun dort die 

seltsamsten Dinge, von denen man als kinderlose 

Pendlerin lieber gar nichts wissen will. Einmal kam 

eine Mutter mit Kleinkind aus der Zugstoilette 

zurück und rief Mann und Sohn entgegen: Paul, 

in der Toilette hat’s gar keinen Wickeltisch! Paul 

wusste nicht recht, was sagen (er wirkte wie einer 

jener Papis, die das Wickeln lieber fl inken Frauen-

händen überlassen). Sie jedoch war nicht um eine 

Idee verlegen, packte ihr Mädchen, legte es auf 

einen freien Sitzplatz und fi ng an, die Kleine aus 

den Windeln zu schälen. Ich möchte nun hier nicht 

im Detail wiedergeben, was mir für Gerüche ent-

gegenwehten. Zur Erinnerung: Es war kurz nach 

acht. Normale Mägen vertragen um diese Zeit 

höchstens den Duft frisch gerösteten Kaffees.  

 Ein ander Mal wurde ich unfreiwillig Zeugin 

eines sehr speziellen Frühstückrituals. Eine fünf-

köpfi ge Familie hatte im Abteil nebenan Platz 

genommen. Kaum war der Zug losgefahren, rief 

der Kleine: Ich will Schoggi! Doch der Vater sagte: 

Nein, Luca, jetzt gibt’s zuerst ein wenig Fleisch. 

Gesagt, getan: Der stämmige Familienvater packte 

aus seinem Wanderrucksack zwei Pack Schinken 

und verfütterte sie an seine Sprösslinge. Dazu 

gab’s Emmentalerkäse. Ich konnte nicht anders, 

als schockiert hinzustarren. Fleisch? Um acht Uhr 

morgens? Soll das ein ideales Kinderfrühstück 

sein? Meine Mitbewohnerin reagierte auf diese Ge-

schichte mit gespielt verständiger Miene: «Weisst 

Du, die hatten ja um halb sechs ihr Müesli und be-

trachteten das Fleischmahl als Znüni.» Was? Früh-

stück um halb sechs? Ich glaube, das mit den eige-

nen Kindern muss ich mir nochmals überlegen. 

■ Eine Spinne auf einem Ventilator, eine Tau-

be auf dem Schlagzeug, eine schwarz gewandte 

Muppetshow-Puppe an einem Verstärker und eine 

schwarzweisse Katze gerollt neben der Spinne. 

Man sucht nach anderen Indizien, welche einem 

bestätigen, dass die New Yorker Band Interpol tat-

sächlich hier auftreten wird. Sie spielen ein Spiel, 

ein perfektes Spiel.

 Sie sind noch nicht auf der Bühne, doch alle Au-

gen starren regelrecht auf diese Figuren. Da! Ein 

«Nightmare before Christmas»-Kleber. Alle erwar-

ten eine der perfektesten Bands des 20. Jahrhun-

derts. 

 Ihr letztes Album «Our love to admire» scheint 

ein Album der Perfektion zu sein. Schon immer 

hatte die Band den Ruf, ernst zu sein und alles 

bis aufs kleinste Detail auszurechnen. Durch ihre 

schwarzen Anzügen und ihre ernsten Blicke wirken 

sie auch ein wenig düster und kalt. Das letzte Al-

bum beweist, was an ihrem Ruf wahr ist, wie keine 

der zwei vorherigen Platten. Kein Ton ist fehl am 

Platz, es scheint, als ob sie sich mit irgendwel-

chen Formeln alles ausgerechnet haben und die 

Instrumente so angeordnet haben, dass es ja nicht  

chaotisch tönt. Einer normalen Band würde man 

vorwerfen, monoton oder fl ach zu sein, als ob ab-

solute Perfektion langweilig sei. 

 Doch Interpol ist keine normale Band. Die En-

ergie welche durch ihre Songs übermittelt wird, ist 

selten bei anderen Bands zu spüren und die dü-

stere Seite entpuppt sich eher als geheimnisvoll-

attraktive Seite, vor allem dank Paul Banks Texten 

und Stimme.

 Es wird dunkel, man sieht nur die acht Beine 

der Spinne dem Winde des Ventilators nachgehen. 

Ruhe, und dann vier glührote Pünktchen. Sie ver-

teilen sich auf die Bühne und machen sich an ihre 

Instrumente heran. Carlos, das Brandzeichen der 

Band, fummelt an der Spinne herum und schüttelt 

der Muppetshow-Puppe die Hand. Es ist komisch, 

sie auf der Bühne zu sehen. Wenn man Interviews 

liest, meint man immer, Carlos sei der Sänger, er 

sei der mit der tiefen-düsteren Stimme. Es passt 

auch zu ihm. Aber nein, so ist das nicht. Paul 

Banks, der Blonde mit dem jungen Gesicht, steht 

in der Mitte der Bühne, raucht noch seine Zigaret-

te zu Ende und greift nach seiner Gitarre mit dem 

«Nightmare»-Kleber. 

 Ein Interpol-Konzert ist eine anspruchsvolle Sa-

che. Paul Banks spielt mit seinen Texten, er spielt 

mit dem Publikum. Die Texte werden so angeord-

net, dass eine Geschichte entsteht. Wenn man ihre 

Lyrics nur ein wenig kennt, kann man schon sagen, 

was für eine es sein wird: Eine leidenschaftliche 

Beziehung,  fast zu leidenschaftlich. 

 Es ertönen die ersten Töne von «Pioneers to 

the fall» und Paul Banks Stimme wirkt wie dieje-

nige eines Geistes, der einem was Schlechtes ins 

Ohr fl üstert. Doch er beruhigt uns: «We’ll be fi ne». 

Es ist erstaunlich, mit welcher Genauigkeit sie ihre 

Songs präsentieren. Jeder Ton, den sie spielen, 

ist derselbe wie auf der Platte und trotzdem kann 

man sehen, dass es ganz sicher kein Playback ist. 

5:42, das ist die Länge des Stückes auf dem Album 

und es ist keine Sekunde länger auf der Bühne. Sie 

improvisieren nicht, ausser mit der Stille. Sie kre-

ieren Atmosphären.

 Nach diesem schaurigen Anfang gibt’s direkt 

den zweiten Song «Pace ist the trick». Ein melan-

cholisch powervolles Lied. Ein Mann, der verletzt 

wurde. Paul Banks, der verletzt wurde und sich 

jemand anders aussucht «Now I select you, slow 

down and let you».

 Nebenan Daniel Kessler an seiner Gitarre, 

tanzt, als ob irgendein Rock’n’Roll-Song laufen 

würde, mit geschlossenen Augen.  Nach «Who do 

you think?», das erste Wort des Abends aus Pauls 

Munde: «Hello!». Und es geht weiter mit einem 

ruhigeren Stück: «Wrecking Ball». Ein langsamer 

Song und die Geschichte geht weiter: «Nobody 

POP- / ROCKMUSIK

ein makelloses konzert 
einer vollkommenen band
Von Tatjana Rüegsegger Bild: Aus dem Booklet «Our Love To Admire» / Interpol zVg.
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told you, that I could just walk through and shake 

up your style». 

 Mit dem Song «Scale» eskaliert es wieder bis 

zu dem Song «No I in threesome». Daniels Tanz-

schritte werden leidenschaftlicher, während Pauls 

Stimme irgendwie schwächer wird. Im Hintergrund 

raucht Carlos schon seine fünfte Zigarette und 

steht ziemlich steif da. «Babe, it’s time we give 

something new a try, Oh, alone we might fi ght. 

So just let us be three tonight.» Er braucht gar 

nichts zu sagen. Sicher gibt es Leute, die sagen 

Paul Banks kommuniziert nicht mit dem Publikum. 

«It’s good to be here tonight.» Ein paar Worte nach 

jedem dritten Song. Doch da ist mehr, als was er 

zu zeigen scheint. «No I in threesome» ist gerade 

fertig und schon startet der nächste Song: «Mam-

moth». Der Titel, wie in einigen Interpol-Songs, hat 

überhaupt keine Bedeutung. Doch sobald Paul zu 

singen beginnt, macht es irgendwie Sinn: «Spare 

me the suspense.» 

 Wir werden aus diesem mittelschnellen Lied 

herausgezogen mit «Slow Hands». Paul’s Stimme 

wird stärker, sein Blick intensiver. Das Schlagzeug 

und der Bass pulsieren durch den ganzen Saal. 

Hier ist der Titel dem Text angemessen. Es ertö-

nen die ersten Töne von «Evil», doch irgendwie ist 

das komisch. Dieser Song passt nicht, oder noch 

nicht in die Geschichte hinein. «Evil» entpuppt sich 

dann als das laszive «Rest my chemistry». Der Ti-

tel könnte man auf verschiedene Arten interpre-

tieren, was soll denn die «Chemie» genau sein? Es 

geht um zwei Sachen: um Kokain und um Liebe. 

«Tonight I’m gonna rest my chemistry.» Er gibt die 

Droge auf, wenigstens für eine Nacht. Und JETZT 

ertönen die ersten Töne des richtigen «Evil» und 

diesmal macht es auch Sinn. «Hey wait, great smi-

le, sensitive to fate not, denial, But hey who’s on 

trial?» Einen Streit. «Do you need another man?» 

Eifersucht.  «Evil» ist einer der schönsten Inter-

pol-Songs aller Zeiten, und live wirkt dieses Lied 

noch extremer. Daniel schwebt auf Wolke 165 und 

scheint, mit dem Tanzen nicht aufhören zu wollen. 

Auch wenn das Lied zu Ende ist. 

 Das Licht geht aus. Alle verlassen die Bühne 

bis auf Paul und Daniel. Ein Licht wird auf Da-

niel gerichtet, der eine leichte Melodie spielt: 

«Lighthouse», Gitarre und Stimme. Paul sieht 

man kaum, er zündet sich eine Zigarette an. Läuft 

langsam zum Mikrofon und singt die ersten paar 

Zeilen. Dann nimmt er einen Zug und pustet den 

Qualm in Kreisen wieder heraus. Eine Atmosphä-

re, die einem Gänsehaut verpasst. Sie geizen nicht 

mit der Stille, und Stille ist viel wertvoller als alles 

andere, wenn sie richtig eingesetzt wird. Trotz des 

langsamen Tempos, fl iegt Daniel durch die Bühne, 

er ist wohl auf einem anderen Planeten gelandet, 

wo die Musik schneller klingt als sie gespielt wird.  

 «Take you on a cruise» steht als nächstes auf 

der Liste, und die Band hat das Publikum schon so 

in der Hand, dass alle mit ihnen verreisen würden. 

Und wer im Moment noch nicht bereit ist dazu, 

der wird es nach diesem Song sein. «Lady won’t 

you try to fi nd me, lady won’t you try to fi ght me. I 

see that you’ve come to resist me. Lady there’s no 

need to fi ght me.»

 Es folgen noch «The Heinrich Maneuver» und 

drei Zugaben, davon «Stella was a diver and she’s 

always down». «Thanks for everything! You’re a 

hot audience! It’s been a pleasure to be here with 

you tonight!» Das Konzert ist zu Ende und man will 

eigentlich nicht mehr. Alles war ausgerechnet, je-

des kleinste Detail beachtet und die Atmosphäre 

war genial. Es ist nicht, weil das Konzert schlecht 

war, das man nichts mehr davon will. Sondern weil 

man das Gefühl hat, eine Ewigkeit hier gestanden 

zu sein und einfach alles perfekt war. Nichts war 

zu viel und nichts war zu wenig. Eine Perfektion, 

die man wenigen Bands zurechnen kann. Doch was 

sollen sie gross dagegen machen, es ist deren Ruf, 

perfekt zu sein. 

musik

ECM listening post

Von Lukas Vogelsang

Carla Bley – The lost chords fi nd Paolo Fresu

■ Ich bin weder Paolo-Frescu-Kenner noch habe 

ich vormals etwas von Carla Bley gehört. Die 

neue CD von Carla Bley fällt aber in verschie-

dener Hinsicht auf: Für eine ECM-Co-Produktion 

ist die Hülle auffallend anders als was wir sonst 

gewohnt sind. Das klingt vielleicht komisch, trotz-

dem verrät eine Hülle viel über den Inhalt. Und 

bei Carla Bley und ihren Männern hat es sehr viel 

Humor darin. die Aufnahmen sind nicht eindeu-

tig zuzuordnen, dafür aber das Tempo. Die Ruhe 

entspricht dem ECM-Label – und es ist erstaun-

lich, dass Manfred Eicher mit der Produktion ei-

gentlich nichts zu tun hatte. Zu sehr entspricht 

der Stil seiner Handschrift. 

 Die Kombination Carla Bey (piano) und The 

lost chords, das sind Andy Sheppard (sax), Ste-

ve Swallow (bass) und Billy Drummond (drums), 

sind ein gut eingespieltes und sehr erfahrenes 

Quartett. Der Klang ist alt, erdig und reif. Der 

Vergleich mit einem guten Whisky ist nicht ganz 

daneben. Keiner braucht sich hervorzudrängen 

und es herrscht eine angenehme Gemächlich-

keit. Doch nicht spannungslos, dafür ist der Gast 

zuständig: Paolo Fresu (trumpet, fl ugelhorn), 

der jüngste in der Truppe. Er spielt, behütet vom 

stabilen Klangteppich, mit einer wundersamen 

Langsamkeit und Sensibilität. Sein Spiel in Kom-

bination mit Carla Bley könnte nicht schöner 

sein. Und wenn der erste Nebel über den Boden 

kriecht, so haben wir den perfekten Soundtrack 

dazu gefunden. 

 Carla Bley (hatte auch schon den Namen «ci-

garrette girl») kam 1936 im Oakland, Kalifornien 

zur Welt. Die Stücke auf der CD hat sie geschrie-

ben – sie ist bekannt als Arrangeurin, Komponis-

tin, Pianistin, Organistin und gemäss dem Book-

let auch als witzige Schauspielerin. Sie lebt mit 

Steve Swallow zusammen, der ihr mit seinem 

Bass viel Boden gibt. Wohl in jeder Hinsicht… 

WATT WORKS Inc. / ECM Records GmbH

WATT /34 1737750
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■ Die junge Biene Barry B. Benson hat nach 

drei Tagen endlich ihre Schulausbildung hinter 

sich. Die Abschlussklasse von 9 Uhr 15 ist nun 

bereit, sich einen von rund 3000 möglichen Jobs 

auszusuchen, die es in der Honigproduktion gibt. 

Eine Wahl fürs Leben, denn einmal entschieden, 

gibt es kein zurück. Dass scheint dem jungen 

Barry dann doch etwas extrem. Er legt sich erst 

mal mit der Matratze in den Honigpool und ver-

sucht, sich über seine Wünsche und Ziele Klarheit 

zu verschaffen.

 Dass seine Eltern und Freunde darob fast ver-

zweifeln und nicht an gezielten Nörgeleien sparen, 

nimmt er in Kauf. Denn nur weil man es bei den 

Bienen seit 27 Millionen Jahren «so macht», heisst 

noch lange nicht, dass Biene Barry keine Träume 

hätte. Es muss doch jenseits des Stocks noch 

mehr geben als nur rühren, wägen und abfüllen. 

Barry will etwas von der Welt sehen, das Adrenalin 

spüren und andere Insekten kennenlernen. 

 Zum Glück sind die grossen starken Jungs von 

der Fliegerstaffel, die im New Yorker Central Park 

ausschwärmen, Nektar sammeln und die Pollen zur 

Bestäubung verteilen, cool genug, ihm einen Aus-

fl ug mit ihnen zu erlauben. Dass dabei etwas schief 

gehen muss, ist vorhersehbar: Barry wird von der 

Staffel getrennt, landet in den Strassenschluchten 

von Manhatten und ist plötzlich von allen Seiten 

bedroht. Er entkommt in einer halsbrecherischen 

Flucht allen möglichen Klatschen, Sprays und Au-

toscheiben – bis er mehr zufällig in der Wohnung 

der Floristin Vanessa landet. Doch auch dort lau-

ert der Tod durch eingerollte Zeitungen, nur knapp 

gelingt es Vanessa, die Biene im Wohnzimmer vor 

ihrem Freund zu retten.

 Um sich bei seiner Retterin zu bedanken, bricht 

Barry das eherne Bienengesetz, niemals mit Men-

schen zu sprechen, und siehe da, zwischen den 

beiden entwickelt sich schnell eine dicke Freund-

schaft. In einem Supermarkt erfährt Barry zufällig, 

dass die Menschen seit Urgedenken den Bienen 

den Honig stehlen. Endlich steht für ihn sein Le-

bensziel fest: Er verklagt die Menschen auf Wie-

dergutmachung. Vor Gericht kommt es zu hoch-

dramatischen Szenen - doch mit dem Urteil fangen 

für die Bienen die wahren Probleme erst an. Für 

das Publikum bedeutet das alles vor allem Spass, 

Spass und nochmals Spass.

 Genau das war auch die Motivation für US-

Schauspieler und Komikerlegende Jerry Seinfeld. 

Vier Jahre hatten er und das Animationsteam von 

DreamWorks Zeit, so viele Ideen und Gags wie nur 

möglich in diesen Film zu packen. Neben Seinfeld, 

der Biene Barry spricht, leihen unter anderem 

Stars wie Renée Zellweger, Matthew Broderick, 

Chris Rock und John Goodmann ihre Stimmen den 

Figuren aus Farbe und Computerpinsel. 

 «Bee Movie – Das Honigkomplott» ist ein süsser 

Spass – erst recht ausserhalb der blühenden Jah-

reszeit. Nach diesem Film weiss man: Bienen sind 

unentbehrlich für unsere Flora, sie halten in al-

len Situationen zusammen und haben einen ganz 

eigenen Humor. Kein Wunder wenn man bedenkt, 

dass sie normalerweise nur zwischen einem gelb-

schwarzen und einem schwarz-gelb-gestreiften 

Pulli wählen können. 

 Der Film dauert 90 Minuten und kommt am 

13.12. in die Kinos.

EXKLUSIV

INTERVIEW MIT BARRY
■ ensuite - kulturmagazin: Barry, für viele 

wird es eine Überraschung sein zu erfahren, 

dass Bienen und Menschen miteinander spre-

chen können!

 Barry B. Benson: Bssss, bsss, bss, bssss! Nein, 

das ist nur ein Witz! Natürlich können wir Bienen 

mit Menschen sprechen! Warum denn nicht? Uns 

gibt es ja schon seit 27 Millionen Jahren, euch 

erst seit knapp einer Million Jahren. Aber ei-

gentlich haben wir schon genug Probleme mit 

Menschen. Deshalb wurde vor langer Zeit das 

Gesetz festgelegt, dass wir keinen Kontakt zu 

euch haben dürfen. 

 Und weshalb haben Sie sich darüber hin-

weggesetzt und sich mit der Floristin Vanessa 

angefreundet?

 Das war in jenem Moment keine rationelle 

Entscheidung. Sie hat mein Leben gerettet, de-

shalb wollte ich mich bei ihr bedanken. Weil wir 

aber viele gemeinsame Interessen haben, wie 

zum Beispiel Blumen, hat sich daraus dann eine 

Freundschaft entwickelt. 

 Hat Vanessa Sie und Ihren Bienenstock 

beim spektakulären Gerichtsfall um die Rechte 

am Honig unterstützt?

 Absolut. Damals schien es uns logisch, dass 

der Honig nur den Bienen gehört. Wer ihn be-

nutzt, soll dafür auch zahlen. Meine Vorstellung 

war es, dass man nicht einmal mehr «Honey, I’m 

home» sagen darf, ohne uns Bienen Lizenzge-

bühren abzuliefern. Aber heute weiss ich, dass 

viel Honig nicht alles ist.

 Wie war die Zusammenarbeit mit Dream-

Works und Jerry Seinfeld?

 Das war gleichzeitig professionell und sehr 

lustig. Jerry ist unendlich fl eissig, aber er kann 

auch eine richtige Spassbiene sein! Allerdings 

möchte ich mich in Zukunft nicht nur auf die 

Arbeit im Showbusiness konzentrieren. Es gibt 

noch viel zu tun: Die nächste Bestäubungssaison 

wartet schon, der Honig macht sich nicht von al-

leine und auch sonst habe ich verschiedene Pro-

jekte.

FILM

bee movie - 
das honigkomplott
von Sonja Wenger Bild: zVg.



ensuite - kulturmagazin Nr. 60 | Dezember 07 27

cinéma

TRATSCHUNDLABER

Von Sonja Wenger

■ Irgendwo in Nordafrika in irgendeinem ara-

bischen Land explodiert eine Bombe auf dem 

Marktplatz. Unter den vielen Opfern ist auch ein 

CIA-Agent, doch Abasi Fawal, das Ziel des An-

schlages und Chef eines Gefängnisses des Ge-

heimdienstes, bleibt unverletzt. 

 Schnitt in die USA: Der ägyptischstämmige An-

war El-Ibrahimi wird bei seiner Rückkehr von einer 

Geschäftsreise abgefangen und erhält eine jener 

berüchtigten schwarzen Kapuzen verpasst, von 

denen man seit Abu Graib und Guantánamo weiss, 

was sie bedeuten. 

 Die CIA wirft ihm vor, Verbindungen zu einen is-

lamischen Terroristen zu haben, der in Nordafrika 

Bombenanschläge verübt. Kurzerhand verfrachtet 

man ihn in einen Jet und fl iegt ihn in ein Land, 

dass es mit den Menschenrechten nicht so genau 

nimmt. El-Ibrahimis hochschwangere Frau Isabella, 

eine US-Amerikanerin, wartet am Flughafen ver-

geblich auf ihren Mann. 

 Was daraufhin mit einem Menschen passieren 

kann, der fälschlicherweise unter Terrorverdacht 

gerät, erzählt der südafrikanische Regisseur Ga-

vin Hood in seinem neuen Film «Rendition». Die 

Geschichte hat in der Tat ein grosses politisches 

Potenzial. Immerhin stellt der Film die Frage, ob 

Folter ein gerechtfertigtes Mittel ist, wenn es um 

das gefährdete Leben von Tausenden geht. Doch 

nach anfänglich spannenden Szenen und einigen 

anklagenden Momenten dümpelt der Film über 

weite Strecken in altbekanntem Fahrwasser - ein-

schliesslich des zu erwartenden Happy Ends. 

 Regisseur Hood, der letztes Jahr für «Tsotsi» 

den Oscar für den besten ausländischen Film er-

halten hat, überdeckt diesen Mangel mit einer 

verfl ixt guten Erzählstruktur, einigen exzellenten 

Schauspielleistungen und eindrücklichen Bildern 

von den Drehorten Marrakesch und Washington. 

Sie lullen das Publikum ein und lassen es beina-

he vergessen, dass der Film zwar viele Fragen an-

spricht, diese aber nicht einmal im Ansatz beant-

wortet werden.

 So landet El-Ibrahimi natürlich in Fawals Ge-

fängnis, denn allzu viele Komplikationen liegen in 

einem Film nicht drin, der vor allem unterhalten 

soll. Kaum ein Wort wird verloren über die grobe 

Missachtung von Bürger- und Menschenrechten, 

mit der die US-Regierung seit Jahren mutmass-

liche Terroristen ohne juristischen Schutz um die 

Welt fl iegen lässt, um sie in geheimen Gefängnis-

sen zu verhören und zu foltern, verharmlosend zu-

sammengefasst unter dem Begriff «extraordinary 

rendition». 

 Auch die Begründungen der CIA-Verantwort-

lichen Corrine Whitman, gespielt von Meryl Streep, 

die das Ganze scheinbar vom Küchentisch aus ko-

ordiniert, erinnern schon sehr an das Geschwätz 

von US-Präsident George Bush. Denn genau wie 

die aktuelle US-Regierung interessiert sich Whit-

man nicht für die wahren Hintergründe, sondern 

nur für vorzeigbare Resultate. 

 Während sich Isabella (Reese Witherspoon) in 

Washington darum bemüht herauszufi nden, was 

mit ihrem Mann passiert ist, wird Anwar von Fawal 

höchstpersönlich «befragt». Einen beobachtenden 

Status hat dabei der CIA-Analyst Douglas Freeman, 

gespielt von Jake Gyllenhaal. Seine Figur scheint 

die einzige zu sein, die zumindest im Ansatz über 

Skrupel verfügt und die Glaubwürdigkeit der unter 

Folter erpressten Aussagen in Frage stellt. Den-

noch fehlt auch hier eine echte Auseinanderset-

zung. 

 Ebenso unangetastet bleibt die Frage, was denn 

mit den Menschen geschieht, die vielleicht wieder 

freikommen, aber für den Rest ihres Lebens unter 

den körperlichen und seelischen Folgen durch die 

Verschleppung und Folter leiden – und mit ihnen 

ihre Familien. Im besten Fall führt der Film zur Er-

kenntnis, dass sich der Fanatismus auf der guten 

wie der bösen Seite der Achse nur noch durch ihre 

rhetorischen Inhalte unterscheidet. So ist «Rendi-

tion» eine zwar gut gemachte, aber auch verpasste 

Chance von Hollywood, für einmal echte Stellung 

zu beziehen.

Der Film dauert 122 Minuten und ist bereits im 

Kino.

FILM

rendition
Von Sonja Wenger Bild: zVg.

■ Schwere Zeiten sind angebrochen für Scha-

fe, inzwischen müssen sie für alles möglich 

herhalten. Nicht nur wagt sich die vegetarische 

Restaurantkette Hiltl aus Solidarität zu ihren Mit-

arbeitern aus aller Welt aufs politische Glatteis 

und serviert für einmal «Zottel am Spiess». So-

gar das Wirtschaftsmagazin «Bilanz» wirbt für 

ihre goldene Jahresausgabe zum Thema «Die 

300 Reichsten» mit, ja genau: mit Schafen. Zwar 

jagen auf dem Grossinserat einige Wollviecher 

noch immer den schwarzen Pöbel, doch man ist 

dort schon so fl exibel, dass goldglänzende Scha-

fe auf dem rotem Teppich über die Schweizer 

Fahne marschieren - und dort mit offenen Armen 

empfangen werden. Wer hätte je geglaubt, dass 

die Partei mit dem Sünneli im Logo Menschen 

inspiriert, oder es keine Vielfalt aus der Einfalt 

gäbe!

 Trotzdem laufen genau diese mutigen Stim-

men Gefahr, in der schieren medialen Vermüllung 

nicht mehr gehört zu werden. Ein paar Beispiele 

zeigen, wie schwierig es heute geworden ist, bei 

der Nachrichtenwahl Prioritäten zu setzen: Titel-

geschichte bei «.ch»: Immer mehr Jugendliche 

wollen unters Messer der Schönheitschirurgen. 

Dabei weiss doch jeder und jede, dass heute nicht 

länger «Kleider geschneidert werden, damit sie 

gut auf den Körper der Frau passen, sondern 

Frauen lassen ihren Körper zurechtschneiden, 

damit er zu den Kleidern passt.» Im «20 Minu-

ten» war kurz zuvor ein Textchen darüber, dass 

Studentinnen im Bikini für den «ersten Campus-

Girls-Kalender» gecastet wurden: Die 21-jährige 

Deborah Schorn nahm daran teil, weil sie «sehr 

offen» sei. Dass mein Lieblingsschaf Paris Hilton 

Zürich mit Basel verwechselte, hat es damals tat-

sächlich in die «Tagesschau» geschafft und der 

britische «Mirror» benachrichtigte uns online da-

rüber, dass die «berühmt-berüchtigte Soul-Diva 

Amy Winehouse» vor einem Jahr den Hamster 

eines Kollegen mit Crack umgebracht habe.

 Wer will da noch über die wirklich wichtigen 

Dinge sprechen? Wen interessiert, dass die deut-

sche Frauenzeitschrift «Emma» ihr PorNo-Kam-

pagne wieder aufgegriffen hat? Oder darüber, 

wie in der Wandelhalle des Bundeshauses fröh-

liches Filmeraten betrieben wird: Wie heisst bei-

spielsweise dieser Film: «Määääh!» – «Pscht!»? 

Genau: Das vorhersehbare Schweigen der Kam-

mern, quatsch, der Lämmer am Tag der Men-

schenrechte. Doch Vorsicht! Britische Forscher 

haben vor kurzem herausgefunden, dass das 

Schaf seinen rechten, pardon, schlechten Ruf zu 

unrecht hat. Denn auch wenn einige von ihnen 

durchaus dumm und furchtsam sein mögen, so 

haben Studien gezeigt, dass sie zumindest über 

ein gutes Langzeitgedächtnis verfügen.
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■ Erinnern Sie sich an die Zeit, als es auf den 

Fernsehkanälen noch sendefreie Stunden gab? Mit 

der genau gegenteiligen Situation beschäftigt sich 

der Film «Free Rainer – Dein Fernseher lügt» (Kritik 

siehe ensuite Oktober) von Regisseur Hans Wein-

gartner, den das Thema gezielte Verdummung seit 

Jahren umtreibt.

 Herr Weingartner, sehen Sie überhaupt noch 

fern?

 Nein. Ich habe meinen Fernseher abgeschafft 

weil ich suchtgefärdet bin, wie meiner Meinung 

nach die meisten Fernsehkonsumenten heutzuta-

ge. Als ich früher halbtod von der Arbeit nach Hau-

se gekommen bin, hatte ich zu nichts mehr Kraft, 

ausser mich auf die Couch zu setzen und stunden-

lang zu zappen. Irgendwann ist mir klar geworden, 

dass mich das depressiv macht, dass ich da einer 

Droge anheimgefallen bin. 

 Haben Sie aufgehört fernzusehen, bevor oder 

nachdem Sie sich mit «Free Rainer» beschäftigt 

haben?

 Ich habe Jahre vor dem Film damit aufgehört. 

Aber um auf dem neuesten Stand zu sein, habe ich 

vor dem Schreiben des Drehbuchs nochmals drei 

Monate lang jeden Tag fünf Stunden geschaut - 

und war danach wirklich reif für die Klapse. Das 

Menschenbild, das einem da vermittelt wird, hat 

mich sehr deprimiert, besonders bei diesen Rea-

lityshows wie beispielsweise «Big Brother», den 

Castingshows oder den ganzen Promimagazinen – 

da kann man wirklich den Glauben an die Mensch-

heit verlieren. Es gab in den achtziger Jahren, mit 

dem Aufkommen des Privatfernsehen, schon mal 

grosse Diskussionen über den zunehmenden Fern-

sehkonsum. Inzwischen beträgt der europäische 

Durchschnitt vier Stunden. Ich habe mich gefragt, 

wer all die traurigen und einsamen Menschen vor 

der Glotze sind, bin aber schnell drauf gekommen, 

dass man versucht, mit ausgeklügelten psycholo-

gischen Methoden die Leute süchtig zu machen 

und an den Fernseher zu binden. 

 Was wäre ein Beispiel für diese Methoden?

 Katarina Held, die Co-Autorin des Drehbuchs, 

hat mir ein Beispiel erzählt: In einem Seminar 

zum Drehbuchschreiben für Serien wurde ihnen 

vorgegeben, dass alle paar Minuten mindesten 

ein Hund oder ein Kind durchs Bild laufen müsse. 

Denn Menschen lieben Hunde und Kinder und da-

durch würden gewisse Instinkte angesprochen. Zu 

einem gewissen Teil gehört das natürlich schon 

zur Unterhaltung, schliesslich spreche ich in mei-

nen Filmen auch Mythen an. Aber es ist schlimm, 

wie zynisch diese Methoden betrieben werden, nur 

um die Einschaltquoten in die Höhe zu treiben.

 «Free Rainer» ist also ein Film gegen den Zy-

nismus?

 Ja. Ich betrachte es zum Beispiel als sehr zy-

nisch von der intellektuellen Elite, dass sie sich mit 

diesem Thema nicht mehr auseinandersetzt. Sie 

zieht sich zurück und sagt: Unsere Kinder schicken 

wir auf die Privatschule, dort lernen sie Latein 

und Griechisch, und wir haben ja unsere Literatur, 

unser Theater und unseren Rotwein. Die grosse 

Masse ist halt einfach blöd und die Leute haben es 

nicht anders verdient. Das ist ein total negatives 

Menschenbild, das mir zum Hals raushängt. Keiner 

denkt daran, dass die meisten Menschen gar keine 

Kraft mehr haben für eine andere Freizeitbeschäf-

tigung, oder dass besonders alte Menschen ein-

fach einsam sind. Und um genau die Mechanismen 

zu verstehen und sich befreien zu können, braucht 

man ja erst mal eine gewisse Aufgeklärtheit, die 

genau diese Bevölkerungsschichten eben nicht ha-

ben. 

 Aber ist das nicht das Hauptproblem? Genau 

die Leute, die es eigentlich betrifft, gehen gar 

nicht mehr ins Kino, eben weil sie vielleicht kei-

ne Kraft dazu haben.

 Oder weil sie nur noch Hollywoodfi lme verste-

hen. Weil sie sogenannte Arthousefi lme gar nicht 

mehr begreifen, weil ihr Geschmack systematisch 

ruiniert wurde. Man hat zum Beispiel festgestellt, 

dass Jugendliche, die ihr Leben lang Fastfood kon-

sumiert haben, gar keine Olive mehr essen kön-

nen, weil der Geschmack für sie unerträglich ist.  

 Was müsste denn passieren, damit man das 

alles überwinden könnte?

 Es müsste ein grosses Umdenken stattfi nden. 

Wir müssten aufwachen und erkennen, dass unse-

re Demokratie nur funktionieren kann, wenn Wis-

sen und Bildung gerecht verteilt sind. Die Demo-

kratie basiert auf Partizipation, die aber aufhört, 

wenn die Leute nicht mehr Bescheid wissen. So 

wie das jetzt in den USA der Fall ist. Wie kann man 

denn so vielen Menschen solche dreisten Lügen 

wie über den Irak auftischen? Das hat nur funkti-

oniert, weil die US-Fernsehsender bei dieser Lüge 

und Propaganda mitgemacht haben. Eine gut in-

formierte Bevölkerung hätte nie zugelassen, dass 

man im Irak einmarschiert. Aber auch in Deutsch-

land tritt die gezielte Verdummung deutlich zu 

Tage. Am besten erkennt man das am Niedergang 

des öffentlich-rechtlichen Fernsehens. Die produ-

zieren inzwischen denselben Schund wir die Pri-

vaten. Dabei wurden diese Sender nach dem Zwei-

ten Weltkrieg geschaffen, um die Bevölkerung zu 

informieren und zu verhindern, dass so etwas wie 

der Faschismus noch einmal passieren kann. Und

FILM 

nullinformationen und blaues licht
Interview von Sonja Wenger mit Hans Weingartner Bild: Das Magazin ist besser als TV / Sonja Wenger
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jetzt wird das abgeschafft. Es ist schon erschre-

ckend, wenn man sich die Nachrichten anschaut 

und sieht, in welchem Ausmass über Paris Hilton 

und Britney Spears berichtet wird. Das Problem ist 

aber nicht, dass man sich nicht übers Internet oder 

durch Zeitungen informieren könnte, sondern dass 

die echten Informationen durch die vielen Nullin-

formationen überschüttet werden 

 Es ist also eine Frage des Filters?

 Genau. Denn eigentlich sollten ja die Medien 

medieren, vermitteln zwischen dem Publikum und 

der Realität, aber das tun sie nicht mehr. Stattdes-

sen verdecken sie die Realität und der so verne-

belte Zuschauer merkt das immer weniger. Immer 

mehr Leute begreifen das Fernsehen und die Daily 

Soap auch als Lebensersatz, weil sie selber keine 

sozialen Strukturen mehr haben. Fünfzig Prozent 

der Haushalte in Berlin sind Singlehaushalte. Ein 

schreckliches Bild, wenn man sich vorstellt, wie 

all die einsamen Menschen nachts vier Stunden 

alleine vor diesem blauen Licht sitzen. Kein Wun-

der, geht die Zahl der psychischen Erkrankungen 

so extrem nach oben und gibt es immer mehr De-

pressionen und Angststörungen. Fünf der zehn am 

häufi gsten verkauften Medikamente sind Psycho-

pharmaka. Da kann doch was nicht stimmen. Aber 

die Leute glauben immer noch, dass alles gut ist, 

weil sie jeden Tag so viele glückliche Menschen im 

Fernsehen sehen.

Hans Weingartner, 1970 in Österreich geboren, ist 

einer der wichtigsten deutschsprachigen Filme-

macher, der besonders durch seine unmittelbar 

politischen Themen auffällt. Sein Film «Die fetten 

Jahre sind vorbei» war 2004 ein internationaler 

Erfolg, sein neuestes Werk «Free Rainer – dein 

Fernseher lügt» läuft seit dem 29.11. in den Kinos.

FILM

manufactured landscapes
Von Lukas Vogelsang Bild: Edward Burtynsky steht immer am richtigen Ort/ zVg.

Sie wissen 
nicht wohin?
abo@ensuite.ch

■ 20 Millionen Bügeleisen - das kann ein Mensch 

kaum mental erfassen. Ein Stausee, der 13 Städte 

unter sich vergräbt und beim Auffüllen die Erdro-

tation stört - beängstigend. Eine Ebene voller 

dampfender Kohlehaufen - surreal. Edward Bur-

tynskys Bilderwelt ist voll von obskuren und im-

mensen Dimensionen. Bilder von unserer Welt, 

Landschaften, die vom Menschen geschaffen oder 

verändert wurden. Und dabei handelt es sich nicht 

um Objekte, die mit unserem Leben nichts zu tun 

haben, sondern um Dinge, welche uns in unserem 

Alltag umgeben und verwöhnen. Autos, Stahl, Be-

ton, Strom. Luxus hat seinen Preis – weltweit. 

 Doch Burtynsky ist kein Schwarzmaler. Im Ge-

genteil, seine Bilder sind phantastische Komposi-

tionen einer unnatürlichen Welt. Der Eingriff des 

Menschen in die Natur und die Spuren, welche 

er in ihr hinterlässt, haben Formen und eine inte-

ressante Art einer Ästhetik. Es ist ein krasser Ge-

gensatz zu einer Welt, wie sie die Landartkünstler 

Andy Goldsworthy oder Nils Udo beschreiben – 

aber es ist die gleiche Welt. Und mit der gleichen 

Intensität arbeitet Burtynsky. Er ist kein Moral-

apostel oder Zeigefi ngermensch. Seine Bilder sind 

keine Anklageschriften und keine Verurteilungen. 

Er selber überlegt sich zwar, ob er damit nicht 

politisch werden wolle – doch bis jetzt sind seine 

Bilder «nur» Bilder. Man hat nicht mal das Gefühl, 

dass der Kanadier die Dinge, welche er fotogra-

fi ert, beobachtet. Er stellt sie einfach vor uns hin. 

Die Perspektive ist unspektakulär spektakulär und 

die Objekte sind, was sie nicht anderes sein kön-

nen: gross, mächtig, skurril, schön, mystisch, hin-

reissend, gewaltig – und immer das Produkt der 

Menschheit. Die Macht und der Grössenwahn von 

uns Menschen kann Burtynsky nicht verstecken. 

Dafür ist sein Blick zu präzise. Die BetrachterInnen 

erleben darin ein Wechselbad von Emotionen und 

Erkenntnis, zwischen Selbstverleugnung, erge-

bener Schuld und den goldenen Kälbern tanzend, 

fragend und «noch» überlebend. Denn irgend-

wann – und das erkennen wohl alle, in seiner Kunst, 

wird unser Wirken nicht mehr funktionieren. Dann 

bricht das Gleichgewicht. 

 Die kanadische Regisseurin Jennifer Baiwchal 

hat die Arbeit von Burtynsky und seinem Team 

begleitet und ein eindrückliches Zeitdokument 

geschaffen. Ihre bisherigen Filme («Let it come 

down: The life of Paul Bowles», 1998; «The holier 

it gets», 2000; «The true meaning of pictures», 

2004) haben in Kanada viele Preise geholt. So ist 

auch dieser Film an vielen kanadischen Festivals 

als «Bester Film» in der Kategorie Dokumentarfi lm 

ausgezeichnet worden.

 Die Bilder im Film sind eindrücklich, der Fo-

tograf begibt sich mit uns an phantastische Orte. 

Was wir sehen, ist fast unglaubwürdig und zeigt 

eine Welt, jenseits unserer Vorstellungskraft. 

So sind bereits die ersten Filmminuten in dieser 

Grossartigkeit phantastisch – und das zieht sich 

durch die ganzen achtzig Minuten. «Diese Bilder 

sind als Metaphern für das Dilemma unserer mod-

ernen Existenz gedacht; sie suchen nach einem 

Dialog zwischen Anziehung und Abscheu, Verfüh-

rung und Angst. Wir sind vom Verlangen getrieben, 

von der Aussicht auf ein gutes Leben, doch wissen 

wir bewusst oder unbewusst, dass die Welt unter 

unserem Erfolg leidet.» (Burtynsky) Ein Kinoerleb-

nis, welches, ohne zu moralisieren, unter die Haut 

geht. Nicht verpassen!

Der Film läuft zurzeit in den Kinos. 

www.xenixfi lm.ch

cinéma
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VON MENSCHEN UND MEDIEN

von chips, frauen und rostigen robotern
Von Lukas Vogelsang 

■ Kevin Warwick ist ein Cyborg – halb Mensch, 

halb Maschine. So nennt er sich selber, seit er sich 

im Jahr 2002 einen Computer-Chip eingebaut hat 

und den mit Nervenzellen koppelte. Herr Warwick 

ist ein führender Kopf in der Welt der Roboterfor-

schung und provoziert immer wieder mit provo-

kanten Thesen über die Zukunft des Menschen. Aus 

seinen Erfahrungen hat er ein Buch geschrieben «I, 

Cyborg». Seine Experimente haben unterdessen im-

mer eigenwilligere Formen angenommen und Herr 

Warwick kann gut reden. Doch damit bringt er die 

Menschen zum Staunen – nicht aber zum Denken…

 Der Artikel über Warwick im «Bund» vom 20. 

November hat mich dann doch ins Grübeln ge-

bracht. «Eigentlich ist es, als ob wir mit einem Pa-

piersack über dem Kopf leben würden: Mit unseren 

Sinnen nehmen wir gerade mal fünf Prozent von 

dem wahr, was rund um uns passiert», sagt Kevin 

Warwick. Das ist der Kern seiner Botschaft und der 

Forschung. Das klingt beängstigend, vor allem, weil 

Warwick nicht erwähnt, dass unser Hirn nur fünf bis 

zehn Prozent effektiv benutzt wird und doch sehr 

viel mehr Kapazität hat. Doch der Papiersack klingt 

doch gut und für den Otto Normalverbaucher trifft 

es bestimmt zu. 

 Warwick hat seiner Frau und sich selber diese 

Chips eingebaut, die nun miteinander und auch 

mit Computern kommunizieren können. So was hat 

zwar heute schon jeder bessere Hund oder Katze 

eingebaut – die Tierchen können via Peilsender 

jederzeit aufgefunden werden, vor dem Weglaufen 

schützen kann man sie nicht. Menschen können also 

also auch in ein Netzwerk eingebunden werden. Das 

funktioniert in einer Wohnung auf ungefähr zehn 

Meter Distanz (Rufnähe) oder aber, wenn man das 

mit dem Internet koppeln könnte, mit der ganzen 

Welt. Wow! Klingt doch spannend – vor allem, wenn 

man bedenkt, wie viele Informationen im Internet 

abgefangen und geklaut werden… Und es würde 

bedeuten, dass unser Chip mit den paar Billionen 

Informationen im weltweiten Internet verbun-

den wäre. Eine Überhitzung dieser Chips ist nicht 

auszuschliessen. 

 Diese Chips sollen also die Kommunikations-

fähigkeit verbessern. Doch Warwick ist ein ehrlicher 

Mann und bringt seine Denkfehler gleich selber auf 

den Punkt: «Ich bin seit dreissig Jahren verheiratet 

und verstehe meine Frau noch immer nicht.» Also, 

ich glaube nicht wirklich, dass er ernsthaft an-

nimmt, dass ein Computer seine Frau besser ver-

stehen wird, als er. Schliesslich denkt die digitale 

Welt nur in «0» und «1». Herr Warwick, eine Frau 

hat neben den Zahlen noch ein paar Alphabete 

mehr zur Verfügung. Und die digitale Registrierung 

eines emotionalen Impulses hat noch lange nichts 

mit Verstehen zu tun - und wer sagt, dass ein Mann 

diese noch zuordnen könnte? Irgendwie scheint die 

Roboterforschung an einem Tiefpunkt angelangt zu 

sein. Solche Forscher wollen die Welt retten?

 Doch Herr Warwick bleibt positiv. «Er wäre 

gerne ein Cyborg», sagt er im «Bund»-Artikel – ver-

ständlich, denn damit könnte er sein kommunika-

tives Defi zit mit seiner Frau entschuldigen. Und 

die Risiken und Nebenwirkungen seiner Forschung 

und Visionen ist er sich durchaus bewusst, wenn er 

verkündet, dass er sich auch vom Militär bezahlen 

lassen würde. Denn eines ist klar: Das Militär hat 

auch keine Ahnung von Frauen, aber eine grosse 

Ahnung in der Zerstörung von Menschen. Und 

ein überhitzter Chip in einem Hirn eines angebli-

chen Terroristen dient den Nationen – auch wenn 

man zwischendurch zu früh den Knopf drückt.  Zu 

hoffen, dass Warwick den Feldversuch nicht auch an 

seiner Frau testet. 

 Den schlimmsten Denkfehler aber macht der 

Plapper-Forscher, in dem er annimmt, dass der 

Mensch durch Computer intelligenter wird. Dabei 

kann der Mensch nur erfi nden, was er sich erdenken 

kann – leider fehlt in diesem Denken die Erkennt-

nis einer Unendlichkeit oder des Unmöglichen. Und 

deswegen geschieht nichts Neues unter der Sonne – 

wir hauen uns immer noch die Knüppel auf die Köp-

fe, wie damals in der Höhle. Warwick vergisst, dass 

mit jedem menschlichen Prozess, den wir an eine 

Maschine abgeben, ein Teil unseres Menschseins 

und der Wahrnehmung verlorengeht. Und weil der 

Mensch nur glaubt, was er wahrnehmen kann, wird 

der Horizont immer kleiner. Am schlimmsten trifft 

es gerade die Phantasie, welche noch Visionen pro-

duzieren könnte. 

 Herr Warwick, wenn Sie mit Ihrem Bewusstsein 

und Ihrer Wahrnehmung so unzufrieden sind, dann 

machen sie Yoga. Es ist schon eine ganze Weile her 

und sogar einige Kollegen ihrer Forschungszunft 

haben erkannt, dass Yoga bewusstseinserweiternd 

wirkt und die Wahrnehmung sensibilisiert. Und das 

Beste kommt noch: Sie werden nicht als rostiger 

Roboter im Altmetall enden. 
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KOLUMNE AUS DEM BAU

feuerwehrübungen zur ret-
tung der welt
Von Irina Mahlstein Bild: Barbara Ineichen

COMEBACK
Von Rico Bandle

■ Krokus ist zurück, Emil ebenfalls und auch 

Peter Sue und Marc standen wieder einmal in Zü-

rich auf der Bühne. Doch da gibt’s noch ein wei-

teres Comeback – eines, dessen Tragweite bisher 

stark unterschätzt wurde. 

 Um wen geht es? Christoph Schlingensief 

war sein Vorbote, hat das Feld abgesteckt, doch 

bald wird der andere grosse Christoph nach drei 

Jahren erstmals wieder in Zürich zu sehen sein. 

Nein, nicht Blocher, nicht Mörgeli, sondern Mar-

thaler. Seine Produktion «Platz Mangel» hat am 

Samichlaustag in der Roten Fabrik Premiere. 

 Wie leise das Comeback vor sich geht, ist 

schon fast suspekt. Schlingensief zeigt im Migros 

Museum harmlose Kindheitsvideos und Opern-

kulissen. Vergessen ist die Zeit, als er wutent-

brannt die Stadt verliess, die Vorstellungen im 

Schauspielhaus mit einem fadenscheinigen Arzt-

zeugnis ausfallen liess – gleichzeitig in Wien aber 

weiterspielte. Vorbei die Zeit, als Stefanie Carp, 

Marthalers Frau fürs Grobe, einen ahnungslosen 

Tele-Züri-VJ vor laufender Kamera als Idioten 

beschimpfte – und allen Ensemble-Mitgliedern 

verordnete, sie sollen gefälligst aus Zürich weg-

ziehen.

 Ja, es ist verdächtig ruhig, und bei allen, die 

sich einen Skandal erhofft hatten, macht sich 

bereits Enttäuschung breit. Zu früh. Denn kultur-

blog.ch liegen Hinweise vor, dass diese sanftmü-

tige Rückkehr von langer Hand geplant war. 

 Schlingensief und Marthaler haben sich in 

letzter Zeit immer mehr vom Schauspiel zu-

rückgezogen und sich dem lukrativeren Opern-

geschäft zugewandt. Und bekanntlich sucht der 

Kanton eine neue Lösung fürs Opernhaus – Pe-

reiras Zeit läuft aus. Warum sollte da nicht das 

Duo Marthaler / Schlingensief...? 

 Jetzt spinnt der Kulturblogger aber völlig, 

mag manch ein ensuite-Leser denken. Aber nein. 

Der Kanton will doch auch einmal vom Feuilleton 

(und vom Kulturblog) gelobt werden. Er will auch 

einmal stolz verkünden können, dass das Zür-

cher Opernhaus zum «Opernhaus des Jahres» 

gewählt worden ist. Sollte es dann doch schief 

gehen, kann man die Schuld immer noch der 

Beratungsfi rma zuschieben, die zurzeit für den 

Kanton eine Opernhaus-Strategie erarbeitet – 

selbst wenn die Beratungsfi rma ihre Zweifel an 

der Lösung anmelden wird. 

 Ein weiterer Vorteil hätte das Engagement 

des Duos Marthaler / Schlingensief: Pereira er-

hält zurzeit ab einem gewissen Betrag zehn Pro-

zent der Sponsoringeinnahmen als Provision, 

insgesamt knapp eine Million Franken. Dieses 

Geld könnte sich der Kanton sparen – da die 

Sponsoren rasch die Flucht ergreifen würden. 

■ Nun sind doch schon ein paar Wochen vergangen, 

seit ich wieder in den Bau zurückgekehrt bin. Und ja, 

ich fühl mich immer noch wohl. Langsam fange ich 

sogar an zu begreifen, um was es eigentlich geht bei 

meiner Arbeit. Natürlich, um die Klimaänderung, das 

hab ich ja schon vorher gewusst. Aber nun bin ich 

langsam so weit, dass ich die Dimensionen meiner 

Fragestellung begriffen habe. Dieser Gedanke erfüllt 

mich doch mit sehr viel Stolz. 

 Mein gerade gewonnener Stolz schmilzt aller-

dings schnell dahin, wenn ich mir vor Augen halte, 

dass ich zwar endlich begriffen habe, um was es in 

meiner Arbeit geht, ich aber noch keinen Schimmer 

habe, wie in aller Welt ich dieses Ziel erreichen soll. 

Also, unter dem Strich, viel mehr Wissen habe ich 

noch nicht gewonnen. 

 Im Gegensatz dazu stehe ich fast jede Woche vor 

vierzig Studierenden und muss ihnen etwas über At-

mosphärenchemie erzählen. Die glotzen mich dann 

alle an, und ich kriege beinahe Atemnot und glotz zu-

rück. Was weiss ich denn schon über Atmosphären-

chemie? Ich kann mich noch erinnern, als ich noch 

«auf der anderen Seite war» und selbst die Assi-

stenten angeglotzt habe. Da besass ich noch die na-

ive Vorstellung, dass Assistenten ALLES wissen und 

alle meine Fragen beantworten können. Schliesslich 

sind sie Doktoranden und deshalb sehr klug.

 Ist schon komisch, da macht es einfach «zagg» 

und man steht auf einmal auf der anderen Seite, 

starrt nicht mehr nach vorne an die Wandtafel, son-

dern nach hinten in die Tischreihen. Aber ausser 

dass sich meine Perspektive um 180 Grad gedreht 

hat, ist alles beim Alten geblieben. Ausser eben, dass 

diese achtzig Augen, die auf mich gerichtet sind nun 

erwarten, dass ich auf einmal viel klüger daherrede 

als noch vor ein paar Monaten. 

 Auch wenn dies ein wenig deprimierend klingen 

mag, bin ich trotzdem immer noch sehr zufrieden mit 

meiner Arbeit. Schliesslich werde ich einmal etwas 

dazu beitragen, dass die Welt nicht untergeht. Ob-

wohl ich bereits heute Nachmittag die Welt vor dem 

Niedergang gerettet habe. In diesem Falle musste ich 

nur die Prinzessin davon abhalten, der Feuerwehr 

beizutreten. Denn die Prinzessin hat ein Aufgebot 

der Feuerwehr bekommen. Wäre nämlich die Prin-

zessin in der Feuerwehr, dann bestünde die akute Ge-

fahr, dass die Welt durch eine Feuersbrunst zugrunde 

geht. Es gibt Dinge, die passen einfach nicht zusam-

men, wie zum Beispiel die Schweizer Nati und guter 

Fussball, Rosenkohl und Mangochutney oder eben 

die Prinzessin und die Feuerwehr. Um die Welt vor 

dem Untergang zu retten, musste ich der Prinzessin 

eine Argumentation vorlegen, die sie davon abhalten 

soll, der Feuerwehr beizutreten. Meine Argumentati-

on beinhaltet folgende Kernpunkte:

1.  Feuerwehrkleidung ist sehr unpraktisch.

2.  Feuerwehrkleidung betont Frauenkurven sehr 

unvorteilhaft.

3.  Du musst einen Helm tragen, dies ruiniert deine 

Frisur.

4.  Beim Feuerlöschen könntest du dir die Haare 

versengen, was auch deine Frisur ruinieren 

könnte.

5.  Du musst eine Stange runterrutschen.

6.  Du musst schnell rennen können und dabei nicht 

in Panik geraten.

7.  Du musst Katzen vom Baum holen.

8.  Die Feuerwehrkleidung könnte dabei verrut-

schen, was noch unsexier aussieht.

9.  Die Feuerwehrkleidung ist nicht atmungsaktiv, 

du schwitzt wie eine Sau.

10. Du musst an GVs.

11.  Wenn‘s schlimm kommt, da das Protokoll schrei-

ben.

12.  Frauen sind in der Unterzahl, keine Chance auf 

sexy Kleidung.

13.  Falls du das Feuerwehrauto fahren darfst, würde 

ich einen Berufswechsel in Betracht ziehen.

 Alles sehr plausible Gründe, fi nde ich, um der 

Feuerwehr nicht beizutreten. Die Prinzessin hat sich 

daraufhin dafür entschieden, nicht einmal am Infor-

mationsabend teilzunehmen. Die Welt ist also geret-

tet, zumindest für die nächsten paar Wochen. Und 

ich kann mich als Heldin fühlen. Ein wunderbares 

Gefühl! Mit geschwelter Brust stolziere ich zu Hau-

se von Zimmer zu Zimmer und ich träume bereits 

von neuen Heldentaten, wie ich die Welt vor der dro-

henden Klimakatastrophe errette. 



ensuite - kulturmagazin Nr. 60 | Dezember 07 33

■ Jeder hysterischer Museumswahn verbürgt 

den kulturellen Zerfall; andernfalls bräuchte nie-

mand Museen, worin «Kultur» konserviert wird, 

würde «Kultur» noch leben. Bloss, der westlich-

abendländische Museumswahn infi zierte den Tat-

sachenverstand bereits seit dem viktorianischen 

Zeitalter, damals nämlich, als Nietzsche seine De-

kadenzklagen schmetterte, waren die Kulturgläu-

bigen der gesitteten Welt ertüchtigt, als ob der 

selbstverschuldete Untergang nahe, die «Kultur» 

eben in Museen ewig zu archivieren. 

 Jede Zivilisation baut einschüchternde Mu-

seen und erinnert mit Denkmälern an die eigene, 

längst verblasste Kultur, die antiken Griechen, das 

typischste Kulturvolk, hingegen kümmerten sich 

redlich wenig um Ruinen, Museen oder Denkmäler; 

ja gar die Ruinen der Vorzeit verwitterten bereits 

während der hellenistischer Geistesherrschaft. 

Erst die Römer, eine mechanisierte, funktionelle 

und tatsachenorientierte Technokratie, kurzum 

Zivilisation, hüteten das griechische Erbe und er-

richteten Museen. Und alsbald des Pöbels Wohl-

stand wuchs, reisten die als Bildungselite nun sich 

zierenden Römer nach Athen, wo sie die Errungen-

schaft eines alten Kulturvolks bestaunten. 

 Während des diesjährigen Sommerlochs no-

tierte der englische «Economist» mehr beiläufi g als 

der Konsequenz dessen bewusst, in China beginne 

merkwürdigerweise regelrecht ein Museumsboom. 

Es ist keinesfalls zufällig, dass China im selben 

Augenblick, als die zweite Moderne anrückt, den 

Museumsbau forciert. Es ist ebenso nicht zufällig, 

dass die Moderne mit ihrer radikalen und maschi-

nenartigen Zivilität jede organische und sinnliche 

«Kultur» verdrängt. Es ist überhaupt nicht zufäl-

lig, dass in Europa die Moderne seit nunmehr über 

hundert Jahren die «Kultur» vergewaltigt, seitdem 

also schätzen wir unsere «Kultur» in Museen. 

 Bereits die erste Moderne, endlich die zwei-

te, die radikalere, totalitärere, erschütterte das 

Gleichgewicht des Menschen; Identitäten wankten, 

Rollenbilder schwankten und statt des Heimat-

lands wurden die Bürger plötzlich des Standorts 

vereidet. Je mehr der Mensch also entwurzelt und 

entfremdet wurde, desto deutlicher spross das 

Bedürfnis nach einer kultischen und geheiligten 

Stätte, worin die Überreste des einst verwurzelt-

natürlichen Lebens und die Ursprünge der heu-

tigen zivilisatorischen Gesellschaft allen sichtbar 

ruhen. 

 Aber die Konstruktion unzähliger Museen wird 

schlussendlich zum allerscheusslichsten Zuge-

ständnis, nicht bloss, weil eigentliche «Kultur» 

keiner Museen bedarf, sondern, weil dadurch die 

Zivilisation die «Kultur» längst bezwang. So fl iesst 

die letzte Kreativität des zivilisierten Menschen ab 

in den Bau jener fürwahr eindrücklichen, bemer-

kenswerten Museen, die die «Kultur» lähmen, weil 

erübrigen. Sie signalisieren den Relevanzschwund 

einer jeden einstigen Weltstadt; Florenz und Wien, 

beide vormals Weltstädte mit politisch-wirtschaft-

licher Herrschaft, verfaulten bereits vor dem 

ersten Weltkrieg zu provinziellen Sehenswürdig-

keiten mit verschwenderischen Museen. 

 Dasselbe droht auch Paris, weder Kapital noch 

Produktion konzentriert sich in Paris, Paris gilt 

bloss als Sehenswürdigkeit, sinnbildlich fürs alte, 

weil ermüdete und erschöpfte Europa. So scheint 

der kulturelle Niedergang Europas beschlossen 

und der zivilisatorische Aufstieg derweil offen. 

Auch Zürich, das wohl niemals echte Kulturstadt 

war, gebürdet sich immer mehr «kultiviert»; ein 

Verhängnis, denn Zürichs Leistung war stets die 

wirtschaftliche. «Kultur» kann allenfalls in Bern 

konserviert wie konfektioniert überdauern, wenn-

gleich subventioniert und folkloristisch, weil Bern 

wirtschaftlich vergleichsweise impotent ist, Zürich 

aber nicht, und das heissen wir Schicksal. 

 Und so ist der momentane Museumsboom 

zu erklären als gewisser Trost, trösten sollen die 

spektakulären, aufregenden und nervösen Bauten 

nämlich darüber, dass wir einst als Kultur- statt als 

Geldwesen den Planeten bevölkerten, schliesslich 

ist die Sendung jedweder Museen vergleichbar 

mit der eines branchenüblichen Fernsehens; der 

erstarrte Empfänger namens «Kunde» soll so die 

frohe und besänftigende Botschaft des kollektiven 

Erinnerungswerks bewundern, als ob diese ihn zer-

streuen und ablenken müsse. Anstelle Fernsehen 

für die Unterschicht nun für die «gebildete» Mit-

telschicht erachten also wir jenes Programm ohne 

Nutzen, ohne Wert und ohne Charakter, das zum 

asymmetrischen Kurzweil zweckdient. 

David Berger ist Kulturpessimist und Blogger: 

der-verwerter.ch

KULTUR & GESELLSCHAFT

«weshalb wir museen bauen»
Von David Berger

magazin

FILOSOFENECKE
Von Alther&Zingg

« ALLE ERKENNTNIS IST  
 NUR VORLÄUFIG!» 
 Karl Popper, 1945

■ Kausales, lineares Denken ist en vogue. Die 

Guten sind wir, die anderen haben an allem 

Schuld. Mit diesem einfachen Konzept lässt sich 

auch im jungen 21. Jahrhundert ein beachtlicher 

Stimmenanteil erzielen. Nicht zu unterschätzen 

ist die daraus gewonnene vermeintliche Sicher-

heit. Das gilt nicht nur im Politischen. Überall, wo 

wir unsere  Gedankenwelten und Vorstellungen 

«wie etwas sein soll» gemütlich einrichten, lockt 

das süsse Gift der allgemeingültigen, fi xen Wah-

rheit. 

 Spätestens seit der Philosophie von Karl Pop-

per gilt in der Wissenschaft der Satz, dass eine 

Theorie – eine Erkenntnis – nur so lange ihre Gül-

tigkeit bewahrt, bis sie widerlegt werden kann. 

Nicht die fraglose Empirie ist ausschlaggebend 

für die Legitimität einer Erkenntnis, sondern 

deren (Nicht-)Falsifi zierbarkeit. Es darf also 

– nach Popper – willkürlich eine Theorie aufge-

stellt werden, die mittels kritischer Experimente 

widerlegt oder bestätigt werden kann. Durch die 

Falsifi kation einer Theorie erreichen wir zwar 

nicht die Wahrheit, kommen ihr aber im erkannt-

en Irrtum ein Stück näher. Damit hat sich der 

Wissenschaftsbetrieb in unseren Gesellschaften 

zumindest theoretisch von dogmatischen Vor-

stellungen und einschränkenden Weltbildern 

gelöst und ist in der Lage, sich selber kritisch zu 

hinterfragen und ständig herauszufordern. 

 Das gleiche Denken führt gemäss Popper weg 

von den «Feinden der offenen Gesellschaft», 

indem das pluralistische Gedankengut auf ge-

sellschaftliche Fragen kontrovers und diskursiv 

angewendet wird. Offene Gesellschaften stehen 

also im Widerspruch zu totalitären Systemen und 

festgefahrenen Weltbildern. Der Weg dahin ist 

steinig und beschwerlich. Er lässt kein simplifi -

zierendes Gut/Böse-Schema zu. Schnelle Erfolge 

sind schwierig, die kleinen Schritte zur vorläufi -

gen Erkenntnis manchmal kaum auszumachen. 

Letztlich ist es eine philosophische Frage, ob wir 

in einer im popperschen Sinne offenen Gesell-

schaft leben wollen oder ob wir uns mit einfachen 

Antworten auf komplexe Probleme zufriedenge-

ben. 

 Wir ermuntern Sie dazu, mit uns ein Stück 

vorläufi ger Erkenntnis zu teilen. Nach «la grande 

bouffe» ist der 26. Dezember ab 19.15 Uhr im 

Tonus Musiklabor an der Kramgasse 10 wie ge-

schaffen dafür. Alther&Zingg freuen sich auf Sie.
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Lost in Universe

Mark Z. Danielewski: Das Haus – House of Leaves. 

Roman.

■ Danielewskis «House of Leaves», welches in 

Amerika kurz nach seinem Erscheinen im Jahr 

2000 schon Kultstatus erreicht hatte, liegt nun 

auch in deutscher Sprache vor. 

 Konnte die Verwendung des inneren Monologs 

zu Beginn des 20. Jahrhunderts als ein Zeichen 

der Zeit gelesen werden, das von der Entdeckung 

des Unterbewussten nicht zu trennen war, ist die 

Verwendung der Fussnote in der fi ktionalen Lite-

ratur möglicherweise als Hinweis auf die Gleichzei-

tigkeit, die sich vor allem im Internet manifestiert, 

zu interpretieren. Nicht von ungefähr wird «House 

of Leaves» von verschiedener Seite als der erste 

Roman des 21. Jahrhunderts betitelt.

 Und doch, der ständige Unterbruch des Le-

sefl usses durch das Abgleichen mit dem Fussno-

tentext - und in Danielewskis Fall noch ganz ande-

ren Einschüben – erscheint auf den ersten Blick 

als hinderlich, lässt man sich aber erst einmal auf 

dieses doppelte Spiel ein, entwickelt es einen Sog, 

welchem man sich kaum mehr zu entziehen weiss.

 Der Plot ist in wenigen Sätzen umrissen: Will 

Navidson, ein preisgekrönter Fotograf, zieht sich 

mit seiner Frau Karen Green, einem ehemaligen 

Model, und den beiden Kindern in ein idyllisches 

Haus im ruralen Virginia zurück. Die neue Heim-

stätte soll Vorposten sein in einer sich immer 

schneller drehenden Welt, doch bereits kurz nach 

dem Einzug eröffnen sich Abgründe in Form eines 

Flurs, der weder auf den Bauplänen noch sonst ir-

gendwo verzeichnet ist. Ein Ingenieur und profes-

sionelle Höhlenforscher werden hinzugezogen, die 

sich in tagelangen Expeditionen in Räumen von 

nun schier gigantischem Ausmass verlieren - nicht 

ohne daran Schaden an Leib und Seele zu nehmen, 

versteht sich. Chronist des Unfassbaren ist nebst 

der ständig laufenden Kamera der alte und blinde 

Zampano, dessen Werk, bestehend aus tausenden 

von losen Seiten, nach seinem Tod in die Hände 

Johnny Truants gerät. Diesem nun begegnen wir 

einzig in der Fussnote. Klingt ziemlich vertrackt, 

wer aber über die Feiertage müssige Stunden vor 

einem warmen Kaminfeuer verbringt und sich ger-

ne in intelligenten Parallelwelten verliert, dem sei 

dieses Buch wärmstens zu empfehlen. (sw)

Der ganz alltägliche Horror

Joshua Ferris: Then we came to an End. Roman. 

Englisch.

■ In «Then we came to an End» befi nden wir uns 

in einer Chicagoer Werbeagentur im ausgehenden 

20. Jahrhundert. Die DotCom-Krise fordert ihre 

ersten Opfer auf den Teppichetagen, wovon auch 

die Mitarbeiter Lynn Masons nicht verschont blei-

ben. Grosse Aufträge bleiben aus, einzig die Kam-

pagne für eine Gesellschaft gegen Brustkrebs, 

deren Auftragsbedingung ist, die Brustkrebspati-

entin zum Lachen zu bringen, bleibt. Und alle sind 

sie bemüht, möglichst dasjenige Werbekonzept zu 

liefern, welches genau sie zum Gewinner macht. 

Das Gerücht, das Lynn Mason selbst an Brustkrebs 

leidet, dessen Quelle nicht mehr zu eruieren ist, 

verleiht der Werbekampagne so etwas wie eigene 

Note. Und hier wird Ferris persönlich, nicht zum er-

sten Mal, denn bereits die Beschreibung der trau-

ernden Mutter, repräsentiert durch Janine Gor-

janc, führt uns weg von Klatsch und Tratsch. Doch 

die Einsichten in die Ängste Lynn Masons vor der 

kommenden Operation, einer Frau, die als Chefi n in 

ihrer Perfektion beinahe unmenschlich erscheint, 

führt weiter, sie macht sie zu einem Menschen mit 

Stärken und Schwächen und verweist darauf, dass 

sie alle in diesem white-collar offi ce Menschen 

sind, die trotz Oberfl ächlichkeit auch Herz zeigen, 

auch wenn sie allzu oft handlungsunfähig bleiben. 

Dennoch machen sie so etwas wie eine kollektive 

Entwicklung durch, die sich an ihrer Beziehung zur 

Arbeit aufzeigen lässt: So empfi nden sie Arbeit zu-

nächst als Quelle der Langeweile, um sie alsbald 

als lebenserhaltende Massnahme zu verstehen, die 

es ihnen ermöglicht, ihre Rechnungen zu bezahlen 

und zu guter Letzt zum Schluss zu kommen, dass 

Arbeit angenehmer ist als zunächst vermutet.

 Die Wahl einer kollektiven Stimme als Er-

zählinstrument scheint vor dem Hintergrund, dass 

hier die Welt der Teamworker beschrieben wird, 

die sich täglich in mehrstündigen Meetings tref-

fen und in einem Grossraumbüro miteinander und 

übereinander klatschen, mehr als passend.

 Joshua Ferris‘ literarisches Debüt könnte fulmi-

nanter nicht sein, bereits wird er als neuer Jona-

than Franzen gehandelt, wobei sein Schreibstil in 

seiner Trockenheit meines Erachtens eher an Bret 

Easton Ellis erinnert. (sw)

Von Väterchen Frost und anderen Abenteurern

Weihnachten auf Russisch, herausgegeben von 

Olga Kaminer. Weihnachtsgeschichten.

■ Olga Kaminer, bekannt geworden als Koauto-

rin ihres Mannes, ist hier eine Sammlung von rus-

sischen Weihnachtsgeschichten gelungen, die von 

Klassikern wie Gogol bishin zum Werk ihres eigenen 

Mannes reicht. In ihrem intelligenten Vorwort um-

reisst sie auf wenigen Seiten, wie das Weihnachts-

fest nach Russland kam und bis zur Revolution zur 

Verfassung unzähliger Weihnachtsgeschichten ge-

führt hat, so dass sich alsbald jeder, der über ge-

nügend Tinte und Papier verfügte, berufen fühlte, 

eine Weihnachtsgeschichte zu schreiben. Doch die 

Sowjetzeit liess diese Tradition etwas in Verges-

senheit geraten oder zumindest nur noch in zarten 

Blumen in der Emigration blühen, und doch gibt 

es ein paar wenige Perlen wie Woinowitschs «Der 

dumme Fuss» aus der Sowjetzeit.

 Sind die vorrevolutionären Geschichten noch 

geprägt von weihnächtlichen Wundern in Form 

guter Seelen, die den Armen und Abtrünnigen ei-

nen neuen Weg zeigen, ist die Wirklichkeit in der 

vormaligen Sowjetunion eine ganz andere. Hier 

nun wird Väterchen Frost beziehungsweise dessen 

Ehrung durch einen zünftigen Tannenbaum beina-

he verhindert. Nicht etwa aufgrund fehlender Tan-

nenbäume, sondern weil man sich diese aus den 

dichten russischen Wäldern erst stehlen muss und 

diese kriminelle Handlung dann möglicherweise 

dem sowjetischen Geheimdienst nicht verborgen 

bleibt. 

 Wladimir Kaminers Geschichte lässt hoffen, 

dass das Genre «Weihnachtsgeschichte» auch im 

Putinschen Russland oder zumindest in der rus-

sischen Gemeinde Berlins nicht vom Aussterben 

bedroht ist.

 Denn zu welchem anderen Zeitpunkt im Jahr 

wenn nicht zu Weihnachten, wollen wir ein biss-

chen kitschig sein und an Wunder glauben, um so 

lieber, als sie hier noch den Mantel des Exotischen 

tragen. (sw)
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■ St. Gallen, am 12. November 1904, wegen Mord 

an ihrem fünfjährigen Kindlein wird die fünfund-

zwanzigjährige Frida Keller zum Tode verurteilt. 

Tags darauf erscheint ein Leitartikel im «Berner 

Boten», gezeichnet von C. A. Loosli: «Wie herrlich 

bequem ist doch die Gesellschaft, die ihre eigenen 

Opfer schlachtet.» Verführt oder genötigt, den 

goldenen Ring am Finger verwehrt und verstos-

sen, hatte das Mädchen bis zur Unmöglichkeit ih-

rem mageren Lohn das Kostgeld fürs Kinderheim 

abgerungen. «All das tiefe Elend, das Verbrechen, 

welches daraus entstanden ist, soll nun durch ei-

nen Streich des Henkerbeiles getilgt werden. ... 

Der Tod der armen Frida Keller soll nun alles süh-

nen: die Treulosigkeit des schamlosen Verführers, 

die Bitternis einer Verworfenen während fünf lan-

gen Jahren und endlich ein Verbrechen, an dem 

wir alle einen Teil der Mitschuld tragen.»

 Die Gesellschaft als Schuldige, die Täter als Op-

fer – zeitlebens versucht C. A. Loosli dem Recht 

der Verstossenen, der gesellschaftlich und mate-

riell Enterbten, der Geächteten Gehör zu verschaf-

fen. Eindrückliches Zeugnis dieses Engagements 

liefert der jüngst erschienene Band der C.-A.-Loos-

li-Werkausgabe, «Administrativjustiz», mit Looslis 

Schriften zu Strafrecht und Strafvollzug. Als ehe-

maliger Verdingbub und Anstaltszögling selber nur 

knapp einer Untertanen-Karriere als Bevormunde-

ter und Entrechteter entronnen, gilt Looslis be-

sonderes Augenmerk der Entlarvung einer Justiz, 

in der Recht und Gerechtigkeit in den Dienst des 

Eigentums gestellt werden. Sein grösstes sozialpo-

litisches Engagement widmet er der Abschaffung 

jenes Verfahrens, das er als «Administrativjustiz» 

bezeichnet: Bis weit in die Mitte des 20. Jahrhun-

derts hinein werden mehrere zehntausend Leute, 

die den Behörden als arbeitsscheu auffallen, ohne 

gerichtliches Urteil, und damit Willkür das Tor öff-

nend, in Zwangsarbeitslager abgeschoben. Für die 

Versorgung zuständig zeichnen die Kantone, auf 

Antrag von Gemeinderatspräsidenten oder Ar-

meninspektoren. Rekursmöglichkeiten gibt es kei-

ne. Erst 1980, zwanzig Jahre nach Looslis Tod, und 

erst auf Druck der Europäischen Menschenrechts-

konvention wird diese Praxis abgeschafft: Der Für-

sorgerische Freiheitsentzug wird dem Zuständig-

keitsbereich des Bundesrechts zugeschrieben und 

damit der richterlichen Kontrolle unterstellt.

 C. A. Loosli sammelt Augenzeugenberichte, 

schreibt Leitartikel, publiziert im Selbstverlag. 

Anschauungsmaterial liefern unter anderen die 

berüchtigte Strafanstalt Bellechasse im Kanton 

Freiburg oder Witzwil im Kanton Bern. Willkür 

herrscht auch im Strafvollzug. Sadismus und Er-

niedrigungen, Folter, Missbrauch, Mangelnahrung 

und Verwahrlosung sind an der Tagesordnung. Ein 

Drittel der Sträfl inge ist gerichtlich verurteilt, der 

Rest und somit die Mehrheit sind administrativ 

Versorgte. «Bist Du gerichtlich oder administrativ 

hier?» die Frage, nachzulesen in dem beispielhaft 

dokumentierten Fall des 1939 ohne Verschulden 

versorgten Gotthard Haslimeier. «Aha, nicht ge-

richtlich, du armer Chaib, dann weisst Du nicht, 

wann Du hier herauskommst. Die Administrativen 

können bis zu fünf Jahren hier hocken, wenn es 

dem Direktor so passt.» Haslimeier sass 13 Monate, 

ohne Gerichtsverhandlung und ohne Einsprache-

möglichkeit, versorgt aufgrund der persönlichen 

Rachenahme eines Bezirksamtmanns.

 Loosli registriert aber nicht nur, sammelt 

nicht nur Material und Zeugenberichte. Scharf-

sinnig analysiert er die gesellschaftlichen Zu-

sammenhänge. Die Willkür hat System. Was er 

«Administrativjustiz» nennt, ist die inhaltliche und 

logisch-konsequente Fortsetzung des zuvor von 

ihm angeprangerten Verdingkinderunwesens und 

der Misstände in Jugendanstalten: In einer Art 

Parallel-Karriere werden am Rand der Gesellschaft 

stehende Bürgerinnen und Bürger systematisch zu 

Untertanen und Staatssklaven herangezogen, ihre 

Angehörigen fallen der Armenpfl ege zu und wer-

den damit endgültig ins gesellschaftliche Abseits 

manövriert. Hier spiegelt sich ein Justizsystem, in 

welchem nicht der Mensch und seine Gleichheit 

vor dem Recht im Zentrum stehen, sondern das 

Eigentum und der Schutz desselben. Besitzlose 

werden aus der Gesellschaft ausgeschlossen und 

damit verstösst die Praxis gegen die Bundesver-

fassung, die die Rechtsgleichheit aller Bürger ga-

rantiert. Loosli spricht von «Klassenjustiz». Seine 

Schriften zu Strafrecht und Strafvollzug werfen 

Licht auf eines der dunkelsten und noch wenig er-

forschten Kapitel der Schweizer Sozialgeschichte.

 C. A. Looslis publizistische Kampagnen gegen 

die Missstände in schweizerischen Jugendan-

stalten führten zu Reformen im Anstaltswesen 

und waren massgeblich an der Einführung eines 

Jugendstrafrechts beteiligt. Seine Kampagne ge-

gen die willkürliche administrative Versorgungs-

praxis hingegen vermochte zwar Diskussionen 

auszulösen, zog aber unmittelbar keine Reformen 

nach sich. Looslis Texte zu strafrechtlichen und 

rechtsstaatlichen Fragen lassen aber auch den 

Pädagogen Loosli erkennen. Neben seinem pu-

blizistischen Einsatz für die Humanisierung von 

Strafrecht und Strafvollzug, für die Erneuerung 

eines aus seiner Sicht unzulänglichen Rechts, war 

es Loosli ein Anliegen, das Volk in Rechtsfragen zu 

bilden. Einsicht in das juristische Regelwerk und 

Urteilskraft in juristischen Angelegenheiten sah er 

als Grundbedingung für die Mündigkeit als Staats-

bürger, als Staatsbürgerin – und somit als Grund-

lage für Fortbestand und Weiterentwicklung des 

demokratischen Rechtsstaats. Grundlage auch um 

sicherzustellen, dass das Regelwerk nicht gegen 

das Volk eingesetzt werde. 

 Zur Person – Carl Albert Loosli Am besten 

kennt man Carl Albert Loosli (1877–1959) heute, 

kapp fünfzig Jahre nach seinem Tod, als Mund-

artdichter, der Dialektbücher wie «Mys Ämmitaw» 

schrieb und damit als Pionier der Berndeutsch-

bewegung seiner Heimat, dem Emmental, ein 

Denkmal setzte. Oder man kennt ihn wegen seines 

sozialkritischen Kriminalromans «Die Schattmatt-

bauern», dem ersten modernen Kriminalroman der 

Schweiz. Looslis Werk ist aber weit bedeutender.

 Brillant und scharfzüngig hat C. A. Loosli als 

versierter Schriftsteller zu vielfältigen sozial-, 

gesellschafts- und kulturpolitischen Themen poin-

tiert Stellung bezogen und in all seinen Schriften 

nie ein Blatt vor den Mund genommen. Als unehe-

liches Kind geboren, kurz nach der Geburt verdingt 

und in seiner Jugend in verschiedenen Anstalten 

aufgewachsen, geisselte er später als Publizist 

Missstände im helvetischen Justizverfahren. Er 

kämpfte gegen die Verdingungspraxis, gegen die 

Versorgung von Kindern in Anstalten und gegen 

die willkürliche Internierung von randständigen 

Erwachsenen. Früh schon verteidigte er Juden 

und Jüdinnen gegen antisemitische Hetze und 

setzte sich ein für eine Demokratie, die diesen 

Namen verdient. Als Mitbegründer des Schweize-

rischen Schriftstellerverbands machte er Litera-

turgeschichte, als Vertrauter von Ferdinand Hodler 

schrieb Loosli Kunstgeschichte und machte sich 

stark für eine zukunftweisende Kulturpolitik.

 Eine im Rotpunktverlag entstehende, thema-

tisch geordnete Werkausgabe in sieben Bänden 

lässt C. A. Loosli als einen der eigenständigsten, 

kompromisslosesten Schweizer Schriftsteller und 

Publizisten der ersten Hälfte des 20. Jahrhunderts 

zu Wort kommen. Viele von C. A. Looslis Schriften 

werden darin zum ersten Mal greifbar.

LITERATUR

«ich schweige nicht!» 
Von Anne-Sophie Scholl – C. A. Loosli, brillanter Geist und Anwalt des Volkes
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C. A. Loosli

Werkausgabe in 7 Bänden

Fredi Lerch und Erwin Marti (Hrsg.)

nach thematischen Schwerpunkten geordnet

Band 1: Anstaltsleben. Verdingkinder und Ju-

gendrecht (2006)

Band 2: Administrativjustiz. Strafrecht und Straf-

vollzug (2007)

Band 3: Die Schattmattbauern. Kriminalliteratur 

(2006)

Band 4: Gotthelfhandel. Literatur und Literatur-

politik (2007)

Band 5: Bümpliz und die Welt. Demokratie zwi-

schen den Fronten. (2009)

Band 6: Judenhetze. Judentum und Antisemitis-

mus (2008)

Band 7: Hodlers Welt. Kunst und Kunstpolitik 

(2008)

www.rotpunktverlag.ch

C. A. Loosli neu entdecken – zwei hochkarätige 

Podien in Zürich

Soeben neu erschienen ist Band 2 der entste-

henden C.-A.-Loosli-Werkausgabe, «Admini-

strativjustiz», mit Schriften zu Strafrecht und 

Strafvollzug. Gemeinsam mit dem bereits er-

hältlichen Band 1 «Anstaltsleben» mit Schriften 

zu Verdingkindern und Jugendrecht ist somit 

eine repräsentative Auswahl von Looslis publi-

zistischem Engagement zu sozialpolitischen und 

juristischen Fragen greifbar. Die Buchvernissage 

zu dem neu erschienenen Band rückt inhaltliche 

Fragen ins Zentrum und schlägt den Bogen zu 

heutigen Diskussionen zu strafrechtlichen Ver-

fahren, zu Rechtsstaatlichkeit, Gerechtigkeit und 

gesellschaftlichem Ausschluss. In einer Podiums-

diskussion argumentieren Regierungsrat Markus 

Notter und Nationalrat Daniel Vischer:

«Administrativjustiz in der Schweiz. Gestern und 

heute.»

Volkshaus, 5. Dezember, 20:00 h (Weisser 

Saal)

Stauffacherstrasse 60, 8004 Zürich

Eintritt frei, Reservation Tel. 044 241 84 75

C. A. Looslis Werk in seiner ganzen sozial-, ge-

sellschafts- und kulturpolitischen Breite wird im 

Literaturhaus gewürdigt. Loosli sei eine Figur, die 

für die Geschichte unserer schweizerische Men-

talität von erstem Rang ist, so Hugo Loetscher. 

Im Literaturhaus diskutiert der Schriftsteller 

Hugo Loetscher mit Manfred Papst («NZZ am 

Sonntag»), Moderation Stefan Keller («WOZ»). 

In Textpassagen, gelesen von Paul Niederhauser, 

kommt C. A. Loosli selbst zu Wort:

C. A. Loosli – Eine Würdigung

Literaturhaus, 12. Dezember, 20:00 h

Limmatquai 62, 8001 Zürich

Eintritt Fr. 15.–, 

Reservation Tel. 044 254 50 00

■ Da soll einer noch sagen, Werbung sei nutzlos 

oder wir Menschen nicht werbegesteuert. Ich selber, 

verlagstechnisch auf Werbung angewiesen, hege 

immer meine Zweifel, ob die Anstrengungen mit 

einzelnen Inseraten oder Plakaten wirklich von gros-

sem Nutzen sind. Aber das dürfte ich hier gar nicht 

schreiben. Ich relativiere: Ein gutes Konzept, eine 

Strategie und einen roten Faden wirken Wunder, der 

richtige Ort zur richtigen Zeit ist entscheidend. Und 

sicher, ich komme aus einer Gesellschaftsecke, die 

eher argwöhnisch auf die Werbeindustrie geschaut 

hat. Man hatte Zweifel – und die sind sicherlich be-

rechtigt – und wahrscheinlich auch der Grund für 

die schwierige Finanzierung dieses Kulturmagazins. 

Aber das hier ist alles andere als ein PR-Werbetext...

 Alles dreht sich um das Incarom-Inserat aus der 

Septembernummer vom ensuite.  Incarom - ein be-

lächeltes Kaffeeersatzgetränk. Eine Beleidigung an 

die Kaffeepuristen und eine mit sozialem Hohn und 

Spott versehene Haselnussbrühe. Nur für schwan-

gere oder alte Menschen – sicher uncool für coole 

Typen. So war mein Eindruck zuvor, so die Reakti-

onen vor diesem ominösen September. Ich wusste 

bis anhin nicht, was Incarom – wohl aber was guter 

Kaffee ist. Der Inseratedeal war «business as usual». 

In einem Verlag dreht sich alles um das «wer wo», 

nicht um das «was wie».

 Ein Pressedossier machte mich im Sommer da-

rauf aufmerksam: Incarom feierte in diesem Jahr 

den 50. Geburtstag. Doch was um Himmels willen ist 

Incarom? Das Layout, die Grafi k von diesem Pulver-

getränk haben Kultstatus. Wieso habe ich das nicht 

früher gesehen? Eigentlich müsste in jeder halbwegs 

vernünftigen Wohnung irgendwo eine solche Blech-

dose stehen – und sei es nur für das Waschmaschi-

nengeld. Im Pressetext steht: «Begonnen hat die 

Geschichte des beliebten Kaffeeklassikers 1957 in 

Basel. Die Original-Kaffeerezeptur mit leichtem Ha-

selnussgeschmack bleibt seither unverändert.» Das 

hat Stil. Hier ist also nicht nur die Dose retro, son-

dern auch der Inhalt... und weiter: «In der Schweiz 

werden 200 Millionen Tassen Incarom pro Jahr oder 

rund 550‘000 Tassen pro Tag getrunken.» Für ein 

Getränk, welches ich noch nie ausprobiert habe, er-

LIFESTYLE

eine wohl-
fühltasse auf 
den winter
Von Lukas Vogelsang

staunlich. In der Nachbarschaft und im Umkreis mei-

ner Freunde trinkt niemand Incarom – oder will sich 

nicht outen. Ich zweifl e an der Botschaft und auch 

die Nachforschungen in einem Altersheim führen ins 

Leere. Einzig ein redaktioneller Mitarbeiter erzählt, 

dass seine Mutter Incarom trinke, weil es schnell und 

mit Milch sehr schmackhaft sei... Es wird Zeit für den 

Selbsttest. 

 In einem Billigladen fi nde ich in einer verschrum-

pelten Kartonkiste die Dosen. Ich hätte mir alles 

vorstellen können, aber nicht eine so respektlose 

Präsentation. Liegt am Laden, nicht am Produkt. Ir-

gendwie bin ich stolz auf meinen Fund – ich habe drei 

Läden abgeklappert, um das Kaffeeblech zu fi nden. 

Das erhöht die Neugierde. 

 Doch der erste Test will noch nicht so recht: Ich 

habe keine Ahnung, «wie» man einen Incarom-Ge-

tränk herstellt. Braucht man dazu Milch oder Was-

ser? Und die Menge? Die Dose gibt keine Auskunft 

über Dosierung, noch über «Verwendungshinweise». 

Könnte sein, dass ich etwas verpasst habe. Ich verlas-

se mich auf meinen Instinkt und erinnere mich, was 

man mit löslichem Kaffee so alles anstellen kann. Es 

funktioniert. Ein ritterliches Triumphgefühl erfasste 

mich… Incarom ist vielleicht kein Kaffee, vielleicht 

total uncool und etwas für Memmen. Aber ich gebe 

es zu: Für den kurzen Moment einer Tasse bin ich es 

gerne. Möglichst noch mit Wollpullover und Decke 

eingewickelt mit der Nase in der kalten Nacht. Das 

stellte ich fest, als meine Dose leer und ich leer in die 

Dunkelheit starrte. 

 Die geheime Rezeptur von Thomi+Franck AG (ge-

hört jetzt Nestle, wird aber immer noch in Basel pro-

duziert) hat übrigens nichts mit Haselnüssen zu tun. 

Es ist die Mischung von Kaffee und der Wurzel der 

Zichorie, welche lange Zeit als Heilpfl anze genutzt 

wurde (Verdauungshilfe). Deswegen ist Incarom für 

Schwachstromkaffeetrinker und Träumer wie mich 

bestens geeignet. 

 50 Jahre Incarom und keiner hat’s gemerkt. Kei-

ner? Doch, ich. Dazu noch aufgrund von einem Inse-

rat. Werbetechnisch war der Treffer hundert Prozent 

gelungen. Für beide.     

diverses
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telefon 031 720 51 11
www.fischerprint.ch

Wir machen 

aus Gedanken 

Druck(kult)sachen.

❑ Ausgabe Bern ❑ Ausgabe Zürich

❑ Abonnement je Stadt Fr. 58.00

❑ Abo für Studierende / AHV / IV Fr. 32.00

❑ Ich möchte GönnerIn werden (ab Fr. 300.00)

❑ Ich möchte ein Abo verschenken. Hier mein  

 Name, Adresse und Wohnort: 

Vorname

Name

Adresse

PLZ / Ort

E-Mail

Datum / Ort / Unterschrift

Ausschneiden und Einsenden an:

ensuite - kulturmagazin | Sandrainstrasse 3 | 3007 Bern | Tel. 031 318 60 50 | www.ensuite.ch
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NEU:
artensuite gibt‘s nur noch 
im Abonnement oder in 
Galerien. 
Ein Abonnement macht 
jetzt doppelt Sinn...

im ABONNEMENT

Ein Abonnement ist ab Rechnungsdatum für ein Jahr gültig. Ohne Kündigung wird es automatisch 

um ein Jahr verlängert. Bitte beachten: Kündigungsfrist ist 2 Monate vor Ablauf des Abonnements. 

k u l t u r m a g a z i n

ensuite
Sie wissen nicht mehr wohin? 

ensuite - kulturmagazin lässt Sie Monat für Monat Kultur und Kunst entdecken (Inklusive artensuite).

KLEINANZEIGEN

Kleinanzeigen: Über unsere Webseite können 

die Kleinanzeigen für nur Fr. 45.00 pro Mo-

nat (!) aufgegeben werden. Dazu müssen Sie 

auf INSERIEREN und die Seite nach unten be-

wegen. Alles weitere steht da geschrieben...

FÜR DEN MANN

Der Beckenbodenkurs für Männer: AUF ZUR KRAFT 

DER MITTE... Boden fi nden, den Rücken entlasten, 

den Kopf befreien; Zentriert, Bewegt, Vernetzt 

statt Verkrampft. Erster 4teiliger Zyklus 2008 mit 

Beat Hänsli beginnt am Samstag, 19. Januar. 

Info: 031 302 55 65 - www.taichidao.ch

PEACE AND POWER

Die Alternative zum Festtagsstress: Loslassen, 

Aufrichten, Durchatmen, Ruhe und Kraft fürs neue 

Jahr fi nden: vom 27. bis 30. Dezember, jeweils 

von 8:45 bis 11:5 Uhr: DAO-YIN & TAI-CHI mit Beat 

Hänsli. Info: 031 302 55 65 - www.taichidao.ch


