
„Tristan“ bei der Triennale:
Liebestod im Zwielicht
geschrieben von Werner Häußner | 28. August 2011
Ein  „Wagnis“?  Willy  Decker  wählt  große  Worte  bei  der
Premierenfeier  nach  „Tristan  und  Isolde“
zur Eröffnung der zehnten Ruhrtriennale, der letzten unter
seiner Intendanz.

Wagners gewaltiges, alle Grenzen sprengendes Werk ist heute
fest im
Musiktheaterbetrieb  verankert:  An  der  Oper  Köln  scheiterte
2009 David Pountney
daran, in Düsseldorf zog 2010 Klaus Guth die Linien hin zu
Wagners Biografie, in
Essen steht die Inszenierung von Barrie Kosky ab 29. Januar
2012 wieder im
Spielplan. Selbst mittlere Häuser wie Wuppertal und Münster
hatten in den
letzten Jahren ihren „Tristan“ – und konnten szenisch wie
musikalisch mit achtbaren
Ergebnissen  auf  sich  aufmerksam  machen.  Wozu  also  in  der
Jahrhunderthalle
Bochum  ein  Stück  realisieren,  das  man  in  der  dichten
westdeutschen  Theaterlandschaft
wahrlich nicht missen muss?

Die Antwort liegt bei Decker selbst und in der Programmatik
der Triennale: Nach Judentum
und Islam steht in diesem Jahr der Buddhismus im Zentrum der
Reflexion über die
großen  Weltreligionen.  Wagner  hatte  sich,  von  Schopenhauer
inspiriert, intensiv
mit buddhistischen Gedanken beschäftigt, sich sogar einmal als
„unwillkürlich
zum  Buddhisten  geworden“  bezeichnet.  Decker  selbst  folgt
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persönlich den Pfaden
des Buddhismus. So liegt es nahe, in „Tristan und Isolde“ die
Spuren dieser
asiatischen Lehre – die eigentlich keine Religion sein will –
zu erforschen,
die Schnittpunkte zwischen der christlichen Geisteswelt des
Westens und der
buddhistischen Spiritualität des Ostens erkenntlich zu machen.

Wagner radikalisiert mit diesem geistigen Instrumentarium die
romantischen Axiome
eines E.T.A. Hoffmann. Es ist nicht mehr nur die Trugwelt des
bürgerlichen
Wohlbehagens,  die  zugunsten  einer  vollkommeneren  und
authentischeren  „Geisterwelt“
überwunden  wird.  Es  ist  nicht  mehr  nur  die  Vollendung  im
Paradies, wie sie das
Christentum verspricht. Für Wagner zählt die Überwindung einer
Schein-Welt, die
unserer Vorstellung Raum und Zeit vorgaukelt, wo es doch nur
das All-Eine, das
Ewige gibt. Heraus aus „jener grauenhaften Ursächlichkeit des
Entstehens und
Vergehens“: das ist Wagners Sehnsucht. So erklärt sich das
„Unbewusst“ als „höchste
Lust“,  erklärt  sich  die  Radikalität,  mit  der  das
Protagonistenpaar  Liebe  und
Tod als Erfüllung anstreben.

Das eine bekommt man nicht ohne das andere:
Wirkliche Liebe ist, wie Wagner ja auch pathetisch für sein
eigenes Leben
beklagte, in dieser Welt der – scheinbaren, aber wirksamen –
Gegensätze nicht
zu haben; Tod ist die Bedingung, dass die Schranken zwischen
den Individuen
fallen und der Weg frei wird in die Erfüllung und Erlösung.



Und die Nacht ist
die Chiffre für die Abwesenheit des grausamen Lichts, in dem
die Scheinwelt,
die uns umgibt, zu jammervoller Wirksamkeit gelangt.

Anja Kampe als Isolde in der
Inszenierung  Willy  Deckers
bei der Ruhrtriennale (Foto:
Ruhrtriennale/Paul Leclair)

„Tristan und Isolde“ lässt sich ebenso romantisch-christlich
lesen, aber Deckers Bezug auf
den Buddhismus hat zumindest in der dramaturgischen Konzeption
viel Anregendes
an  sich.  Auf  der  Bühne  sind  die  komplexen  Gedanken  dann
allerdings schwer zu
realisieren. Decker und sein Bühnenbildner Wolfgang Gussmann
wählen,
unterstützt vom Licht Andreas Grüters, den Weg der extremen
Reduktion. Zwei
leere,  weiße  Flächen  liegen  parallel,  schieben  sich
ineinander,  bilden  kühle,
ästhetisch-geometrische  Figuren  oder  nach  hinten  ins
Unendliche  offene  Räume,  müssen
aber auch den harten Einbruch der Schein-Realität erdulden,
wenn die
schrundigen Außenmauern der Halle sichtbar werden, zwischen
denen die Flächen
wie eine Insel der Zuflucht schweben. Ein Himmelskörper treibt
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im Hintergrund,
schiebt sich im dritten Aufzug in die Welt Tristans, leuchtet
wie der drohende
Mond  in  Strauss‘  „Salome“  unheilvoll  rötlich,  als  der
Liebestrank  seine  Wirkung
entfaltet. In der „Nacht der Liebe“ wird das Rund zu einer
Blase, die
Symbolbilder  birgt:  Meer,  Dunst,  zerfließende  Körper  und
Gesichter, die sich
drehen, auflösen und wieder konkretisieren, und die im dritten
Aufzug in
blutrotes Licht tauchen.

In diesem abstrakten Raum gelingen eindringliche Bilder, etwa
wenn Isolde isoliert im Heer der
grünen  Mannen  König  Markes  sitzt,  oder  wenn  sich  in  den
fantasievollen
Projektionen des Teams „fettFilm“ (Momme Hinrichs und Torge
Møller) die weißen
Platten in einem weiten kosmischen Raum verlieren. Doch in der
Personenregie
bleibt vieles im Ungefähren stecken, kommt Decker nicht über
symbolische
Arrangements hinaus, wie sie schon seine Leipziger „Tristan“-
Inszenierung gekennzeichnet
haben.  Der  Schluss  wirkt  merkwürdig  kraftlos:  Die  beiden
weißen Platten
schließen  sich  wie  Buchdeckel.  Isolde,  herausgetreten  aus
dieser Sphäre, singt
die letzten Worte ihres „Liebestodes“ im Zwielicht, das am
Ende dem Dunkel
weicht.

Musikalisch  war  der  Triennale-Tristan  dem  künftigen
Generalmusikdirektor  der  Bayerischen
Staatsoper München anvertraut: Kirill Petrenko hat mit den
Duisburger



Philharmonikern in der gut eingerichteten, dennoch schwierigen
Akustik der
Jahrhunderthalle  einen  skrupulös  verfeinerten  Wagner
erarbeitet.  Jede  Stimme  kommt
zu ihrem Recht. Der Spaltklang wird ins Extrem getrieben. Das
lässt etwa das
Frage-Antwort-Spiel  von  Streichern  und  Bläsern,  die
harmonische  Anreicherung
durch selbständige Begleitstimmen oder die Reibungen in der
vielschichtigen
Chromatik deutlich hervortreten. Gleichzeitig aber löst sich
Wagners Mischklang
auf  in  zusammenhanglose  Einzelteile,  die  auch  die  Legato-
Wirkungen empfindlich
beeinträchtigen.

Petrenko  achtet  fast  ängstlich  darauf,  die  Sänger  nicht
zuzudecken, unterdrückt damit aber
jene  ekstatische  Überwältigung,  die  gerade  der  „Tristan“-
Partitur eigen ist.
Das Fieber der Streicher im Schlussgesang bleibt kalt, die
„Nacht der Liebe“
fröstelig. Auch wenn man sich die pathetischen Rauschzustände
vergangener
Dirigenten-Generationen  nicht  zurückwünscht:  So  ausgeblutet
kann dieser „Tristan“
höchstens  als  klang-anämisches  Gespenst  durch  das  kalte
Kabinett zeitgeistiger
Musik-Lesarten geistern. Immerhin ließ sich auf diese Weise
hören, wie
vorzüglich  die  Duisburger  Philharmoniker  ihre  Aufgabe
bewältigten.  Die  Bläser
konnten auch in den Soli brillieren, während es die Streicher
schwer haben, in
der resonanzarmen Akustik zu bestehen.

Unter den Sängern können sich die Frauen am ehesten noch dem



erschreckenden Mittelmaß
entwinden,  das  den  Wagner-Gesang  heute  bestimmt.  Claudia
Mahnke ist vor allem
in ihren Rufen im zweiten Aufzug eine stimmsatte Brangäne mit
unforciertem,
substanzvollem Klang. Anja Kampe geht die Isolde mit einem
lyrischen, aber
expansionsfähigen Ton an. Ihre Artikulation ist – wie die von
Frau Mahnke –
einwandfrei,  die  Tonbildung  frei  von  der  missverstandenen
großhubigen Vibrato-Dramatik
amerikanischer  Sopran-Schlachtschiffe.  Decker  verordnet  ihr
nicht immer
nachvollziehbare raumgreifende Aktionen; dennoch hat sie ihre
Partie unter
Kontrolle, kann nuancieren und ins Piano zurücknehmen.

Christian Franz versucht das als Tristan auch. Aber dem Tenor,
der in den Neunzigern
seine Karriere in Wuppertal begonnen hat, fehlt die Sicherheit
beim
Positionieren der Stimme. Bereits im ersten Aufzug steigt sein
nicht sonderlich
voluminöser Tenor nach oben, wird dünn und bemüht. Im Duett
des zweiten
verschmelzen  die  Stimmen  nicht,  setzt  Franz  den  rund
gebildeten  Piani  von  Anja
Kampe  fistelig  ungestützte  Töne  entgegen.  Durch  den
mörderischen  dritten  Aufzug
kämpft er sich angestrengt; man wundert sich, dass die Stimme
noch die
Kondition  für  den  vokalen  Gewaltparcours  hat.  Mit  Stephen
Milling gewinnt die
Figur des König Marke vokale Kontur, wenn auch die Höhe nicht
befriedigt.
Alejandro  Marco-Burmester  ist  ein  sicherer  Kurwenal,  Boris
Grappe ein greller, passend



unsympathischer Melot. Das ChorWerk Ruhr unter Michael Alber
bewies wieder
einmal gediegene Qualität. – Der Beifall der Triennale-Fans
war lang, aber
schütter und steigerte sich nur bei Anja Kampe zu freundlicher
Intensität.

Spielplan  der  Ruhrtriennale:
http://www.ruhrtriennale.de/de/programm/spielplan/

Premierenfieber:  Die
Triennale  vor  einem
„Tristan“-Wagnis
geschrieben von Martin Schrahn | 28. August 2011

"Tristan"-Komponist
Richard  Wagner  in
Luzern  1868.
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Willy  Decker  wirkt  ein  bisschen  müde.  Was  er  unumwunden
zugibt. Die Doppelbelastung als Intendant der Ruhrtriennale,
zugleich  als  Regisseur  der  Eröffnungspremiere,  Wagners
„Tristan und Isolde“, mache sich eben bemerkbar. Doch Decker
hat noch Elan genug, während einer Pressekonferenz eben über
diese  Produktion  zu  sprechen,  über  ihre  Verankerung  im
Gesamtprogramm und das Wagnis, das hier eingegangen werde.

Decker redet emphatisch, wenn er seine Künstler lobt, und
wirkt nachdenklich, wenn er das ganze Unterfangen, Wagners
„Tristan“  in  der  Bochumer  Jahrhunderthalle  zu  realisieren,
eben als Wagnis bezeichnet. Eine Inszenierung, die gegen den
Mainstream  gerichtet  sei,  ein  Versuch  zudem,  sich  als
Regisseur selbst zu vergessen. Wer mag, kann hinter diesen
Worten durchaus Zweifel heraushören.

Decker  sagt  aber  auch:  „Die  Wahl  des  ,Tristan’  war  ohne
Alternative“. In dieses Werk habe der Komponist Richard Wagner
buddhistisches Gedankengut transferiert. In diesem Sinne könne
etwa  Tristans  Fieberwahn  im  3.  Akt  als  eine  Art  Nahtod-
Erfahrung  gedeutet  werden.  Wagner  habe,  ausgehend  von  der
Schopenhauer-Lektüre,  viel  über  den  Buddhismus  gelesen  und
sinniert.

Zur  Erinnerung:  Willy  Deckers  „Triennale“-Intendanz,  die
diesen  Herbst  zuende  geht,  hat  sich  über  drei  Jahre  drei
Weltreligionen zugewandt. Dem Judentum, Islam und nunmehr dem
Buddhismus. Gedichte japanischer Zen-Meister werden gelesen,
eine  Ausstellung  im  Museum  Bochum  begibt  sich  mit
zeitgenössischer asiatischer Kunst auf „Buddhas Spur“, es gibt
Konzerte experimenteller Art und vieles mehr. In dieses Umfeld
passe auch der „Tristan“ – in der Loslösung von Ort und Zeit.

Der Ort ist in diesem Fall die weiträumige Jahrhunderthalle.
Decker  lobt  die  Spielstätte  als  Alternative  zum  alten
Guckkastenprinzip. Die Sopranistin Anja Kampe, die Isolde der
Produktion,  spricht  von  den  tollen  Möglichkeiten,  die  die
Halle biete. Dirigent Kirill Petrenko aber relativiert. Er



habe die Realisierung dieses klangsinnlichen Stücks als große
Herausforderung  angenommen.  Man  müsse  sehr  an  der  Dynamik
feilen,  schließlich  sei  dies  nicht  der  Wiener
Musikvereinssaal. Der Klang sei letzthin nicht festzuhalten.
Ein Schelm, der auch in diesen Worten Zweifel erkennt? Kein
Problem hatte Petrenko indes mit der Wahl des Orchesters. Die
Duisburger Philharmoniker habe er sich als Partner gewünscht.

Kein Zweifel: Dieser „Tristan“ wird auch zur Herausforderung
fürs  Publikum.  Schließlich  gehöre  zum  Regieansatz,  wie
Sopranistin  Anja  Kampe  es  betont,  dass  nicht  immer  zum
Auditorium hingesungen werde. Zudem wird es einige, wenn auch
sparsam eingesetzte Video-Projektionen geben. Kurze Sequenzen,
die den Lebenskreislauf zwischen Geburt und Tod illustrieren
sollen.

 

Die  Premiere  von  „Tristan  und  Isolde“  am  27.8.  ist
ausverkauft. Weitere Vorstellungen gibt es am 31. August sowie
am 3., 9., 13., 17. und 20. September. www.ruhrtriennale.de

 

Sommerfestival in Köln: Alvin
Ailey American Dance Theater
geschrieben von Britta Langhoff | 28. August 2011
„Rock my soul in the bosom of Abraham…“ – genau dies bot das
Alvin Ailey American Dance Theater bei der Premiere des neuen
Programms im Rahmen des Kölner Sommerfestivals. Sie rockten
die Kölner Philharmonie, enthusiastisch gefeiert vom Publikum.
Sechs lange Jahre ist es her, dass die Company zuletzt in
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Deutschland gastierte.

Viel hat sich seitdem getan. Judith Jamison, die langjährige,
direkte  Nachfolgerin  Alvin  Aileys,  welche  die  Company  zu
weltweitem Ruhm führte, ist emeritiert, in einer persönlichen
Wahl ernannte sie Robert Battle im Juni zum neuen Artistic
Director, die Foundation bezog  in New York ein neues, festes
Zuhause und die Company wurde zum „Cultural Ambassador to the
world“ ernannt. Spannend die Frage für langjährige Fans dieser
einzigartigen Truppe: „Was hat sich getan, sich geändert?“ Die
Antwort : Vieles und doch auch wieder nichts. Nichts – weil
sie immer noch die Besten sind. Im Modern Dance war und ist
das Alvin Ailey American Dance Theater das Maß aller Dinge.
Technisch  brillant,  künstlerisch  tief  berührend.  Vieles  –
 weil sie Neues wagen und der Einfluss Robert Battles das
Repertoire um aktuelle Einflüsse erweitert…

Das Alvin Ailey American Dance Theater tanzt vielschichtige
Geschichten  von  Tragik  und  Freude,  von  menschlicher
Leidenschaft. Getrieben von der Frage „Wo stehe ich und wohin
gehe  ich  ?“  erreichen  sie  die  Herzen  der  Menschen,
durchdrungen vom Willen, für Verständigung und Brüderlichkeit
über alle Grenzen hinweg einzutreten. Man vergißt es leicht
und zeiht Amerika, kulturlos und oberflächlich zu sein, aber
ein  wesentlicher  Bestandteil  amerikanischer  Kultur  ist  der
Tanz.  Amerika  ist  nicht  nur  die  Wiege  des  Modern  Dance,
sondern auch das Land, in welchem der Tanz wie in kaum einem
anderen westlichen Land gefördert und weiterentwickelt wird.
Wegweisend seit über 50 Jahren ist das Alvin Ailey American
Dance Theater. Nur folgerichtig, dass der US-Kongress dies
2008 würdigte und die Company offiziell zum „für die Welt
lebendigen amerikanischen Kultur Botschafter der Vereinigten
Staaten“ ernannte. Verbunden mit dem Auftrag, das Erbe der
afroamerikanischen  Kultur  sowie  des  amerikanischen  Modern
Dance zu bewahren und weiterzuentwickeln.

http://www.koelnersommerfestival.de/index.php/alvin-ailey


Das Kölner Premierenprogramm eröffnete mit Love Letters. Eine
von Judith Jamisons bedeutendsten Arbeiten, die sie zusammen
mit dem HipHop-Pionier Rennie Harris und dem neuen Artistic
Director Robert Battle neu choreographiert und überarbeitet
hat. Die einzigartigen Stile der Choreographen verschmelzen
nahtlos und vermitteln eine neue Botschaft, die den Bogen
spannt vom dramatisch hingegebenen Modern Dance à la Martha
Graham  bis  hin  zu  gewandelten  heutigen  Einflüssen
afroamerikanischer  Tänze.

Teil zwei des Programms gehört ganz dem Neuen. Robert Battle,
dessen Neu-Einstudierungen mit Spannung erwartet und kritisch
betrachtet wurden, enttäuscht nicht. In Takademie abstrahiert
er die komplexen Formen des indischen Kathak Tanzes temporeich
und verblüffend. In Hunt interpretieren sechs männliche Tänzer
zur  treibenden  Trommelmusik  der  Les  Tamours  du  Bronx  ein
archaisches  Jagdzeremoniell.  Bewusst  durchbricht  Battle  die
bisherige Linie des Alvin Ailey Repertoires und beschwört eine
ganz neue Aggressivität im Tanz herauf. Der Zuschauer erlebt
eine sehr maskuline, harte, aber auch kraftvolle Seite der
Tänzer, die den Atem stocken lässt.

Im  dritten  Teil  die  Offenbarung.  „Revelations“.  Das
Meisterwerk  Alvin  Aileys.  Der  Inbegriff  des  amerikanischen
Modern Dance. Ein Klassiker, der bis heute von mehr Menschen
in aller Welt gesehen wurde, als jedes andere Tanzstück des 20
Jahrhunderts. 50 Jahre alt sind sie geworden. Robert Battle
hat bewusst entschieden, diesen Geburtstag zu zelebrieren und
 zu zeigen, dass man den grundlegenden Prinzipien Alvin Aileys
weiterhin  verpflichtet   sein  wird.  So  gehören  die
Offenbarungen zum  Repertoire einer jeden Aufführung in diesem
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Sommer. Vorher wird dem Publikum ein  eigens produzierter
fünfminütiger  Film  der  Emmy-preisgekrönten  Regisseurin  Judy
Kinberg  gezeigt,  welcher  die  Entstehungsgeschichte  und  die
Intention des Stückes beleuchtet.

Man  kann  die  Revelations  noch  so  oft  gesehen  haben,  sie
bleiben  auch  beim  wiederholten  Male  eine  Offenbarung.
Universell gültig, heute so berührend und aktuell wie vor 50
Jahren, gewinnt es mit jedem neuen Tänzer, mit jeder neuen
Aufführung an Kraft. Aileys „Geschenk an die Menschheit“ ist
eine  dreiteilige  Reise  auf  den  Spuren  der  Gospels  und
Spirituals  seiner  Heimat.  Tänzerisch  verschmelzen  hier  die
Freiheiten des Modern Dance mit der Horton-Technik zu einer
bis  heute  unerreichten  Einheit,  lebendig,  mitreißend,
anrührend und überschäumend zugleich. Dieses Stück hat etwas
so Besonderes, so Einzigartiges, dass es den Zuschauer immer
wieder neu tief im Herzen berührt.

Das von der ersten Minute an von der Mischung aus Altbewährtem
und Neuem mitgerissene Publikum feierte die Tänzer am Ende so
frenetisch,  dass  wir  noch  in  den  Genuss  der  Zugabe-
Choreographie von „Rock my Soul“ kamen. Ich für meinen Teil
habe sowohl die Company als auch die Revelations nicht zum
ersten, aber ganz sicher auch nicht zum letzten Mal gesehen,
übrigens  zu  gerne  auch  wieder   mal  im  Rahmen  der
Ruhrfestspiele.

Für Alvin Ailey war Tanz „ein Medium, dass die Vergangenheit
ehrt, die Gegenwart würdigt und der Zukunft mit Zuversicht
begegnet.“ Ich bin sicher, er wäre stolz auf die Tänzer, die
heute unter seinem Namen diese Botschaft in die Welt tragen.
Sie ehren und wahren sein Erbe, sie würdigen gegenwärtige
Strömungen  und  sie  verströmen  Zuversicht  für  eine
spannungsgeladene  Zukunft  des  modernen  Tanzes.

(Zitate aus dem Begleitheft zu den Kölner Sommerfestspielen)
 



Bochum total voll
geschrieben von Britta Langhoff | 28. August 2011
Nach dem gelungenen Auftakt am Donnerstag feierten Zigtausende
gestern  TGiF*  im  Bermuda-Dreieck.  Die  Schulferien  hatten
begonnen, der Regen vorerst beendet, bekannte Acts warfen ihre
Schatten voraus – nie in den vergangenen 25 Jahren war Bochums
Innenstadt so voll.

Die  Enge  besonders  an  den  Zu-  und  Abgängen  war  zeitweise
grenzwertig.  Genauso  hatte  ich  es  mir  bei  Bochum  Total
vorgestellt.  Der  Freitag  hatte  einen  Headliner,  den  die
Veranstalter  als  solchen  lange  nicht  erkannt  haben.  Der
Bielefelder Rapper Benjamin Griffey aka Casper.

Casper,  EIns-Live  Bühne,
22.07.2011

Sein  Anfang  Juli  veröffentlichtes  Album  XoXo  schaffte  es
schnell an die Spitze der Charts, plötzlich kennt ihn jeder,
namhafte Feuilletons interpretieren seine Stücke und erfinden
ver-casper-te  Wortspiele.  Alle  reden  über  den
„Überraschungserfolg“, auch der Veranstalter. Man hätte sich
vielleicht vorher mal informieren sollen – in der Altersgruppe
der 14-20jährigen. Dort ist Casper schon länger ein Star, das
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Album  wurde  ungeduldigst  erwartet,  die  Zahl  der
Vorbestellungen  bei  Amazon  sprach  für  sich.  Sein  früheres
Album „hin zur Sonne“, längst vergriffen, erzielte Mondpreise
bei Ebay, eine Karte für den geplanten Auftritt in Dortmund im
Herbst zu bekommen, glich einer Zitterpartie.

Dass Massen strömen würden am Bo-To Freitag, vor allem Massen
von konzertunerfahrenen Besuchern, war zu erwarten. Natürlich
dachte  so  mancher  an  die  Worte  der  Bochumer
Oberbürgermeisterin Ottilie Scholz, die bei der Absage der
Loveparade in Bochum damals erklärte, dass Bochum Total das
Äußerste  sei,  was  ihre  Stadt  stemmen  könne.  Und  auch  den
Massenandrang am Freitag haben sie gut gemeistert. Es war zwar
streckenweise kein Vor-und Zurückkommen mehr, Teenies mussten
aus  der  Masse  herausgezogen  werden,  das  Handynetz  brach
zusammen. Aber Polizei und Ordner waren gut präsent, ordneten
und beruhigten besonnen, die Security vor der Bühne reichte
Wasser durch und hatte kein Nachsehen mit jugendlichen Stage-
Divern, die sich auf Händen nach vorne durchreichen liessen.
Die Ansagen von der Eins-live Bühne taten ein Übriges, dass
alles gut ging.

Die von uns gehörten Konzerte im einzelnen. Auf der Pottmob-
Bühne:

Benzin: Klarer, gradliniger deutscher Punkrock „fürs Volk“.
Die sympathischen Jungs begeisterten nicht nur ihre noch recht
überschaubare  Fangemeinde,  sondern  auch  den  neugierigen
Konzertbesucher. ( Neugierig bin ich im übrigen auch, was den
„Gießkannentanz“ angeht. Wäre reizend, wenn mir das jemand
erklären könnte…. )
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Kellermensch: In ihrer Heimat Dänemark auf dem Weg zum ganz
großen  Erfolg,in  Deutschland  noch  eher  als  Geheimtipp
gehandelt. Einer ihrer ersten Live-Auftritte in Deutschland
nun bei Bochum Total, zeitgleich mit Casper. Ihr Publikum
hatten sie aber schnell gefunden und begeistert. Einem Genre
kann man die Combo nicht zuordnen, der Stilmix ist eigenwillig
und läßt Genre-Grenzen ineinander fliessen.

 

 

Auf der Eins-live Bühne:

Casper: Begann sinnigerweise mit „der Druck
steigt“  und  war  schnell  eins  mit  seinem
begeisterten  Publikum.  Fast  schien  es,  als
könne  er  selbst  noch  nicht  fassen,  welche
Massen ihm da zujubeln. Sie singen jedes Wort
mit und sind mehr als gerne bereit, mit ihm
zusammen  dem  Bassisten  einen  „400-Euro-Job“

zum Geburtstag zu schenken. Die Frage, ob Casper wirklich den
deutschen HipHop neu zu erfinden in der Lage
ist,  vermag  ich  nicht  zu  beantworten.  Ich
frage mich allerdings, ob er  das überhaupt
will. Mein Eindruck ist, dass er in diesem
Genre  neue,  eigene  unverwechselbare  Akzente
setzt und sich auch über seine sorgfältigen
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Texte definiert. Vor allem aber ist er ein
Star,  der  die  klassische  Ochsentour  gegangen  ist  und  von
seinem  Publikum  und  nicht  von  einer  Casting-Show  entdeckt
wurde. Von daher gönnen wir ihm und seinen jungen Fans, dass
ihr Star weiter so „unzerbrechlich“ seinen Weg „hin zur Sonne“
findet.

Jupiter  Jones:  Gerne  hätten  wir  mehr  mitbekommen  vom
angekündigten  Headliner.  Jedoch  –  der  beschriebenen  Enge
geschuldet – verfolgten wir das Konzert eher aus weiter Ferne.
Den Vieren, die sich nach einer Figur aus die drei ??? benannt
haben, fiel die für eine Punk-Rock-Band ungewöhnliche Aufgabe
zu, die Massen in ruhigere Bahnen zu lenken. So spielten sie
zunächst ruhigere, gradlinigere Stücke und gaben direkt zu
Beginn die Parole aus: Passt aufeinander auf, kein Pogo, kein
Klettern  und  entließen  das  Bochumer  Publikum  nach  dem
friedlich gefeierten Konzert schliesslich mit „Wenn alle die
Augen aufhalten und aufeinander Acht geben, ist die Welt schon
ein wenig besser. Das ist mehr, als Ihr Euch vorstellen könnt“
in die Off-Stage Partys.

Glückliche  Fans  nach  den
Konzerten

 

Das Bochum Total Festival dauert noch bis Sonntag Abend. Auf
das Publikum warten u.a. the Frits, Thomas Godoj, Frida Gold,
M. Walking on the Water und Kettcar.  EInzelheiten unter 
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Fotos B. Langhoff,  vom Casper Konzert mit Dank ©CarenSpleiter

* Thank God, it’s Friday

Stil und Geigenspiel – Ritual
mit Robe
geschrieben von Martin Schrahn | 28. August 2011

Stil  und  Musik  -  die
Geigerin Anne-Sophie Mutter.
Foto: Klavier-Festival Ruhr

Wenn Anne-Sophie Mutter die Bühne betritt, weht stets ein
leises Raunen durchs Publikum. Die hochgewachsene, schlanke
Geigerin mit dem aristokratischen Habitus ist eben nicht nur
exzellente Musikerin, sondern auch Stilikone. Spätestens seit
Beginn  der  90er  Jahre  hat  sie  hehre  Kunst  und  edle  Mode
nebeneinander  gestellt.  Die  Robe  wurde  Bestandteil  eines
Rituals, das sich Konzert nennt.

Ihr  jüngster  Auftritt  beim  Klavier-Festival  Ruhr  macht  da
keine Ausnahme. Gleichwohl behält der Satz „Hier gilt´s der
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Kunst“ seine Gültigkeit. Es gehört eben alles zusammen: die
luxuriös  anmutende  Erscheinung  und  die  Ernsthaftigkeit  des
Spiels,  das  kühl  erstrahlende  Lächeln  und  die  bisweilen
klanglich fahlen Interpretationen.

Das Wunderkind Anne-Sophie Mutter begann einst mit Mozart, als
sie 1976 von Karajan entdeckt und gefördert wurde. Das junge
Mädchen und der weltberühmte Dirigent – es klingt ein wenig
nach  Märchen,  doch  die  rasche,  unaufhaltsame  Karriere  der
Geigerin spricht eine sehr reale Sprache. Mit dem wachsenden
Erfolg ging zudem die Verbreiterung ihres Repertoires einher.
Längst  ist  Mutter  zur  bedeutenden  Interpretin  der
musikalischen  Moderne  geworden.

Beim Klavier-Festival indes, in Essens Philharmonie, wagt sie
sich  nur  bis  zur  spätimpressionistischen  Klangwelt  Claude
Debussys vor. Ausgesprochen spröde wirkt dessen Violinsonate,
äußerst fragil und seltsam konturlos. Mutter pendelt zwischen
zartem Nebelklang und deftigem Legato. Das Werk löst sich auf
ins Nirgendwo – so reizvoll, so unbefriedigend.

Überhaupt fällt auf, das gilt hier vor allem für die Mozart-
Sonate,  dass  die  Solistin  offenbar  manch  larmoyanten  Ton
abgestreift hat zugunsten einer herberen Ausdruckswelt. Die
Musik gewinnt an Frische, mitunter auch an Witz. Sie wirkt
andererseits,  in  Mendelssohns  F-Dur-Sonate,  in  all  ihrer
Romantik entschlackt. Schön und gefühlvoll vorgetragen, ohne
unangenehme Süße.

Natürlich  gibt  es  auch  Anne-Sophie  Mutter,  die  Virtuosin.
Obwohl sie das, im Bewusstsein des Vornehmen, niemals zur
Schau stellt. Ihr Furor, mit dem sie sich Pablo des Sarasates
„Carmen“-Fantasie  nähert,  ist  ein  Stück  ernsthaft-
konzentrierten  Musizierens.  Ein  brillantes  Zückerchen  für
Publikum, allemal seriös verpackt.

Die  Künstlerin,  die  heuer  ihr  35jähriges  Bühnenjubiläum
feiert, zählt den Pianisten Lambert Orkis zu den treuesten



Begleitern  ihrer  Karriere.  Hier  in  Essen  agiert  er  sehr
aufmerksam, pointiert und mit großer Klangsensibilität. Vieles
steuert er dazu bei, den jeweiligen Werken eine stilkonforme
Atmosphäre zu verleihen.

Das Publikum jubelt beseelt. Anne-Sophie Mutters Auftritt mag
professionell  durchkalkuliert  sein,  was  durchaus  zu  spüren
ist. Am Ende aber entpuppt sich die Stilikone als Herrin über
die Musik, über Klänge, die uns nicht gleichgültig sind. Alle
Inszenierung dient der Kunst. Das gibt es nicht alle Tage.

Traumzeit  in  Duisburg  und
Moers
geschrieben von Wolfgang Cziesla | 28. August 2011
Die Kraftzentrale und das Zirkuszelt liegen Luftlinie 11,7 km
auseinander. Pfingsten und Traumzeit trennten in diesem Jahr
nur drei schnell vergangene Wochen. Im westlichen Ruhrgebiet
verwöhnt  der  Frühsommer  Liebhaber  grenzüberschreitender
Musikarten mit zwei Großereignissen.

Beide,  das  Moers  Festival  und  das  Duisburger  Traumzeit-
Festival, pflegen Musikrichtungen, für die es kaum einen oder
sehr  viele  Namen  gibt:  Improvisierte  Musik,  freie  Musik
zwischen Jazz, (Post-)Rock, Indie, Neuer Musik, Elektronik,
„Weltmusik“, Neo-Folk oder Klassik. Wer in der Vorstellung
lebt, weit und breit der einzige zu sein, dem eine bestimmte
Musikgruppe abseits des Mainstreams bekannt ist, stellt fest,
es sind Tausende, die sich im Moerser Festzelt oder in einem
der  Meidericher  Industriegebäude  für  anspruchsvolle
musikalische Experimente begeistern können, Zigtausende sogar,
die sich über den Schlosspark (Moers) oder die verschiedenen
Aufführungsorte des Landschaftsparks (Duisburg) verteilen.
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In diesem Jahr spielten Igmar Thomas & The Cypher an beiden
Orten, in Moers und in Duisburg; über die Jahre verteilt, ist
die  Schnittmenge  beider  Festivals  beachtlich.  Die
Künstlerischen Leiter, Reiner Michalke in Moers und Tim Isfort
in Duisburg, öffnen ihre Festivals einem neuen Publikum, und
seit neuestem bietet auch Duisburg – wie in Moers bereits seit
Anbeginn üblich – gleich neben dem Festival eine Camping-
Möglichkeit.

Wo aber liegen die Unterschiede? Moers überraschte in diesem
Jahr  gleich  doppelt  mit  hartem  Metal.  Bei  Orthrelm  (USA)
trifft Thrash Metal auf Minimal Music. Repetitive Klangmuster
mit minimalen Variationen und kaum merklichen Entwicklungen
tönen hier nicht wie bei Steve Reich mit klarem Vibraphon und
festlichem Glockenspiel, sondern werden mit den trashigsten
aller  übersteuerten  Gitarrensounds  in  rasantem  Tempo
hingeschmettert, mit einem wirbelnden Schlagzeuger, der ein
45-minütiges  Solo  hinlegt,  nur  nicht  solo,  sondern
vervollständigt von einem ruhelos schrammelnden Gitarristen,
dessen  den  Pedalen  zugewandtes  Gesicht  von  einem  Vorhang
langer glatter Haare verdeckt ist. Am nächsten Tag am gleichen
Ort  präsentieren  Monolithic  eine  norwegische  Variante:
Ebenfalls  im  Duo  Gitarre  –  Schlagzeug,  mit  angenehm
unverständlichem Gesang. Auf Audio-Masochisten verschiedenster
Couleur hat das Fest in Moers, das seit 1972 die meiste Zeit
als „New Jazz Festival“ firmierte, immer schon eine besondere
Attraktion ausgeübt. Mit Orthrelm und Monolithic zog in diesem
Jahr die bislang härteste Spielart ein.

Neben  den  Festivalneulingen  bleiben  sowohl  Moers  als  auch
Duisburg Treffpunkte für die alten Hasen der Szene. In der
Meidericher Kraftzentrale trieben der bekannte Fusion-Jazzer
Mike Stern (Gitarre) und Didier Lockwood (Teufelsgeige) mit
dem grandiosen Dave Weckl am Schlagzeug und Tom Kennedy am
Bass die Perfektionierung des Sich-überlebt-Habenden auf die
Spitze. Branford Marsalis (Saxophon, Klarinette), längst schon
aus dem Schatten seines berühmten Bruders Wynton getreten,



überzeugte gemeinsam mit dem Pianisten Joey Calderazzo durch
Stil, Brillanz, Tempo, Größe.

Branford Marsalis / Foto: Wolfgang Cziesla

 

Drei Wochen zuvor hatte sich in Moers der 71-jährige Ronald
Shannon Jackson zwischen Vernon Reid an der Gitarre und Melvin
Gibbs am Bass als ein scheinbar von aller Last des Alltags
befreites  Individuum  präsentiert,  bei  dem  ein  langes
Schlagzeugerleben nicht die geringste Verspannung hinterlassen
hat. Warum auch – hatte doch bereits der 76-jährige Abdullah
Ibrahim am Piano mindestens ebenso jugendlich gewirkt!

Die absolute Überraschung in Moers aber – nicht im gedruckten
Programm  aufgeführt  und  von  der  Ansagerin  als
Geburtstagsgeschenk des 40-jährigen Festivals an sein Publikum
angekündigt  –  war  Ornette  Coleman  (81  Jahre  alt).  Einer
Legende  gegenüber  zu  stehen  mag  beeindrucken;  ein  solches
Highlight völlig unerwartet zu erleben, steigert die Wirkung
um ein Vielfaches. Coleman, der 1960 den Free Jazz aus der
Taufe gehoben hatte, und sein Quartett boten den Zuhörern
allererste Qualität.
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Aber mit dem Bemühen, möglichst große Stars in den Westen des
Ruhrgebiets zu holen, sind wir wieder bei den Gemeinsamkeiten
beider Festivals gelandet. Zurück zu den Unterschieden. Das
Traumzeit-Festival  verstand  sich  seit  seiner  Gründung  1997
immer  auch  als  Bühne  der  sogenannten  Weltmusik  (eine
fragwürdige  Bezeichnung  für  fraglos  spannende
Musikrichtungen). Die Duisburger setzten in diesem Jahr den
Länderschwerpunkt  Myanmar,  brachten  Musiker  aus  dem
südostasiatischen Land mit Kollegen aus Frankreich, Italien,
Deutschland auf eine Bühne und vermittelten dem Publikum einen
Klangeindruck von der hierzulande selten gehörten Bogenharfe
saung gauk, dem Trommelkreis oder der burmesischen Kegeloboe
hne.

Seltene Instrumente – um gleich wieder auf die Gemeinsamkeiten
zu sprechen zu kommen – gab es auch in Moers. Mit einer 17-
und  einer  21-saitigen  Koto  kam  Michiyo  Yagi  in  das
Festivalzelt, wo die Japanerin bereits 1992 aufgetreten ist.
Diesmal  spielte  sie  im  Double  Trio:  Symmetrischer
Bühnenaufbau: rechts und links außen jeweils ein Schlagzeug,
halbrechts und halblinks je ein Kontrabass, der in einzelnen
Stücken auch durch ein Cello ersetzt werden konnte. Und im
Zentrum das Koto und das Bass-Koto von Michiyo Yagi. Perfektes
Zusammenspiel, traumhaft.

Das Verwöhntwerden durch zwei herausragende Festivals in so
kurzem Zeitraum bringt mit sich, dass ein Bericht über beide
Großveranstaltungen  selbst  erstklassige  Acts  nur  in  der
Aufzählung würdigen kann – wie Nils Petter Molvaer, Little Red
Big Bang, Seun Kuti (alle in Moers); Cyro Baptista, Anne Paceo
Triphase, das Portico Quartet, Hundreds, Mogwai oder Stefan
Rusconi (in Duisburg).

Erstklassig sein genügt nicht. Was war das Phantastische der
diesjährigen Traumzeit?

Caribou schuf fast unglaubliche Momente. Die vier Nerds aus
Kanada  im  Medizinerweiß  oder  in  Parka  mit  auf  den  Rücken



geschnallter Gitarre schlugen zur Live-Elektronik die Beats
präzise  auf  zwei  Schlagzeuge,  vergleichbar  der  US-
amerikanischen Band Tortoise, und versetzten am Freitagabend
bei einem ihrer seltenen Deutschlandauftritte das Publikum auf
den Tribünen wie die Tanzenden gleichermaßen in Ekstase.

Zwei  Tage  später,  gleicher  Programmplatz:  Der  28-jährige
Vielkönner Patrick Wolf und Alec Empire (39) – der ehemalige
Noise-Punker  von  Atari  Teenage  Riot  –  bilden  ein
ungewöhnliches  Duo.  Zu  Wolfs  Bluesstimme  lebt  80er-Jahre-
Elektropop, gebrochen von Empires Noise-Einlassungen, neu auf,
und beim Spiel mit dem Bühnenbild verbindet sich alles zu
einem popmusikalischen Gesamtkunstwerk. Auch wer sich keine CD
der  beiden  komplett  anhören  möchte,  dürfte  vor  allem  von
Patrick  Wolfs  dandyhaften  Entertainer-Qualitäten  nicht
unbeeindruckt geblieben sein.

Jeweils um 23 Uhr an den drei Tagen traten in der Gießhalle
die großen Gruppen auf: Mogwai, Amiina, Hundreds. Gleichzeitig
aber wurde die Kraftzentrale von Klangzauberern bespielt. Am
Freitagabend erwies sich Ólafur Arnalds als ein solcher. Der
isländische  Pianist  wurde  von  einem  Streichquartett  und
Elektronik begleitet – raumgreifender Enthusiasmus, Musik, in
der man sich verlieren kann. Ebenso wie beim Bestaunen der
dazu laufenden Zeichentrick-Videos. Schattenrisse von Vögeln,
die sich von Mobiles lösen und frei fliegen, sich wie Kulissen
verschiebende Wolken, ein Leuchtturm und Wellen, in denen ein
Boot versinkt und verwandelt auftaucht. Vergleichbare Klang-
Bild-Poesie hat 2003 an diesem Ort auch das Tin Hat Trio
geschaffen.

Die Samstagnacht in der Kraftzentrale gehörte dem Amsterdamer
Blockflöten-Trio aXolot. Zur atmosphärischen Vervollständigung
sei kurz das Bühnenbild beschrieben: Eine halbe Schwingtür in
komplettem  Rahmen,  ein  extrem  kleiner  Kinderstuhl,  ein
normalgroßer  Kunstleder-Schaukelstuhl,  zwei  Orientteppiche,
ein Sofa und zwei dazu passende Ohrensessel, Kunstlederstühle
mit Nieten – das Ganze in verdampfendes Nebelfluid getaucht.



Das  Programm  der  drei  Flötistinnen  bestand  aus
mittelalterlichen Klängen nicht mehr bekannten Ursprungs und
Werken junger Komponistinnen und Komponisten: Dorothée Hahne,
Aliona  Yurtsevich,  Stefan  Thomas  und  des  Amsterdamer
Komponisten  Paul  Leenhouts,  dessen  bezauberndes  Zultanas
Raizins sie aufgeführten. Nicht-existente Töne schwingen hier
mit – wie die Flötistin Kim-José Bode erklärt –, sogenannte
Geisttöne,  Töne,  die  als  dritte  entstehen,  wenn  man  zwei
spielt.

Die Samstagnacht ist ein gutes Beispiel, um den entscheidenden
Unterschied zwischen den Festivals in Moers und Duisburg zu
benennen: Moers konzentriert sich auf das große Zirkuszelt, in
dem  sich  im  Wesentlichen  das  gesamte  Festival  abspielt,
ergänzt  durch  eine  Reihe  elektronischer  Musik  in  einem
Darkroom  sowie  durch  Nachtprogramme  und  Matineen  an
verschiedenen Orten der Stadt. Das Traumzeit-Festival dagegen
verteilt  sich  auf  verschiedene  Bühnen  im  nachts  wunderbar
beleuchteten  Lapadu  (Landschaftspark  Duisburg-Nord):
Kraftzentrale, Gießhalle, Open-Air-Bühne am Gasometer, Foyer
Pumpenhalle,  Gebläsehalle  und  Hüttenmagazin.  Die  guten
Auftritte konkurrieren miteinander, und der Besucher kann von
Luxusnöten gequält werden, wie ich am Samstag kurz vor 23.00
Uhr. In der Gebläsehalle spielten noch Bohren & der Club of
Gore, deren Auftritt von 22.15 Uhr auf 22.30 Uhr verschoben
wurde. Wer wäre düsterer als die vier Männer aus Mülheim?
Während  gealterte  Virtuosen  wie  Mike  Stern  oder  Joey
Calderazzo in Duisburg losjammten, als hätten sie keine Zeit
zu verlieren, verfügen Bohren & der Club of Gore über alle
Ruhe der Welt, und nicht nur dieser Welt. Aus der Schwärze der
Bühne  mit  unsichtbaren  Gestalten  heraus  kam  eine  der
spärlichen skurrilen Ansagen: „Es ist Mode geworden, auf junge
gutaussehende  Mütter,  die  ihre  Kinder  zum  Fußball  fahren,
einzudreschen.  Wir  von  Bohren  unterstützen  das  und  haben
darüber ein Lied geschrieben, erstaunlicherweise schon 2003.“

Ich kann gerade noch die ersten der langgezogenen Doom-Töne



auf mich wirken lassen, da flüstert mir eine innere Stimme zu,
dass es an der Zeit ist für aXolot. Ein geschlossener Vorhang
in  der  Kraftzentrale,  und  ein  Wächter  kündigt  mir
freundlicherweise  an,  der  Soundcheck  werde  voraussichtlich
noch eine halbe Stunde in Anspruch nehmen. Eine weitere innere
Stimme sagt mir, dass aXolots gründliche Vorbereitung meine
Chance ist, gegenüber in der Gießhalle ein paar Takte von
Aniima  wahrzunehmen,  den  jungen  Isländerinnen,  die  an  der
Seite von Sigur Rós arbeiten, wenn sie nicht wie heute ihr
eigenes  Ding  machen.  Das  ursprüngliche  Streichquartett  ist
inzwischen durch eine Vielzahl an Instrumenten erweitert.

Zurück in der Kraftzentrale beginnt aXolot das Konzert mit der
neuen Komposition von Dorothée Hahne, dessen Titel die innere
Zerrissenheit eines Traumzeit-Besuchers auf den Punkt bringt:
Interferences of Inner Voices.

Gut, dass ich kein Partygänger bin, sonst gäbe es zu später
Stunde auch noch zwei verlockende Tanzveranstaltungen.

Der verzerrte Spiegel
geschrieben von Rolf Dennemann | 28. August 2011
Ich konnte es noch nie leiden, wenn zum Kabarett Sekt gereicht
wird und dies ohne Ironie. Aber offenbar wird dies weiterhin
an die kommenden Generationen weitergereicht. Man braucht eine
Ausstellung, einige Redner und Sekt. Manchmal trägt noch ein
Künstler was vor, vorzugsweise Musik. Ein Ritual. Wenn es dann
noch  kleine  Schnittchen  gibt,  stimmt  alles.  Im  Ruhrgebiet
werden zahlreiche Ausstellungen und all das eröffnet, was eine
Eröffnung braucht – wie anderswo in der Republik auch. In
Polen gab es allerdings warmen Weißwein und Wodka, in der
Slowakei süßen Likör und in Tallinn Orangensaft mit Keks. Aber

https://www.revierpassagen.de/2384/der-verzerrte-spiegel/20110702_1038


ich schweife ab.

Vor dem Dortmunder „U“ steht wieder das Spiegelzelt, das beim
Festival RuhrHOCHdeutsch fast alles im Programm hat, worüber
in  Deutschland  gelacht  wird.  Vom  Düsseldorfer  Kom(m)ödchen
über die Bullemänner, Frank Goosen und Dr. Stratmann, bis hin
zur legendären Münchener Lach- und Schießgesellschaft, die ich
als junger Mensch damals immer im Fernsehen verfolgen konnte.
Schon  damals  war  klar,  dass  Kabarett  nur  wirkt,  wenn  es
etabliert ist, wenn unten im Publikum die sitzen, die auf der
Bühne kritisiert oder veräppelt werden. Daran hat sich nichts
geändert, ob lokal oder national. Dass heute Comedian und
Kabarettist in einen Raum gesteckt werden, ist der Vielfalt
geschuldet, die überall politisch korrekt ist. Und über die
tatsächliche Haltung der Vortragenden kann sich der Zuschauer
live ein Bild machen, wenn er dem Zuhören zuneigt.

Gleichzeitig  mit  der  Eröffnung  des  atmosphärischen
Spiegelzeltes  wird  eine  Ausstellung  eröffnet:  110  Jahre
Kabarett. Gezeigt werden allerdings nur Tafeln aus dem Besitz
des Kabarett-Archivs in Mainz aus dem Zeitraum 20er bis 40er
Jahre des letzten Jahrhunderts, aus einer Zeit also, wo sich
das  Kabarett  von  Tingeltangel  bis  zum  lebensbedrohlichen
Bühnenvortrag ausbreitete. Das politische Kabarett war ein Ort
des  Widerstandes,  der  subtilen  Wahrheitsvermittlung.  Diese
Zeiten  sind  Gott  sei  Dank  vorbei  –  zumindest  hier  in
Alemannia. Heute ist das Lachen kein befreiendes, sondern eher
ein  Mittel  zur  Gesundheitsförderung.  Also  schauen  wir  die
Exponate an und warten auf Fröhlichkeit.

Die Betrachter halten ihr Sektglas zwischen den Fingern, auf
der Bühne wird die Schönheit der Stadt Dortmund beschworen,
der  Veranstalter  entpackt  ein  bei  Ebay  ersteigertes  altes
Kofferradio, was die Versammelten mit einem gemeinsamen „Oh“
quittieren. Und später wird mit dem Abendprogramm gewartet,
bis die Ratssitzung zu Ende ist, damit die heimische Politik
an  der  gemeinsamen  Fröhlichkeit  teilnehmen  kann.  Die  Gags
brauchen zur Bestätigung von Wirkung öffentlichen Raum und

http://www.ruhrhochdeutsch.de/


wenn gelacht wird, dann haut man sich vertraulich auf die
Schultern.
Wie sagt noch der Vertreter der hiesigen Sparkasse über das
Kabarett oder Cabaret (na ja): „Hier und da wird gar politisch
argumentiert.“ Da muss man durch.

Zwischen Kabarett und Zeltminiaturen

Es  gab  schon  immer  Blödelbarden,  überhaupt  wunderbare
Blödelei. Das braucht der Mensch, sonst verbittert er. Für die
ernsteren  lustigen  Vorgänge  war  das  Kabarett  im  Keller
zuständig, in den alternativen Sälen der Städte. Heute ist die
demokratische  Gesellschaft  lange  schon  im  Konsens  darüber,
dass  der  Quatsch,  die  Comedy  und  auch  das  Kabarett  zur
Grundversorgung gehören und keinerlei ernsthafte Wirkung mehr
haben, außer der, weitere Nachahmer zu finden, damit uns das
Lachen nicht vergeht. Fast alles ist ja gut und man wird
sehen, welche Nuancen die Programme bieten. Wie gesagt – mich
stört nur der Sekt und das Gehabe. Aber das ist mein Problem,
wenn ich mich den gängigen Ritualen entziehe. Der Kellerraum,
in den ich zum Lachen verschwinde, ist mit Plüsch ausgelegt.

U am Zelt

Eine  Eröffnung  ganz  anderer  Art  wird  am  Stadtgarten  in
Dortmund begangen: 100 Zelte – Kunst – unbehaust, eine Aktion
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u.a.  zur  Unterstützung  von  „Bodo“,  der  Dortmunder
Obdachlosenzeitung.  Kleine  Zelte  aller  Art  bilden  unter
Mitwirkung und Moderation des Schauspielchefs Kay Voges eine
Minizeltstadt und wollen aufmerksam machen. Am Ende werden sie
versteigert. Junge Menschen regen sich auf über die Welt, die
Gesellschaft, Konsum und drücken dies aus, indem sie die Zelte
entsprechend verzieren, bestücken, zerstückeln. Und man erhält
Luftballons. Es hat was von Kindergeburtstag und naturgemäß
spielt auch eine Band. Jede Aktion, die interveniert und auf
Missstände aufmerksam macht, ist besser als keine. Ob man
unbedingt  von  einer  Kunstaktion  sprechen  will,  ist
Diskussionsstoff. Und auch hier gibt es Sekt, aber aus der
Kiste  in  kleinen  Flaschen.  Prost.  Hier  stößt  das
Schauspielhaus mit seinem Slogan „Stadt ohne Geld“ wieder auf
die,  die  Raum  brauchen  für  Ausdruck  und  Werk,  die  jungen
Naiven und Haltungssucher und -träger.

Kaputtes  Zelt
mit Griff

Aber diese Stadt – wie auch die meisten anderen – ist keine
ohne Geld, so wie der Staat keiner ist ohne Geld. Ganz im
Gegenteil. Zelt Nummer 26 hat mir gefallen. Aus dem Inneren
drang eine Stimme in englischer Sprache von John Dunn. Es
heißt  auf  der  Hinweistafel:  „Das  ist  ein  komplett
unorganiertes Daherreden. So mache ich keinen Fortschritt für
die  Gesellschaft.  Ich  bringe  die  Kunst  nicht  weiter.  Ich
bringe auch die Forschung nicht weiter. Im Grunde genommen
verschwende ich meine Zeit…“
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Zeltdorf

(Fotos: Dman)

Wundersamer Wunderknabe
geschrieben von Martin Schrahn | 28. August 2011

Er  hat  alles  unter  Kontrolle.
Die paar Schritte über die Bühne
zum  Klavier,  das  Lächeln,  die
Verbeugung.  Und  sein  Spiel
natürlich,  das  sich  über  die
Strukturen  der  zu
interpretierenden  Musik
definiert.  Ernst  wie  ein

Erwachsener  wirkt  der  19jährige  Kit  Armstrong,  dieser
wundersame Wunderknabe, dem noch so viel Kindliches anhaftet.

Sein  größter,  überzeugtester,  bedeutendster  Fürsprecher  und
Mentor ist Alfred Brendel, der die außergewöhnliche Begabung
des jungen Eleven in höchsten Tönen hervorgehoben hat. Das
kommt  nicht  von  ungefähr:  Die  manuellen  Fähigkeiten  Kit
Armstrongs und sein fast instinktives Erkennen musikalischer
Verläufe sind von bestechender Aussagekraft.
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Nun,  wer  mit  16  bereits  ein  abgeschlossenes  Musik-  und
Mathematikstudium vorweisen kann, wer selbst komponiert, wenn
auch  in  arg  harmonischen  Bahnen,  dem  dürften
Gewissenhaftigkeit,  ja  die  Logik  des  Interpretierens  kaum
fremd sein. Armstrong beweist dies beim Klavier-Festival Ruhr
zu Ehren des nunmehr 80jährigen Alfred Brendel. Kristallin
fließen  dem  Jungen  dabei  Bachsche  Figurationen  aus  den
Fingern,  keine  Wendung  im  polyphonen  Geflecht  bleibt
unbeachtet – nehmen wir nur vier von ihm ausgewählte Präludien
und Fugen.

Wer  indes  an  diesem  Abend  in  Mülheims  Stadthalle  von  Kit
Armstrong,  der  zwischen  Bach  und  Liszt  pendelt,
bilderstürmerisches  Aufbegehren  eines  wunderkindlichen
Bühnentiers  erwartet,  wird  enttäuscht.  Der  Interpret  steht
über der Musik, beobachtet, analysiert. Er ist nicht in der
Musik,  geht  keine  Risiken  ein,  um  etwa  der  Lisztschen
Ausdrucks-Opulenz,  in  der  rauschenden  Nr.  10  des  großen
Etüden-Zyklus, Gewicht zu geben. Mitunter wirkt es, als wolle
der Pianist sich selbst Note für Note noch einmal bestätigen,
was er doch längst im Kopfe abgespeichert hat.

Armstrong verströmt Disziplin, die in Perfektion münden soll.
Er wirkt dabei wie ein Asket des Gefühls. Manche finden das
spröde. Doch er macht uns staunen – so oder so.

(Der Text ist in kürzerer Form in der WAZ erschienen)

Ruhrfestspiele  2011  –  ein
Rückblick
geschrieben von Britta Langhoff | 28. August 2011
Noch bevor die Abschlusskonzerte auf dem Recklinghäuser Hügel
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gespielt waren, verkündete Intendant Frank Hoffmann die frohe
Pfingstbotschaft:  Die  Ruhrfestspiele  haben  sich  selbst  und
ihren  eigenen  Besucherrekord  von  2009  übertroffen.  212
Aufführungen, mehr als 81.000 Besucher und eine Auslastung von
über 91 % zählte das diesjährige Festival. Einmal mehr bewies
der Luxemburger Hoffmann damit, dass er der Tradition und dem
Anspruch der Ruhrfestpsiele gerecht wird und ihm gelingt, was
auf dem Hügel nicht immer selbstverständlich war: Mit einem
anspruchsvollen Programm auch in der Breite erfolgreich zu
sein.  Folgerichtig  wurde  auch  bereits  am  vergangenen
Donnerstag  bekannt  gegeben:  der  Vertrag  des  Luxemburgers
Hoffmann ist bis 2015 verlängert.

Was  bleibt  aus  diesem  Jahr,  Jahr  eins  nach  der
Kulturhauptstadt?  Stürmische  Begeisterung  ebenso  wie
kontroverse  Diskussion.  Große  Namen  neben  unbekannteren
Ensembles,  Experimente  von  provokant  gelungen  bis  arrogant
daneben.  Der  erbrachte  Beweis,  dass  das  Werk  Schillers  –
diesjährig im Mittelpunkt stehend – „Brücken in unsere Zeit
schlägt“  und  Schillers  „Nachdenken  über  die  Zunkunft…auch
unsere Gegenwart erschließt“. Die Schiller-Adaptionen – u.a.
Don  Carlos,  Kabale  und  Liebe  und  als  würdiges  Finale  der
radikal gekürzte Klassiker Maria Stuart – wurden durchweg mit
Begeisterung  aufgenommen.  Einzig  die  Räuber  stellten  so
manchen Zuschauer vor die Frage, ob die Inszenierung eher
drastisch  oder  doch  genial  furios  zu  nennen  war.
Leserbriefschlachten in der Lokalzeitung gaben davon beredte
Kunde. Worauf blicken wir noch zurück?

Auf einen grandiosen John Malkovich in einer eher behäbigen
Inszenierung der Giacomo Variations. Auf einen experimentellen
Ben  Becker,  der  die  vor  Jahren  mit  Endstation  Sehnsucht
geschlagene Scharte auswetzte und düster melancholisch sein
Publikum mit dem Todesduell von John Donne und den Elegien von
Joseph Brodsky bannte und begeisterte. Becker, der nur eine
Woche später gemeinsam mit David Bennent und der großartigen
Angela Schmid in „Eines langen Tages Reise in die Nacht“ einen



weiteren  Erfolg  verbuchte.  Nicht  wenige  feierten  diese
Inszenierung als die beste der Festspiele.

Kontroversen und Ablehnung dagegen bei „Paris, Texas“. Eine
sehr frei assozierte Adaption nach dem Film von Wim Wenders.
Comics  und  Pin-Ups  auf  der  Bühne,  schrill,  laut  und
disharmonisch. Bis heute fragt sich so mancher, ob er nun eine
Parodie  verkannt  oder  doch  einer  Aneinanderreihung  der
Untugenden modernen Regietheaters beigewohnt habe.

Nicht  unerwähnt  bleiben  sollten  kleinere  Juwelen  wie  der
Chansonabend von Angela Winkler, die sich als Bühne für die
Premiere  ihres  ersten  Studio-Albums  ausdrücklich  die
Recklinghäuser  gewünscht  hatte.  Sowie  die  Lesungen,  welche
eine  eigene,  gute  neue  Tradition  bilden.  Weniger  Resonanz
hatte diesjährig das Fringe Festival. Je mehr es sich zum
eigenständigen Festival entwickelt, desto mehr gerät es aber
auch zum Nischenprogramm als zur gewünschten Einrahmung.

Fest steht, die Recklinghäuser lieben ihr Festival. Zu Recht
sind sie nicht nur stolz auf das Programm, sondern auch auf
die einzigartige Stimmung auf und um den Hügel. Die mit den
Jahren sehr stimmungsvoll entwickelte Gastronomie trägt das
Ihrige  dazu  bei,  die  rechte  „A  world  stage“  Festival-
Atmosphäre  zu  entwickeln.

Es war Frank Hoffmanns Anspruch, die Ruhrfestspiele 2011 mögen
„in die Zeit gefallen“ wie „Schiller der Wirklichkeit ins
Gesicht  sehen“.  Er  selber  sprach  in  abschließenden  Worten
leicht  euphemistisch  von  „der  neuen  Recklinghäuser
Diskussionskultur“, die Resonanz und die Kritiken gleichwohl
gaben  ihm  Recht:  Hoffmann  ist  seinem  Anspruch  gerecht
geworden. Recklinghausen freut sich auf die Festspiele 2012.

(  Zitate  aus  Frank  Hoffmanns  Vorwort  im  Booklet  zu  den
Festspielen )



Wrestling  beim  Wacken  Open
Air – Lesung beim Rock Hard
Festival
geschrieben von Anja Distelrath | 28. August 2011

Während  das  Wacken  Open  Air  Wrestling  ins
Programm übernommen hat, versucht es das Rock
Hard  Festival  mit  Literatur.  Am
Pfingstwochenende stellen die beiden Autoren
Christian Krumm und Holger Schmenk ihr Buch
„Kumpels  in  Kutten  –  Heavy  Metal  im
Ruhrgebiet“  den  Festival-Besuchern  im

Gelsenkirchener Amphitheater vor. Ein guter Anlass, um mit
Christian Krumm zu sprechen, der bereits an einem Buch über
die Plattenfirma Century Media arbeitet.

Am Pfingstwochenende habt ihr vier Lese-Termine beim Rock Hard
Festival. Das ist schon etwas Besonderes?

Christian  Krumm:  Definitiv.  Es  ist  so  etwas  wie  ein
Ritterschlag, denn hier ist die Ruhrpott-Szene versammelt und
somit gehören wir auch dorthin. Es ist ein einzigartiges Event
und wir freuen uns sehr über diese Möglichkeit.

Hören die Metal-Fans in einem Umfeld von lauter Musik und viel
Bier überhaupt zu?

Christian  Krumm:  Wie  es  auf  dem  Rock  Hard
Festival wird, ist natürlich noch schwer zu
sagen,  denn  das  ist  eine  ganz  andere
Veranstaltung als unsere bisherigen Lesungen.
Mit  Bobby  und  Gerre  als  Gäste  wird  es
vielleicht auch mehr Show als einfache Lesung,
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aber das Wichtigste ist, dass die Leute Spaß
haben.

Wie war die bisherige Resonanz auf das Buch?

Christian  Krumm:  Wir  hatten  sicher  mit  einigen  Resonanzen
gerechnet, aber was seit der Veröffentlichung passiert ist,
hat uns schon überrascht. Neben vielen, fast ausschließlich
positiven R ezensionen überraschte besonders die Unterstützung
aus der Szene für unser Buch. Die Verkäufe haben entsprechend
ziemlich schnell unsere Erwartungen übertroffen.

Vergangenes Jahr habt ihr euer Buch bereits beim Wacken Open
Air der Presse präsentiert. Seitdem seid ihr auf Lesereise –
mit einigen prominenten Gast-Lesern. Gibt es einen Gast, den
ihr besonders in Erinnerung behalten habt?

Christian Krumm: Da kann man sicher niemanden
wirklich hervorheben. Wenn Tom Angelripper am
Tag nach der Release-Party von „In War And
Peaces“ (letztes Sodom-Album) sich mittags um
zwölf Uhr mit uns trifft und sich die Zeit
nimmt mit uns zwei Lesungen zu machen, dann
sagt das viel über die Bodenständigkeit und

Leidenschaft  für  die  Szene  von  Tom  aus.  Andererseits
arrangiert es Bobby von sich aus, ohne dass wir davon wussten,
dass auch Gerre bei den Lesungen auf dem Rock Hard dabei ist
und macht bei einem Video für Rock Hard Online Werbung dafür.
Für wen soll man sich da entscheiden?

Kannst du denn sagen, welcher Ort für euch der schönste war?

Christian Krumm: Das war sicher das Café Nord.
Die Kneipe ist seit zwanzig Jahren ein fester
Bestandteil der Szene und als wir dort gelesen
haben, mit einem Unplugged-Gig von Layment als
besonderen Bonus, waren fast 200 Leute da. Das
hat schon eine Menge Spaß gemacht.
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Aktuell  arbeitet  ihr  an  einem  spannenden  Projekt  –  der
Biografie der Plattenfirma Century Media. Wie ist es dazu
gekommen?

Christian Krumm: Das gehört auch zu den positiven Resonanzen
auf „Kumpels in Kutten“. Nicole Schmenk – die Ehefrau von
Holger – hat zuletzt einen eigenen Verlag gegründet, der sich
unter anderem auf Metal spezialisiert. Auf der Suche nach
guten Buchthemen kam der Kontakt mit Robert Kampf, dem Chef
von Century Media, zustande. Der zeigte sich begeistert von
unserem Buch und schnell waren sich alle einig, dass wir die
Geschichte der Plattenfirma aufarbeiten werden.

Ein Buch aus der Sicht der Musikindustrie ist
selten. Was erwartet ihr an Reaktionen?

Christian Krumm: Das wird sehr spannend. Dieses Buch wird
definitiv Geschichten enthalten, die man nicht so einfach in
Magazinen oder anderen Szene-Büchern nachlesen kann. Musiker
haben oft ein kompliziertes Verhältnis vom Geschäft, wollen
vielfach  damit  so  wenig  wie  möglich  zu  tun  haben.  Aber
natürlich ist die Arbeit einer Plattenfirma enorm wichtig und
ist  ebenso  ein  Teil  der  Szene.  Die  Mitarbeiter  sind  fast
ausschließlich selbst Fans, die sich mit Enthusiasmus und viel
Herzblut  engagieren  und  einiges  dazu  beitragen,  dass  zum
Beispiel ein Album ein Klassiker wird, dass Bands das Beste
aus sich herausholen oder auch nicht an Konflikten zerbrechen.
Diesem speziellen Teil der Szene ist das Buch gewidmet und ich
hoffe, dass die Fans sich auch für diesen Aspekt der Musik
interessieren und begeistern können.

Vielen Dank an Jörg Litges für die Fotos
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Klangmagie im Dämmerlicht
geschrieben von Martin Schrahn | 28. August 2011

Der Mann am Klavier hüllt sich in
sanftes  Dämmerlicht.  Voller
Geheimnis scheint seine Aura, wie
er  dasitzt,  immer  ein  wenig
gebeugt,  mit  dem  Instrument
beinahe verschmolzen. So entlockt
er  ihm  in  hehrer  Anschlagskunst
samtene  Klänge  oder  kristalline
Figurationen.  So  zelebriert
Grigory Sokolov die Musik Bachs,
lässt  die  tönende  Romantik
Schumanns  aufblühen.

Zum 15. Mal ist der etwas introvertiert wirkende Russe Gast
des Klavier-Festivals Ruhr, und erneut versteht er es, das
Publikum  zu  verzaubern,  zu  elektrisieren.  Mit  Bachs
„Italienischem  Konzert“  etwa:  In  unglaublicher  Perfektion
schnurren  die  Läufe  dahin,  dynamische  Abstufungen  und
Schattierungen sind subtil gesetzt. Der Mittelsatz klingt wie
eine narrative Meditation, im Finale scheint der alte Cembalo-
Klang durchzuschimmern.

Sokolov  lässt  in  Essens  Philharmonie  keine  Phrase
stiefväterlich  unbeachtet.  In  der  „Ouvertüre  nach
französischer  Art“  scheint  ihm  die  barocke  Rhetorik  wie
anverwandt,  so  nuanciert  spricht  er.  Das  führt  indes  im
langsamen  Eingangssatz  zu  unbotmäßigen  Zerklüftungen  –  die
Musik findet fast keinen Halt.

Schumanns Humoreske aber, pendelnd zwischen kindlich gelöstem
Frohsinn  und  nachdrücklichem  Ernst,  umwölkt  von
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melancholischer  Reflexion,  führt  Sokolov  zu  wundersamer
Einheit. Er streichelt die Tasten und es ertönt ein feines,
leises  Legato.  Er  entfesselt  mit  federndem  Anschlag  ein
duftiges  Staccato.  Und  nichts  will  uns  an  diesem  Abend
heiterer erscheinen, als das letzte von Schumanns vier Stücken
op. 32: die „Fughette“, ein Tanz dahingetupfter Töne. Grigory
Sokolov  erweist  sich  erneut  als  Meister  magischer  Klänge.
Ovationen, sechs Zugaben.

Der  Russe  spielt  am  24.  Juni  in  der  Kölner  Philharmonie:
http://www.koelner-philharmonie.de

(Der Artikel ist in ähnlicher Form in der WAZ erschienen).

 

Zeche Carl feiert Evil Horde
Metalfest  –  Ruhrpott-Metal
kehrt  zurück  ins
Kulturzentrum
geschrieben von Anja Distelrath | 28. August 2011
Erstmalig findet das Evil Horde Metalfest in der Zeche Carl
statt. Was in Oberhausen startete, wird damit nun in Essen-
Altenessen fortgesetzt und der Ruhrpott-Metal erhält wieder
Einzug an der Stelle, an der die Reise vor mehr als 25 Jahren
begann. Am 14. Mai ist es soweit. Ab 15 Uhr lautet das Motto
„Metal  aus  dem  Ruhrgebiet  –  von  Fans  für  Fans“.  Neben
Konzerten  wird  es  auch  Lesungen  und  Aktionen  geben.  Ein
Gespräch mit Veranstalter Martin Wittsieker.
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Martin
Wittsieker

Wann und wie ist die Idee für das diesjährige und damit dritte
Evil Horde Metalfest entstanden?

Die Idee entstand bereits 2007. Damals hatte Jens Basten von
Night In Gales und ex-Deadsoil, die Idee, ein kleines Festival
auf die Beine zu stellen, um seinen 30. Geburtstag zu feiern.
Das  erste  Evil  Horde  fand  im  Dezember  selbigen  Jahres  im
Oberhausener Druckluft statt. Seinerzeit rockten Motorjesus,
Deadsoil,  Butterfly  Coma,  The  Very  End  und  viele  weitere
namenhafte Bands der Ruhrgebietsszene die Hütte.

The Very End

2008 fand es ebenfalls im Drucklufthaus statt, dann folgten
zwei Jahre Pause.

Genau. Der Hauptgrund war, dass wir schlicht keine Kapazitäten
hatten,  um  uns  angemessen  um  die  Sache  zu  kümmern.  Wir
betreiben ja auch noch unsere eigenen Bands, spielen Konzerte
und feilen an beruflichen Zukunftsplänen. Ein anderer Grund
ist,  dass  das  Evil  Horde  bislang  nicht  als  jährliche
Veranstaltung angedacht war. Wir hoffen aber, am Samstag das
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Ganze  erfolgreich  über  die  Bühne  zu  bringen  und  einen
Grundstein  für  die  Zukunft  des  Festivals  zu  legen.

Und dieser Grundstein soll in der Zeche Carl gelegt werden.
Warum habt ihr euch für diese Location entschieden?

Harasai

Da das Festival unter dem Stern „Metal aus dem Ruhrgebiet“
steht, schien es uns folgerichtig das Konzert in der Zeche
Carl zu veranstalten. Die Zeche ist einfach so originell wie
das Ruhrgebiet selbst. Zudem ist sie eine Location, die als
Spielstätte harter Sounds Tradition hat und tief in der Region
verwurzelt ist.

Nachdem  die  alte  Betreibergesellschaft  vor  einigen  Jahren
Insolvenz amelden musste, war dort in Sachen Metal leider
nicht mehr viel los, was viele Leute sehr vermisst haben, da
die Zeche einen unverwechselbaren Klang und Charakter besitzt.
Seit einiger Zeit wird versucht den alten Gemäuern neues Leben
einzuhauchen und deswegen waren Marcus Kalbitzer und die Crew
der Zeche Carl auch sofort von unserem Vorschlag begeistert,
das Evil Horde Metalfest dort wieder aufleben zu lassen.

http://www.revierpassagen.de/wp-content/uploads/2011/05/harasei_essen_altenessen.jpg
http://www.revierpassagen.de/wp-content/uploads/2011/05/Motorjesus_headliner.jpg


Motorjesus

Ihr konntet hochkarätige Bands, wie zum Beispiel Motorjesus
als Headleiner, verpflichten. Wie habt ihr die Musiker für das
Festival begeistert?

Wir wollten die aktuell besten und umtriebigsten Bands aus dem
Ruhrgebiet zusammentrommeln. Dies hat sich als relativ leicht
herausgestellt, da so gut wie alle auftretenden Bands seit
Jahren  ein  freundschaftliches  Verhältniss  untereinander
pflegen – sowohl auf privater als auch auf professioneller
Ebene. Dass das Ganze in der guten alten Zeche Carl, der wohl
schösten  und  geschichtsträchtigsten  Location  für  Stahl  und
Leder stattfindet, ist natürlich auch ein absoluter Pluspunkt.
Denn: Wer möchte nicht auch mal die Bühne beackert haben, auf
der etwa Kreator und Sodom erwachsen geworden sind?

Night In Gales

Mit wie vielen Besuchern rechnet ihr?

Das können wir leider nicht genau sagen. Wir haben bewusst auf
einen  Vorverkauf  verzichtet,  um  den  Charakter  des
Selbstgemachten  zu  erhalten  und  das  lokale  Publikum  nicht
unter Druck zu setzen. Aber von mindestens 250 Leuten gehen
wir aus, irgendwas zwischen 300 und 400 zahlenden Gästen wäre
schön! Die alte Kaue, in der die Bands spielen werden, hat ein
Fassungsvermögen für zirka 550 Leute.

An dem Tag werden elf Bands zu sehen sein. Der Eintritt ist
mit fünf Euro günstig.
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Final
Depravitiy
(Pressefoto)

Es geht uns vor allem darum in einem großen Miteinander für
alle Beteiligten einen schönen Abend zu bewirken, von dem
wirklich alle profitieren können. Egal ob es das Publikum ist,
das für kleines Geld enorme Qualität zu Gesicht bekommt oder
eben die Bands, die dank kleinem Eintritt vor mehr Publikum
spielen, als es lokal leider mittlerweile üblich ist.

Kulturhauptstadt  Ruhr  2010:
Im Dickicht der Projekte
geschrieben von Bernd Berke | 28. August 2011
Essen. Rund um die Kulturhauptstadt Ruhr 2010 scheint sich
eine  eigene  Designer-Sprache  zu  entwickeln.  Bei  einer
Programmvorstellung war von „Hochpunkten” (nicht Höhepunkten),
„kreativen  Erlebnisraum-Arealen”  sowie  „Adern  und  Passagen”
des Verkehrs die Rede. Es soll wohl dynamisch klingen.

Auch mit Slogans geizt man nicht: „Wo das geht, geht alles!”
lautet ein Merkspruch der Macher, der die Fülle der Kultur als
Zukunftsmotor  des  Ruhrgebiets  preist.  Eine  weitere  Sentenz
geht so: „ So haben Sie Ihre Metropole noch nie gesehen.” Man
will also manches umpflügen – mit sage und schreibe rund 1500
Veranstaltungen im Kulturhauptstadt-Jahr 2010. Da soll noch
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einer durchblicken.

Seit  Montag  gibt’s  ein  erstes,  150  Seiten  starkes
Programmbuch,  das  Schneisen  durchs  Dickicht  schlagen  soll,
doch  für  sich  genommen  schon  prall  wirkt.  Zwei  weitere
Leitfäden  sollen  folgen.  Und  überhaupt:  Die  eigentliche
Publikums- und Tourismus-Werbung wird erst 2009 einsetzen. Die
Ruhr2010-Geschäftsführer  Fritz  Pleitgen  und  Oliver  Scheytt
werden mithin noch etliche Stufen der Rakete zünden. Am Montag
ließen  sie  den  vier  künstlerischen  Spartenleitern  den
Vortritt.  Die  schickten  sich  allen  Ernstes  an,  binnen  90
Minuten erste Grundzüge von rund 150 Projekten zu skizzieren.
Das war selbst im Parforceritt kaum zu schaffen.

Die meisten Punkte waren ja auch bereits bekannt. Gestern
wurden sie atemlos addiert, so dass es mächtig Eindruck machen
sollte. Hier Kernprojekte der vier Sparten:

Prof.  Karl-Heinz  Petzinka  skizzierte  die  übergreifenden
Vorhaben in Sachen Verkehr und Architektur (Schlagwort „Stadt
der Möglichkeiten”). Die Sperrung der Autobahn A 40 (18. Juli
2010)  für  ein  gigantisches  Kulturvolksfest  gehört  ebenso
hierher wie ein breites Band der Lichtkunst zwischen Duisburg
und  Unna/Schwerte.  Eine  neue  „Route  der  Wohnkultur”  soll
Lebensformen  des  Reviers  erschließen.  Außerdem  zählen
Bauvorhaben zu dieser Sparte; auch solche, die keine reinen
Kulturhauptstadt-Gewächse  sind:  so  etwa  das  „Dortmunder  U”
(Ex-Brauerei  als  Museum  und  Kreativzentrum),  das  Hagener
Schumacher-Museum,  ein  künftiges  Landesarchiv  im  Duisburger
Hafen und sogar die neue Moschee in Duisburg-Marxloh.

Die Deutsch-Türkin Asli Sevindim betreut Projekte des sozialen
Zusammenhalts  (Losung:  „Stadt  der  Kulturen”).  Das  Spektrum
reicht  hier  vom  bereits  etablierten  „Melez”-Festival  der
multikulturellen  Mischformen  über  jugendliche  Straßenkunst
(Graffiti,  Breakdance  &  Co.)  einschließlich  der  kurzerhand
eingemeindeten „Loveparade” bis zur großen Reihe, die das Erbe
der Aufklärung beleuchten soll.



Prof. Dieter Gorny ist zuständig für Varianten der Musik- und
Kreativwirtschaft. Dabei geht es speziell um die freie Szene.
Gornys  Vortrag  sprudelte  geradezu  vor  digitalen
Zukunftslaboren, Kreativ-Quartieren (wiederum mit „Dortmunder
U”),  internationaler  Medienkunst  und  Kompetenz-Zentren  für
Computerspiel-Entwickler.  Diverse  Pop-  und  Jazz-Festivals
bilden (mit neuer Förderstruktur) ein weiteres Gerüst. Uff!

Schließlich  noch  Steven  Sloane  als  Koordinator  der
vielfältigen Musik- und Theateraufführungen. Er kündigte unter
anderem einen „Day of Song” (Tag des Gesangs) für den 5. Juni
2010 an. Dann soll landauf landab im ganzen Revier gesungen
werden  –  an  welchem  Ort  auch  immer.  Das  Ganze  kulminiert
abends mit einem 65.000 Stimmen starken Chor in der Arena „auf
Schalke”. Just dort und auf der Essener Zeche Zollverein wird
das Kulturhauptstadt-Jahr am 9. Januar 2010 festlich eröffnet.

Ist damit alles gesagt? Nein. Bestenfalls ein Bruchteil. Doch
manches ist auch noch nicht ganz spruchreif oder erweist sich
als  knifflige  Kostenfrage.  Klare  Faustregel:  Je  mehr
Sponsoren, umso mehr kann man stemmen. Bliebe zu hoffen, dass
keine Finanzkrise in die Quere kommt.

_______________________________________________________

Rasanter Image-Film

Auch  ein  neuer  Image-Film  über  die  Kulturhauptstadt
Ruhrgebiet wurde in Essen präsentiert. Er beginnt mit
fulminanten  Zahlen:  120  Theater,  200  Museen  –
weltstadtwürdig!
Das  äußerst  flott  und  dicht  geschnittene  Werk
überblendet alte und neue Kultur(en) im Revier. Gern
verwendete Kulisse sind dramatische Wolkengebirge hinter
Zechentürmen.
Rasante Bildwechsel: Auf den Bergmannschor („Glückauf”)
folgt  direkt  eine  HipHop-Passage,  auf  ein  Tor  von
Borussia  Dortmund  unmittelbar  der  Schalker  (!)



Jubelschrei.
Gedreht hat den Film die Firma „Zeitsprung”, die auch
Adolf Winkelmanns „Contergan”-Zweiteiler produzierte.
Es  gibt  den  Streifen  in  verschiedenen  Fassungen  und
Längen.
Die Deutsche Welle und die Goethe-Institute sollen die
Werbung weltweit verbreiten.

_____________________________________________________

KOMMENTAR:

Es  klang  schon  imposant,  was  die  Kulturhauptstadt-Macher
gestern in Essen vorlegten. Im rasenden Stakkato, ja geradezu
in einem Rausch der Vorfreude nannten sie Projekt um Projekt,
Vorhaben um Vorhaben für 2010. Und das soll noch längst nicht
alles  gewesen  sein.  1500  kulturträchtige  Veranstaltungen
stehen  in  einem  einzigen  Jahr  zu  Buche.  Beinahe  schon
beängstigend.

Es ist der lang ersehnte Griff nach den Sternen. Endlich will
es das Ruhrgebiet allen zeigen: Wir sind eine Metropole, wir
sind eine Weltstadt – nicht zuletzt in Sachen Kultur.

Doch halt! Die Euphorie mag bereits hie und da berechtigt sein
und als Antrieb zu weiteren Großtaten taugen. Aber es sind
noch  etliche  Aufgaben  zu  erledigen  –  und  Gemüter  zu
besänftigen.

Nur ein Beispiel: Das erzürnte Echo der Sponsoren auf die
Entlassung  des  Essener  Philharmonie-Chefs  Michael  Kaufmann
sollte ein Warnzeichen sein. Die doch so dringend benötigten
Geldgeber möchten sich nirgendwo düpieren lassen. Sonst müsste
„Ruhr 2010“ vielleicht einige stolz verkündete Projekte wieder
streichen.

Bernd Berke



Was darf uns die Kultur denn
kosten?  –  Debatte  um  die
Finanzen der Kulturhauptstadt
geschrieben von Bernd Berke | 28. August 2011
Alter Streit, der sich immer mal wieder entzündet: Wieviel
Geld sollen „wir” für Kultur ausgeben? Genügt das, was die
öffentliche Hand bezahlt – oder sollten Bürger, die es sich
leisten  können,  freiwillig  etwas  drauflegen?  Derzeit  rankt
sich die Debatte um die Finanzen der Kulturhauptstadt Ruhr
2010.

Als neulich in Düsseldorf die Förderbescheide des Landes NRW
fürs  „Dortmunder  U”  (Ex-Brauereiturm,  künftig  Museum  und
Zentrum der Kreativwirtschaft) überreicht wurden, gab’s neben
aller  Freude  auch  viele  kritische  Stimmen,  so  etwa  im
Internetportal http://www.derwesten.de/. Grundzug so mancher
Äußerungen:  Lieber  Straßenbau,  Schulen,  Kindergärten  und
Schwimmbäder finanzieren – oder Hartz IV aufstocken . . .

„Hände weg
von meiner
Geldbörse!”

Gegen  solch  dringlichen  Alltagsbedarf  befindet  sich  Kultur
seit jeher in der Defensive. Stets muss sie ihre finanziellen
Ansprüche gut begründen und legitimieren, was ja völlig in
Ordnung ist. Doch etliche Politiker sind auf diesem Ohr fast
gänzlich taub. Denn massenhaft Wählerstimmen kann man mit den
schönen Künsten nicht einheimsen. Eine kurzsichtige Art der
Betrachtung.

Und so erntete denn auch Essens Stadtkämmerer Marius Nieland
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beileibe nicht nur Beifall, als er kürzlich vorschlug, jeder
Bewohner des Reviers möge aus freien Stücken je einen Euro für
die Kulturhauptstadt Ruhr spenden, deren Kassen bislang eher
spärlich gefüllt sind. Die Reaktionen glichen im Großen und
Ganzen jenen aufs „Dortmunder U”. Motto: Hände weg von meiner
Geldbörse! Ja, es ist eine schwierige Gemengelage.

Nielands Idee ist ja an und für sich sympathisch, sie könnte
Phantasien beflügeln. Aber ist sie nicht auch ein Blütentraum?
Selbst  Amtskollegen  aus  anderen  Revierstädten  bleiben
skeptisch.  Wie,  bitte,  soll  das  funktionieren?  Per
Überweisung?  Mit  Sammelbüchse  an  der  Haustür?  Mit
Sparschweinen, die in den Rathäusern aufgestellt werden? Und:
Ein Euro ist „gefühlt” nicht gleich ein Euro. Manche nehmen
ihn aus der Portokasse, andere müssen ihn sich absparen.

Zudem  kalkuliert  Nieland  ohne  weiteres  mit  5,4  Millionen
Bewohnern  (bzw.  Euro)  –  vom  Neugeborenen  bis  zur
Hundertjährigen; von „kulturferneren” Menschen gar nicht zu
reden. Größere Familien würden demnach rein rechnerisch mehr
berappen, denn pro Kopf wäre ja ein Euro fällig. Wäre das
gerecht?

Schnellere und stärkere Wirkung ließe sich erzielen, wenn sich
mehr  potente  Sponsoren  aus  der  Wirtschaft  fänden.  Fritz
Pleitgen und Oliver Scheytt, die Geschäftsführer der Ruhr 2010
GmbH, arbeiten daran. Man kann ihnen nur Erfolg wünschen.

Mit Steuern und Abgaben finanzieren die Bürger ohnehin schon
die Kulturhaushalte. Freilich: Die gesamten Kulturausgaben von
Bund, Ländern und Gemeinden machen nicht einmal 0,4 Prozent
des Bruttoinlandsproduktes aus – rund 8 Milliarden Euro stehen
jährlich zu Buche. Man darf schon fragen, ob dies für eine
Kulturnation nicht beschämend geringe Werte sind.

Doch  auch  da  gibt’s  wieder  Gegenpositionen,  die  sich
untermauern lassen: Es gibt wohl kein anderes Land auf Erden,
das  eine  so  dichte  kulturelle  Infrastruktur  hat  wie



Deutschland. Ungefähr jedes siebte Opernhaus weltweit steht
bei  uns.  Kulturschaffende  haben  sich  vielfach  an  namhafte
Subventionen gewöhnt. Jede Kürzungsabsicht zieht daher einen
Aufschrei („Kahlschlag!”) nach sich.

An dieser Stelle folgt in Debatten rasch der Ausruf: Und das
alles  für  eine  betuchte  Minderheit?  Nun,  das  wäre  zu
engstirnig gedacht. Man stelle sich die Städte ohne Theater,
Opern, Museen und Bibliotheken vor. Es wären öde Kommerz-
Wüsten. Ausgaben für Kultur erweisen sich in aller Regel als
sinnvolle Investitionen. Viele Euros fließen in die Städte und
Gemeinden zurück. Es kommen mehr Touristen und Tagesgäste, die
Geld ausgeben – nicht nur an der Theaterkasse. Und schließlich
konkurrieren Betriebe und Behörden in allen Städten um gut
ausgebildete,  qualifizierte  Mitarbeiter.  Viele  von  ihnen
lassen sich vor allem durch kulturelle Angebotsfülle locken.

__________________________________________________

INFO:

Die  derzeitige  Finanzlage  der  Kulturhauptstadt
Ruhrgebiet 2010:
Insgesamt  stehen  jetzt  rund  52  Millionen  Euro  zur
Verfügung. Das Geld kommt aus folgenden Quellen:
Der Regionalverband Ruhr (RVR) steuert 12 Millionen Euro
bei.
Vom Land Nordrhein-Westfalen kommen 12 Millionen Euro.
Der Bund schießt 12 Millionen Euro zu.
Die Stadt Essen ist mit 6 Millionen Euro dabei.
Die Europäische Union (EU) stellt 1,5 Millionen Euro
bereit.
Private Sponsorenmittel (bisher zugesagt): 8,5 Millionen
Euro.
Was können die einzelnen Städte beitragen? Vor allem die
Revier-Gemeinden, die unter Sparzwängen stehen, könnten
eine Aufstockung ihrer Eigenmittel bestens gebrauchen.



Genazinos  „Courasche“-Stück:
Sex zwischen Ödnis und Angst
geschrieben von Bernd Berke | 28. August 2011
Vor  Jahresfrist  war’s  ein  Skandal  zum  Blätterrauschen:  Da
weigerte  sich  die  Schauspielerin  Veronica  Ferres,  bei  der
RuhrTriennale die Titelrolle im neuen „Courasche”-Stück des
Büchner-Preisträgers  Wilhelm  Genazino  zu  spielen.  Der  bis
jetzt wie ein Geheimnis gehütete Text war ihr seinerzeit zu
„pornographisch”.  Nun  weiß  man:  Dieser  Vorwurf  zielt  ins
Leere.

„Courasche  oder  Gott  lass  nach”  kam  jetzt  endlich  als
Triennale-„Kreation”  (Regie:  Stephanie  Mohr)  in  Duisburg
heraus.  Mit  literaturgeschichtlichen  Seitenblicken  auf
Grimmelshausen und Brecht (siehe Info-Kasten) werden sexuelle
Machtverhältnisse quer durch die Zeiten erkundet. Egal ob in
Krieg oder Scheinfrieden: Männer wollen allzeit „rammeln” –
und Frauen lauern auf dürre Vorteile inmitten des sexuellen
Elends. Betrüblicher Befund. Zwar hin und wieder drastisch
formuliert, doch gar nicht pornographisch.

Drei  Darstellerinnen  verkörpern  die  „Courasche”-Varianten
simultan  in  verschiedenen  Lebensaltern.  Die  zumal  in  der
Barockdichtung zelebrierte Vergänglichkeit irdischen Seins ist
somit stets präsent. Vor diesem Horizont sehen wir – jeweils
dreifach – eine Hure von heute, dann eine durch wüste Not
irrende  Vertriebene  des  Zweiten  Weltkriegs  und  ein
Dienstmädchen um 1900. Sie alle machen die Beine breit – je
nach Lage der Dinge für Geld, für einen Kanten Brot oder für
eine  Wohnung,  die  ein  frivoler  Familienvorstand  seinem
Liebchen  bezahlt.  Auf  welcher  dürftigen  Schwundstufe  auch
immer: Die Frauen profitieren. Doch sie leiden am männlich
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bestimmten Sex zwischen Ödnis und Angst.

Wo war der ideale Punkt zum Neuanfang?

Die  gottlosen  Zeiten  werden  rückwärts  gespult  –  bis  zum
Dreißigjährigen Krieg und zu Bert Brechts „Mutter Courage”,
die  gegen  Schluss  als  Marketenderin  kurz  durch  die  Szene
geistert. Ganz so, als suche man in ferner Vergangenheit den
idealen Punkt zum Neuanfang; als solle die Historie von vorn
beginnen  und  die  schmerzliche  Verewigung  der  Verhältnisse
aufgehoben  werden.  „Dann  bin  ich  aufgestanden”  lautet  der
letzte Frauensatz. Ein Einspruch gegen alles Geschehene.

Das Bühnenbild (Andrea Uhmann) besteht aus vier beinahe zum
Quadrat  gefügten  Dreiecken  (die  Lücken  erinnern  an
Schützengräben), auf denen bergeweise Frauenkleidung liegt. An
der Decke spiegelt oder abstrahiert ein großer Bildschirm die
Vorgänge.  Diese  Video-Installation  (Nives  Widauer)  birgt
schöne  Momente,  wirkt  aber  eher  selbstbezüglich.  Weiteres
Element: Deutsche Volksweisen von Ehrfurcht, Gottvertrauen und
„Jungfrauen in grünen Auen” (dargeboten vom Vokalensemble der
Philharmonia  Wien)  hören  sich  an  wie  verlogene
Beschwichtigungen,  sie  stehen  aber  auch  für  utopische
Sehnsüchte. Schönklang als Refugium. Andererseits wirkt der
kleine Männerchor manchmal wie eine Schar geiler Freier.

Der  weitgehend  monologische  Text  erschwert  den
Schauspielerinnen  Julischka  Eichel,  Barbara  Nüsse  und  Anna
Franziska Srna die Entfaltung. Was hat Genazino, der sonst so
wunderbare Prosa schreibt, an diesem Stoff bloß so dringlich
und  theaternotwendig  gefunden?  Vielfach  scheint  er
frauenbewegte  Geschichtslektionen  nachzuschmecken,  ja  sogar
etwas flau nachzubeten. Sein Stück trifft nicht gerade mitten
ins Herz unserer Gegenwart.

Termine  (Duisburg,  Landschaftspark  Nord,  Gebläsehalle):  5.,
6.,  8.,  9.,  10.  Oktober.  Karten:  0700/2002  3456.
http://www.ruhrtriennale.de/



___________________________________________________

INFO:

Genazino  bezieht  Anregungen  für  „Courasche  oder  Gott
lass nach” aus der Literaturgeschichte.
Eine  Inspiration  ist  der  1670  erschienene  Roman
„Lebensbeschreibung der Erzbetrügerin und Landstörtzerin
Courasche”  von  Hans  Jakob  Christoffel  von
Grimmelshausen.
Aus  Grimmelshausens  Werk  über  Wirren  und  Gräuel  des
Dreißigjährigen Krieges schöpfte auch Bert Brecht – für
sein Stück „Mutter Courage und ihre Kinder”.

Wer  die  Kulturhauptstadt
beflügelt – Leitende Akteure
der Ruhr 2010 GmbH stellten
sich erstmals gemeinsam vor
geschrieben von Bernd Berke | 28. August 2011
Von Bernd Berke

Essen. Allzu viel Konkretes können sie naturgemäß noch nicht
verraten – die frisch berufenen Leute vom Direktorium der
Kulturhauptstadt  2010.  Erst  ab  1.  April  walten  sie  ihrer
Ämter.  Doch  gestern,  als  sie  sich  erstmals  gemeinsam
öffentlich  zeigten,  konnte  man  schon  mal  Atmosphäre
schnuppern: Und wenn nicht alles täuscht, so riecht es nach
Aufbruch.

Derzeit  noch  WDR-Intendant,  bald  schon  Vorsitzender
Geschäftsführer der Kulturhauptstadt-GmbH: Angesichts dieser
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neuen Lebenslage bekennt Fritz Pleitgen: „Ich fühle mich, als
wäre ich auf einen fahrenden Zug aufgesprungen. Aber ich bin
noch gelenkig.“ Er habe überdies bereits gemerkt, „dass die
Chemie  zwischen  uns  allen  stimmt“  –  und  blickt  als
wohlwollender Patriarch in die Runde seiner Mitstreiter bei
der Ruhr 2010 GmbH. Der zweite Geschäftsführer, Essens zuletzt
etwas  beiseite  gerückter  Kulturdezernent  Oliver  Scheytt,
pflichtet bei: „Seit Anfang Januar bin ich ein glücklicherer
Mensch.“

Dieter Gorny stößt mächtig ins Horn

Überhaupt  macht  sich  Euphorie  breit.  Einmütig  und  mit
leuchtenden  Augen  versichern  die  vier  neuen  Sparten-
Direktor(inn)en,  die  gleich  unterhalb  der  Geschäftsführer
angesiedelt sind, wie leidenschaftlich sie ihre neuen Aufgaben
ansteuern wollen. Die (just wie Fritz Pleitgen) in Duisburg-
Meiderich geborene Deutsch-Türkin Asli Sevindim (Spezialthema:
Kultur und Migration) fühlt sich in erster Linie als „Ruhri“.
Aus ihrem Munde klingt es nach neuen Horizonten.

Bochums Orchesterchef Steven Sloane (zuständig für die „Stadt
der Künste“) kommt direkt aus Chicago und versprüht geradezu
amerikanischen Optimismus im Hinblick auf die Kulturhauptstadt
Ruhrgebiet.  Der  Musikmanager  Dieter  Gorny  (Fachgebiet:
„Kreativwirtschaft“) trifft verspätet aus Cannes ein und stößt
mächtig  ins  Horn:  „Das  Ruhrgebiet  ist  schon  jetzt  eine
einzigartige Metropole. Es gibt in ganz Europa keinen besseren
Ort. Deshalb wohne ich immer noch hier.“

Keine „Aufmerksamkeits-Erregungs-Anstalt“

Es scheint, als hätte die Kulturhauptstadt, die Ende 2006 ein
wenig  kraftlos  zu  dümpeln  schien,  gleichsam  über  Nacht
vielfache Flügel bekommen. Man hat das Gefühl: Das jetzige
Team, zu dem bald noch weitere Experten stoßen werden, könnte
es tatsächlich packen. Falls das Arbeitsklima auch hinter den
Kulissen  entspannt  und  begeistert  bleibt  wie  der  gestrige



Kollektiv-Auftritt vor der Presse, so muss einem darum wohl
nicht bange sein.

Fritz  Pleitgen  („Ich  komme  nicht  als  Missionar  hierher“)
benennt  das  hehre  Ziel:  Das  Revier  müsse  im  Zuge  des
Hauptstadt-Jahres  2010  als  Kulturregion  weltbekannt  werden.
Nicht mit Getöse, sondern mit Qualität und Substanz: „Wir
verstehen  uns  nicht  als  Aufmerksamkeits-Erregungs-Anstalt.“
Und: „Unser Kollegium ist keine geschlossene Gesellschaft. Wir
wollen alle mitnehmen auf dem Weg nach 2010.“

A April dürften sich die Programme der Kulturhauptstadt nach
und nach präziser abzeichnen. Rund 400 Projektvorschläge sind
bereits vorsortiert, etwa 30 davon werden bald näher unter die
Lupe genommen. Fritz Pleitgen macht Tempo: „Mitte 2008 sollen
die wesentlichen Programmpunkte stehen.“

_______________________________________________________

PROFILE

Ein Team mit vielen Erfahrungen

Geschäftsführer derKulturhauptstadt-GmbH Ruhr 2010 sind
Fritz Pleitgen und Oliver Scheytt.
Die vier Spartenchefs:
Dieter Gorny, geboren 1953 in Soest. 1985-1989 Leiter
des  Rockbüros  NRW.  1989-1991  Geschäftsführer  der
Popkomm-Messe.  1993-2005  Geschäftsführer  des
Musiksenders  Viva.
Steven Sloane, geboren 1958 in Los Angeles. Nach vielen
Jahren  in  Israel  ab  1988  Kapellmeister  an  der  Oper
Frankfurt. Seit 1994 Orchesterchef in Bochum. Zahlreiche
Gastauftritte in aller Welt.
Karl-Heinz  Petzinka,  geboren  1956  in  Bocholt.  1982
Architekt im Büro O. M. Ungers, Köln. 1994 Gründung des
eigenen  Architektur-Büros.  Bauten:  CDU-
Bundesgeschäftsstelle  (Berlin),  Stadttor  (Düsseldorf),
Hauptverwaltung Deutsche Telekom.



Asli  Sevindim,  geboren  1973  in  Duisburg.  Moderatorin
beim  WDR,  u.  a.„Funkhaus  Europa“,  „Aktuelle  Stunde“,
„Cosmo TV“.

Die  Liebe  zur  alten
Maschinenhalle:  Marie
Zimmermann  stellt  sich  als
künftige  Intendantin  der
RuhrTriennale vor
geschrieben von Bernd Berke | 28. August 2011
Von Bernd Berke

Düsseldorf.  So  etwas  fällt  heutzutage  richtig  auf:  Marie
Zimmermann  (50),  die  künftige  Chefin  des  Kulturfestivals
RuhrTriennale, ist passionierte Kettenraucherin. Als sie sich
gestern in Düsseldorf der Presse vorstellte, zündete sie sich
etliche Glimmstengel an.Viel Rauch um nichts?

Im Gegenteil: Man ahnt, dass sie einiges bewegen könnte im
Revier.  Sie  kommt  nicht  mit  fertigen  Weltbildern  oder
dröhnenden  Gewissheiten  daher,  sondern  entwickelt  neue
Einsichten offenbar im behutsamen Dialog. Überdies scheint sie
eine  gute  Zuhörerin  zu  sein  und  (gesellschaftspolitisch
akzentuiert) über die Grenzen der Kulturszene weit hinaus zu
denken. Weitere Basis-Qualifikation für die Region: Auch mit
Fußball kennt sie sich aus. Na, bitte.

Von Wien ins Revier

Sie steht vor einer großen Herausforderung: Von 2008 bis ins
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erhoffte Kulturhauptstadt-Jahr 2010 soll sie die Geschicke der
Triennale leiten. Über größere Zeiträume mag sie noch nicht
nachdenken. Man wird sehen. Im Frühjahr 2007 will sie von
Wien,  wo  sie  derzeit  den  Schauspielbereich  der  Wiener
Festwochen  leitet,  ins  Ruhrgebiet  ziehen.

Spekulationen,  Marie  Zimmermann  werde  die  Intendanz  einer
etwaigen Europäischen Kulturhauptstadt Essen/Ruhrgebiet gleich
mit übernehmen, erübrigen sich. Im Fall des Falles werde die
Triennale zur „Hauptstadt“ wesentliche Beiträge leisten. Doch
die  langjährige  Theaterdramaturgin,  die  nicht  selbst  Regie
führt, stellt auch klar: „Hier muss ein präziser Kreidestrich
gezogen werden.“ Sprich: Sie steht für eine klare Abgrenzung
der Kompetenzen. Erst müsse jede Institution für sich wirken,
dann kämen Gemeinsamkeiten. Dies gelte auch fürs Verhältnis zu
den Ruhrfestspielen.

Die besondere Melodie der Region

Die  Spielstätten  der  Triennale,  zumeist  frühere  Industrie-
Bauten, haben es ihr schon jetzt angetan. Einige dieser Orte
hätten eine geradezu majestätische Aura. Spezielle Liebe auf
den ersten Blick: die Maschinenhalle Zweckel in Gladbeck.

„Ich  bin  eine  enthusiastische  Regionalistin“,  bekennt
Zimmermann.  Sie  werde  sich  im  Revier  auf  „sucherische
Heimatkunde“ verlegen, sich ausgiebig umsehen. Sie nehme das
Ruhrgebiet als „lebendige, teilweise auch bedrängte“ Gegend
wahr.  Die  besondere  „Melodie“  der  Region  solle  künftige
Triennale-Produktionen  prägen.  Und  dann  zitiert  sie  eine
Buchweisheit,  die  auch  auf  hiesige  Breiten  anwendbar  sein
könnte: „Die Desillusionierung ist die haltbarste Form der
Erkenntnis.“ Vom Aufbruch reden wir später einmal.

Auch die Freie Szene einbeziehen

Natürlich ist es noch zu früh, um konkrete Einzelheiten zu
nennen.  Doch  will  sie  erstmals  auch  der  Bildenden  Kunst
Auftritte  bei  der  Triennale  verschaffen  –  vielleicht  in



kreativer Verknüpfung mit Theater und/oder Musik.

Obwohl  sie  keine  direkte  Erfahrung  mit  Musiktheater  hat,
möchte sie diese Sparte weiter pflegen. Sie verlässt sich
dabei  keineswegs  auf  frühe  hausmusikalische  Praxis  (als
Jüngste  von  sechs  Geschwistern),  sondern  vor  allem  auf
fachkundige  Berater.  Gut  möglich,  dass  Marie  Zimmermann
Projekte  aus  der  „Freien  Szene“  rekrutiert,  hohes  Niveau
vorausgesetzt. Sie ist bekannt für Aufgeschlossenheit in diese
Richtung.

Doch das Festival (Etat: 38 Millionen Euro pro Dreijahres-
Turnus) könne keinen Ausgleich für jede finanziell gebeutelte
Truppe schaffen: „Die RuhrTriennale ist nicht das Bankhaus der
Szene, und bin nicht die Schnittmenge aus Mutter Teresa und
dem Weihnachtsmann.“

__________________________________________________

HINTERGRUND

Erfahrung mit anderen Theaterfestivals

Die RuhrTriennale wurde 2002 gegründet.
Ein Festivaldurchgang umfasst je drei Spielzeiten.
Bisherige Intendanten:. Gérard Mortier (2002-2004) und
Jürgen Flimm (2005-2007).
Die  künftige  Triennale-Chefin  Marie  Zimmermann  wurde
1955 in Simmerath (bei Aachen) geboren.
Sie studierte Germanistik, Philosophie und Soziologie,
war freie Journalistin.
Über die Leitung einer Pressestelle (Stadtwerke Aachen)
kam sie als Pressesprecherin zur Landesbühne Esslingen –
Beginn ihrer Theaterlaufbahn.
Sie  hat  u.  a.  die  Festivals  „Theaterformen“
(Hannover/Braunschweig)  und  „Theater  der  Welt“
(Stuttgart)  geleitet.

 



Peymann-Inszenierung  bei  den
Ruhrfestspielen:  Am  Ende
bleibt  „Nathan“  schmerzlich
allein
geschrieben von Bernd Berke | 28. August 2011
Von Bernd Berke

Recklinghausen. Wer Lessings „Nathan der Weise“ spielen lässt,
darf dunkelste deutsche Vergangenheit nicht ausblenden. Ein
Regisseur wie Claus Peymann weiß das natürlich.

Peymanns  „Nathan“-Version  gastiert  jetzt  bei  den
Ruhrfestspielen. Ihre Premiere am Berliner Ensemble hatte die
Inszenierung bereits im Januar 2002, sie stand damals im Bann
der Terroranschläge vom 11. September 2001.

Tatsächlich taugt das Stück (daszur Zeit der mittelalterlichen
Kreuzzüge  in  Jerusalem  spielt)  auch  heute  noch,  um
fundamentalistische  bzw.  tolerante  Haltungen  dreier  großer
Religionen zu untersuchen: Judentum, Christentum, Islam. Man
muss den Holocaust hinzudenken, wenn man sich an diesen kühn
konstruierten Text wagt.

Ein Vorschein des Schreckens findet sich bei Lessing: Nathans
Familie  ist,  bevor  die  Handlung  einsetzt,  von  Christen
umgebracht  worden.  Sein  dringlicher  Ruf  nach  allseitiger
Versöhnung zwischen den Glaubensrichtungen ist – vor diesem
Hintergrund – geradezu unfassbar human und aufklärerisch. In
diesen heil’gen Hallen kennt er die Rache nicht…

Bühnenbildner  Achim  Freyer  hat  ein  Spielfeld  mit  allerlei
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Bodenlinien  entworfen:  Es  ist  sozusagen  ein  Ort  für
Zwangsneurotiker, die nicht vom einmal vorgezeichneten Wege
abweichen können. Und eine Art Schachbrett, auf dem zuweilen
hinterlistige Strategien verfolgt werden.

Peymann wahrt respektvoll den historischen Abstand, einzelne
Lessing-Wörter  wie  „itzo“  und  „kömmt“  bleiben  fremdartig
stehen.  Hie  und  da  neigt  der  Regisseur  zur  karikierenden
Überzeichnung,  doch  man  versteht’s:  Er  misstraut  den
Lippenbekenntnissen  und  erst  recht  der  großen  finalen
Versöhnung.

So bleibt Nathan (von Christen, und Moslems gleichsam kalt
lächelnd aus der menschlichen Familie hinausgedrängt) am Ende
schmerzlich allein, wenn alle anderen einander umarmen. Und
der Bühnenboden beginnt zu brennen.

Es ist ein Abend edler Schauspielkunst, die sich nicht eitel
spreizt,  sondern  innig  dem  Stück  dient,  das  hier  nie  zum
drögen Lehrtheater missrät. Zwei Namen nur: Der famose Peter
Fitz als Nathan lässt den seelischen Zwiespalt, die Brüche und
Verletzungen dieser Figur in jedem Moment spüren. Hans-Peter
Korff als Sultan Saladin ist ein bis in die Fingerspitzen
windungsreicher Komödiant.

Rauschender Beifall – ganz so, als wolle das Publikum den
einstigen  Bochumer  Theaterchef  Peymann  endlich  wieder
dauerhaft  in  unseren  Breiten  behalten.  Schön  wär’s  ja.

Termine: 20., 21., 22. Mai. Karten: 02361/92 18-0.



Die Schweiz kommt schräg
geschrieben von Bernd Berke | 28. August 2011

Schweizer Impression (Foto: Bernd Berke)

Basel/Genf/Dortmund. Drei Tage, fünf Städte, zwei Sprachzonen.
Es  war  ein  straffes  Kurzreise-Programm,  das  die  Schweizer
Kulturstiftung „Pro Helvetia“ und die Organisation „Präsenz
Schweiz“  arrangiert  hatten.  Unterwegs  gab’s  manchen
Vorgeschmack auf die vielen Gastpiele der Schweizer Kultur ab
Mai in NRW. Zentrum mit rund 100 der 160 Veranstaltungen wird
Dortmund sein.

Die 37. Internationalen Dortmunder Kulturtage tragen den Titel
„scene:  schweiz“.  Nicht  so  sehr  mit  Glanz  und  Gloria  der
Künste will das Alpenland bei uns prunken, sondern den Blick
eher auf „Alternativen“ auf diverse Freie Szenen richten.

Eröffnet wird der Reigen, der zahlreiche Dortmunder Spielorte
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(u. a. Konzerthaus, Theater Fletch Bizzel, Jazzclub „domicil“)
umfassen wird, allerdings festlich; so mit einem klassischen
Ballett des Grand Théatre de Genève am 16. Mai (18 Uhr) im
Opernhaus. Die renommierte Compagnie, die im altehrwürdigen
Gehäuse am heimatlichen Standort Genf über eine der modernsten
Bühnen-Maschinerien  Europas  verfügt,  wird  einen  Querschnitt
durch  ihr  jüngstes  Schaffen  darbieten.  Es  dürfte  eine
ästhetisches  Ereignis  ersten  Ranges  werden.  Tatsächlich
geradezu  paradiesisch  schön:  die  Szenen  aus  dem  Tanzstück
„Para-Dice“. Ballettfans aus Dortmund und der Region können
sich schon darauf freuen.

Der Hauptlinie des Festivals entspricht jedoch eher die freie
Tanztruppe  im  Théâtre  Sévelin,  die  sich  auf  einem  alten
Fabrikgelände  in  Lausanne  niedergelassen  hat.  Gründer  und
Leiter Philippe Saire, der hier die einzige reine Tanzbühne
der  Schweiz  etabliert  hat,  huldigt  einem  aufregenden,  ja
bisweilen aufwühlenden Körper-Theater, das hie und da an die
wundersamen  Exerzitien  der  Pina  Bausch  erinnert.  Um
Liebeslust, Liebesweh und sexuelle Identitäten geht es hier
wie dort. Am 4. Mai wird die Compagnie Saire ab 20.30 Uhr in
der  Dortmunder  Reinoldikirche  auftreten,  danach  in  Bonn,
Aachen und Düsseldorf. Vorführen wird man die Produktion „Les
Affluents“  (etwa:  die  Zusammenfließenden).  Vielfältige
Begegnungen  der  Geschlechter  setzen  dabei  die  geradezu
„obszön“  wirkende  Urgewalt  des  Eros,  jedoch  auch  ungeahnt
zärtliche Momente frei. Das Gastpiel soll nicht ohne Folgen
bleiben: Mit dem Tanzhaus in NRW (Düsseldorf) will man künftig
dauerhaften Austausch pflegen.

Natürlich  wird  nicht  nur  getanzt.  Einige  kabarettistisch,
clownesk oder satirisch geprägte Schweizer Bühnenproduktionen
kommen ab 12. Mai im Dortmunder „Fletch Bizzel“ heraus. Es
wird zudem etliche Filmvorführungen geben. Emil Steinberger
wird am 21. Mai zur Lesung im Schauspielhaus erwartet.

Vor allem aber wird die bildende Kunst ihre „Auftritte“ haben:
Im Museum am Ostwall lautet das Motto vom 16. Mai bis 11.



Juli: „comment rester zen“ (frei übersetzt: Wie man gelassen
bleibt).  Hier  spüren  Schweizer  Künstler  den  schweigsam
schwingenden Kräften meditativer Weltbetrachtung nach.

Bereits ab 1. Mai (bis 4. Juli) wird die imposante Dortmunder
„PhoenixHalle“ auf dem westlichen Gelände des früheren Hoesch-
Stahlwerks von mehr als 20 Schweizer Künstler(inne)n bespielt,
und  zwar  mit  neuesten  Ausformungen  der  Foto-,  Video-,
Computer- und Internet-Kunst. Kostproben waren in Basel zu
sehen. Manches scheint schöne, gar naive Spielerei zu sein,
anderes  ist  vielleicht  unterwegs  zur  Vision  kommender,
vollends  technisch  bestimmter  Zeitalter.  Federführender
Gastgeber der Schau „So wie die Dinge liegen“ ist der von
Deutschlands  Kunstkritikern  jüngst  preisgekrönte  Dortmunder
„hartware  medien  kunst  verein“  (Iris  Dressler,  Hans  D.
Christ).

Ein visuelles Großereignis namens „Wind der Hoffnung“ freilich
konnte sich Dortmund nicht sichern, aus logistischen Gründen
musste man abwinken und Oberhausen den Vortritt lassen: Ein
fast 60 Meter hoher Fesselballon mit 35 Metern Durchmesser
wird (vom 26. Mai bis 31. November) im Inneren des 117 Meter
hohen Gasometers aufgepumpt – „passt und hat Luft“. Kurator
Wolfgang  Volz,  der  am  selben  Ort  schon  Christos  Fässer-
Invasion („The Wall“) zum Event mit 400 000 Besuchern machte,
plant  dazu  Ton-  und  Lichtinszenierungen  (Musik  von  Philip
Glass) sowie eine bündige Dokumentation über die phänomenale
Schweizer Abenteurer-Familie Piccard, deren anekdotenträchtige
Nachlässe  sich  im  Musée  du  Léman  zu  Nyon  am  Genfer  See
befinden. Auguste Piccard fuhr als erster Mensch mit einem
Ballon in die Stratosphäre hinauf, sein Sohn Jacques stellte
in einer Krupp-Spezialkapsel den nicht mehr zu verbessernden
Weltrekord im Tieftauchen (rund 11000 Meter) auf – und dessen
Filius Bertrand wiederum umrundete 1999 in jenem Ballon, der
in Oberhausen gezeigt wird, die gesamte Erdkugel. Das soll’s
dann aber auch gewesen sein: Bertrand hat zwei Töchter, die
auch  nach  dem  Willen  des  Vaters  das  landesübliche  Leben



genießen möchten…

Noch wird letzte Hand angelegt ans Programm der Kulturtage,
das komplett am 20. April in Dortmund vorgestellt werden soll.
Für Lukas Heuss, Betreuer der internationalen Projekte bei
„Pro  Helvetia“,  ist  jedenfalls  die  Zielrichtung  klar:  Die
Schweiz will weg vom Klischee aus Bergidyll und Geldwäsche, ja
Heuss  findet  sogar:  „Diese  Imagepflege  haben  wir  bitter
nötig.“  Eine  „freche,  kunstvolle,  selbstkritische  Schweiz“
solle statt dessen sichtbar werden.

Ins Umfeld gehören z. B. auch der Schweiz-Schwerpunkt der
Wittener Tage für Neue Kammermusik (23. bis 25. April) und das
Jazzfest „europhonics“ (im Herbst im neuen „domicil“-Haus an
der  Dortmunder  Hansastraße).  Die  Schweiz  kommt  also  auf
breiter Front: mit manchmal schrägen Bildern, Klängen, Szenen.
Alphorn, ade!

(Der  Beitrag  ist  zuerst  am  15.  April  2004  in  der
„Westfälischen  Rundschau“  erschienen)

Flimm  will  Triennale  im
Spätsommer  –  Künftiger
Festival-Chef stellte sich in
Bochum der Presse vor
geschrieben von Bernd Berke | 28. August 2011
Von Bernd Berke

Bochum.  Sonnenklar:  Jürgen  Flimm,  ab  2005  Chef  der
RuhrTriennale,  hat  erst  vor  wenigen  Tagen  seinen  Vertrag
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unterzeichnet  und  kann  noch  nicht  mit  fertigen  Festival-
Konzepten  aufwarten.  Doch  er  skizzierte  gestern  in  Bochum
schon mal „Ideen aus meinem Zettelkästen“.

So kann er sich etwa Programme auf der Basis von Renaissance-
und Barock-Kompositionen vorstellen. Diese Epochen lägen uns
innerlich  gar  nicht  so  fern:  „Auch  damals  mussten  neue
Horizonte entworfen werden.“ Apropos: Ein alle Produktionen
überspannendes Grundthema sei in unseren Umbruch-Zeiten kaum
vorstellbar.  Flimm:  „Es  herrscht  Zersplitterung.“  Aber
vielleicht  ergebe  sich  ja  ohne  Absicht  eine  heimliche
Leitidee.

„In Salzburg ist man altgierig, im Revier neugierig“

Flimm,  der  bei  der  RuhrTriennale  nicht  selbst  inszenieren
will, nannte zwei konkrete Wünsche: Schon seit längerem reize
ihn Bernd Alois Zimmermanns Oper „Die Soldaten“ (nach J.M.R.
Lenz).  Auch  für  Luigi  Nonos  bislang  fast  nur  konzertant
gegebenes Musikdrama „Prometeo“ will Flimm eine theatralische
Umsetzung  anregen:  „Konzertant  ist  doch  eunuchenhaft.“  Gut
möglich  also,  dass  derlei  Stoffe  das  Fundament  für
„Kreationen“ bilden, wie sie Flimms noch amtierender Vorgänger
Gerard  Mortier  ersonnen  hat:  tiraditionelle  Formen  als
Ausgangsmaterial  für  neue  Mischungen  und  Erkundungen.
Überhaupt  zollt  Flimm  dem  Belgier  großen  Respekt.  Und  er
schwärmt vom Revier-Publikum: „In Salzburg ist man altgierig,
hier im Revier ist man neugierig.“

Überhaupt keine Probleme mit Castorf

Weit gediehen sind Flimms Überlegungen, die RuhrTriennale im
Sinne  einer  Entzerrung  zeitlich  neu  zu  postieren.  Der
Schwerpunkt soll nicht mehr im Frühjahr oder Herbst liegen,
wenn etliche andere Festivals und Premieren anstehen, sondern
im Spätsommer. Vor allem dürfe es keine Überschneidungen mit
den Ruhrfestspielen geben, die dann unter dem Triennale-Dach
von Frank Castorf (Flimm: „Mit dem habe ich überhaupt keine



Probleme“) geleitet werden.

Zudem  zeichnet  sich  eine  Konzentration  auf  noch  weniger
Spielorte ab. Flimm sieht die Bochumer Jahrhunderthalle als
zentrales  Festspielhaus.  Daneben  dürfte  der  Duisburger
Landschaftspark Nord Bestand haben, wo Flimm gerade einen WDR-
Film dreht – die Kleist-Phantasie „Käthchens Traum“.

„Kürzungsschock“ ist überwunden

Für  Koproduktionen  mit  Stadttheatern  ist  Flimm  prinzipiell
offen. Allerdings: Die Häuser zwischen Dortmund und Oberhausen
müssten in erster Linie gezielt für ihre Städte spielen. Die
Triennale stehe nur für besondere Projekte bereit, sie sei
keine zweite Subventions-Quelle für kommunale Bühnen. Flimm
bekannte, er habe den „Kürzungsschock“ (38 statt 42 Mio. Euro
für die Triennale 2005 bis 2007) überwunden, und er sehe Spar-
Möglichkeiten. Die musikalische Reihe „Century of Songs“ werde
er aber fortsetzen.

Und wie hält es der Fußballfan mit dem Revier? Flimm ist
Anhänger von Werder Bremen und derzeit sauer auf Schalke, das
den Hanseaten den Torjäger Ailton abspenstig macht. Flimm:
„Ich werde mich wohl auf Borussia Dortmund zubewegen Da geht
mein Freund Müller-Westernhagen auch immer hin.“

Mortier beteuert: Mit ganzer
Kraft für die Ruhr-Triennale
–  Reaktion  auf  Kritik  an

https://www.revierpassagen.de/91578/mortier-beteuert-mit-ganzer-kraft-fuer-die-ruhr-triennale-reaktion-auf-kritik-an-seinem-paris-engagement/20011215_2045
https://www.revierpassagen.de/91578/mortier-beteuert-mit-ganzer-kraft-fuer-die-ruhr-triennale-reaktion-auf-kritik-an-seinem-paris-engagement/20011215_2045
https://www.revierpassagen.de/91578/mortier-beteuert-mit-ganzer-kraft-fuer-die-ruhr-triennale-reaktion-auf-kritik-an-seinem-paris-engagement/20011215_2045


seinem Paris-Engagement
geschrieben von Bernd Berke | 28. August 2011
Von Bernd Berke

Gelsenkirchen. Auf Kritik reagiert Gerard Mortier, Chef der
Ruhr-Triennale,  offenbar  besonders  geschwind.  Auf  einer
eilends einberufenen Pressekonferenz beteuerte er gestern in
Gelsenkirchen, er werde sich mit ganzer Kraft der Triennale
widmen. Es sei kein Hindernis, dass er soeben einen Vertrag
für  die  Leitung  der  Pariser  Oper  (ab  September  2004)
unterschrieben  hat.

„Mein Triennale-Vertrag endet im Juli 2004″, stellte Mortier
klar. Da werde er doch das Recht haben, sich für die Zeit
danach um eine andere Tätigkeit zu bemühen. Gewiss, er müsse
sich schon bald um langfristige Verträge und Spielpläne für
seine Pariser Zeit kümmern. Dies schmälere aber keineswegs
seinen Einsatz für die Ruhr-Triennale, die im Herbst 2002 an
den Start gehen und ihr erstes Schwerpunkt-Jahr 2003 erleben
soll. Mortier glaubt durchaus, auf beiden Hochzeiten tanzen zu
können: „Ich lebe für meine Arbeit. Ich arbeite 14 bis 16
Stunden am Tag.“

Derzeit hält sich der Belgier meist in Berlin auf. Doch auch
dort, so versicherte Mortier, sei er rastlos für die Triennale
tätig, er spreche an der Spree mit vielen Künstlern, die dann
eines Tages ins Revier kommen sollen. Außerdem gebe es sehr
gute Zugverbindungen nach Essen, „wo ich seit Anfang August
eine  Wohnung  gemietet  habe“.  Der  Mann  mit  dem  offenbar
bewegten Leben über sich und sein Team: „Gestern haben wir bis
nach Mitternacht in Berlin gearbeitet, heute früh um kurz nach
sechs saßen wir schon wieder im Zug Richtung Ruhrgebiet.“
Respekt.  Schwung  und  Optimismus  vermittelt  Mortier  ja
tatsächlich  –  schon  dann,  wenn  er  zu  sprechen  anhebt.

Ein Top-Ereignis auch für Dortmund
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Man solle doch nicht, bittet er, im Ruhrgebiet schon wieder in
den alten Minderwertigkeitskomplex verfallen und sich etwa“
hinter Paris zurückgesetzt fühlen. Im Gegenteil: Die Franzosen
seien  nun  doppelt  gespannt  aufs  Ruhrgebiet.  Einmal  im
Überschwang  beseelten  Redens,  verhieß  der  jetzt  58-jährige
Mortier dem Revier auch noch diese Freude: „Ich werde an der
Ruhr meinen 60. Geburtstag feiern.“ Sprach’s, sprang auf und
stand  schon  an  zwei  Tafeln,  um  seine  großen  Pläne  zu
erläutern,  beispielsweise  den  Umbau  der  Bochumer
Jahrhunderthalle  fürs  Festival.

Und überhaupt: Man habe in der kurzen Vorlaufzeit schon eine
ganze Menge bewirkt. Mancher Programmpunkt der Triennale sei
bereits geklärt. Gerade eben habe man ein ^ Top-Ereignis „mit
einem  ganz  berühmten  Mann“  für  die  Dortmunder  Kulturzeche
Zollern  II/IV  gesichert,  mehr  dürfe  er  jetzt  noch  nicht
verraten.

Jedenfalls suche man in Dortmund noch nach einem geeigneten
Saal für rund 800 Zu- __ schauer, da gebe es ein gewisses
Problem. Mit dem künftigen Dortmunder Konzerthaus (Eröffnung
September 2002) werde man kooperieren.

Da  merke  man  doch,  bekräftigte  Mortier,  dass  „ich  im
Ruhrgebiet nichts mit links erledige.“ Übrigens werde man sich
im Revier an Intendanten-Wechsel bei der Triennale gewöhnen
müssen, dies sei von Anfang an so gedacht gewesen. Mortier:
„Auch mein Nachfolger wird schon bald nach seinem Amtsantritt
den nächsten Vertrag unterschreiben.“ International gefragte
Leute könne man eben nicht ewig halten; nicht einmal mit einem
öffentlichen Triennale-Etat von je 42 Millionen DM in den
Schwerpunktjahren.



Ruhr-Triennale:  Die  Euphorie
steckt  alle  an  –  Kultur-
Prominenz  diskutierte  in
Duisburg
geschrieben von Bernd Berke | 28. August 2011
Von Bernd Berke

Duisburg. Eigentlich wollten sie über das Globalthema „Das
Festival  im  21.  Jahrhundert“  reden.  Aber  die  hochkarätige
Runde im Duisburger Lehmbruck-Museum kreiste denn doch fast
nur um „das Eine“: die „Ruhr-Triennale“.

Kein Wunder: Triennale Chef Gérard Mortier saß mit auf dem
Podium. Er bat um Geduld: „Richard Wagner hat 20 Jahre lang
nachgedacht, bevor er die Bayreuther Festspiele gründete. Gebt
mir  wenigstens  noch  Zeit  bis  Ende  dieses  Jahres.“  Denn
natürlich  lechzte  man  auch  hier  wieder  nach  Details  zum
Festival, welches ab 2003 das gesamte Revier leuchten lassen
soll. Manche richten ja geradezu messianische Hoffnungen auf
Mortier.

Besonders vorurteilsloses Publikum

Der revanchiert sich mit flammenden Komplimenten. In höchsten
Tönen  preist  er  das  Ruhrgebiet,  das  ihn  als  „sozial-
kultureller Raum“ fasziniere. Hier gebe es ein vorurteilsloses
Publikum: „Die Leute glauben nicht, schon alles zu wissen.“
Also  lasse  sich  hier  das  bildungsbürgerliche  Inventar
(„Kanon“)  viel  besser  durchrütteln  als  andernorts.

Die  prominente  Kritikerin  Sigrid  Löffler  (ehemals  beim
„Literarischen  Quartett“),  die  Mortiers  Verdienste  bei  den
Salzburger  Festspielen  bestens  kennt,  hegt  gleichfalls
großeErwartungen.  Ein  solches  Festival  brauche  „eine
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magnetische  Grundidee  und  eine  magnetische  Persönlichkeit“.
Beides scheine bei der Triennale der Fall zu sein. Diese könne
dem Revier einen ungeheuren Zuwachs an „Urbanität“ bescheren,
denn  Mortier  stehe  für  aufregende  ästhetische
Herausforderungen.

Zum  Leidwesen  des  Moderators  Dietmar  N.  Schmidt  (NRW-
Kultursekretariat),  der  die  verbreitete  Triennale-Euphorie
höchst  skeptisch  betrachtet,  gibt  sich  auch  Jürgen  Flimm
(Regisseur  und  Präsident  des  Deutschen  BühnenVereins)
zuversichtlich.  Er  sehe  der  Triennale  mit  „neugieriger
Solidarität“ entgegen.

„Eine gute Idee findet ihr Geld“

Die Triennale, so Flimm weiter. werde die Kultur wohl ganz
allgemein  aufwerten  und  auch  bestehenden  Bühnen  Nutzen
bringen.  Diese  dürften  sich  allerdings  nicht  auf  alten
Lorbeeren ausruhen, sondern müssten sich mitreißen lassen vom
neuen Schwung. Manche Sorgen seien kaum angebracht: „Es ist
noch  kein  Stadttheater  wegen  eines  Festivals  geschlossen
worden.“

NRW-Kulturminister  Michael  Vesper  (Grüne)  konnte  sich  also
beruhigt zurücklehnen. Mit dem Slogan „Eine gute Idee findet
ihr Geld“ versicherte er abermals, das Festival werde aus
zusätzlichen Mitteln bestritten (im Jahresschnitt 40 Mio. DM).
Da bleibt auch Norbert Lammert, dem kulturpolitischen Sprecher
der CDU/CSU-Bundestagsfraktion, nur noch Optimismus übrig: Das
Revier  besitze  viel  Kulturvolumen,  aber  noch  nicht  genug
kulturelle Strahlkraft. Da komme ein solches Festival – auch
im „Wettbewerb der Provinzen“ mit der Hauptstadt Berlin –
gerade recht.

Eindeutiges Fazit: Friede – Freude – Triennale.



Nur  noch  Zerstreuung  und
Betäubung  –  Frank  Castorf
inszeniert  in  Salzburg
Tennessee  Williams‘
„Endstation Sehnsucht“
geschrieben von Bernd Berke | 28. August 2011
Aus Salzburg berichtet Bernd Berke

„Big Brother“ hat nun auch Tennessee Williams eingeholt, die
allgegenwärtigen Kameras sind bis zur „Endstation Sehnsucht“
vorgedrungen. Lust auf heftige Eheprobleme? Eine Sekunde, wir
schalten um von der Küche ins Badezimmer, sehen Sie selbst!

Regisseur Frank Castorf hat Williams‘ Nachkriegs-Klassiker von
1947 (George Orwells Roman „1984″ mit dem „Big Brother“-Motiv
erschien  übrigens  1948)  für  die  Salzburger  Festspiele  in
unsere Zeit gezerrt; in eine Zeit, die keine privaten Dinge
mehr  zulässt,  in  der  jedes  ordinäre  Gezeter  sogleich  für
schrille Talkshows zugespitzt wird. Und so übermittelt denn
auch  ein  TV-Bildschirm  in  dieser  Inszenierung  mancherlei
Szenen  zwischen  Dusche  und  Toilette.  Anders  als  im
Originaltext, quetschen sich die Beteiligten auch schon mal zu
dritt oder sechst auf der Bettstatt und vollführen groteske
sexuelle Turnübungen.

Willkürliche Einschübe und jede Menge Zeitgeist

Die Geschichte vom geradezu tierhaft virilen „Proll“ Stanley
Kowalski, der die ungleich zarteren Seelen seiner Frau Stella
und  ihrer  Schwester  Blanche  sozusagen  mit  bloßen  Fäusten
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zermalmt,  wird  von  Castorf  mit  willkürlichen  Einschüben
versehen. Kowalski, der ja nun einmal aus Polen in die USA
eingewandert  ist,  bekommt  eine  fetzenhafte  Solidarnosc-
Biographie  verpasst,  er  soll  einst  an  der  Seite  (und  im
Schatten) Lech Walesas für die Freiheit gekämpft haben. Doch
von seinen früheren Utopien ist nichts geblieben als eine
ziellos rasende Energie am Rande der Kriminalität. So ähnlich
ergeht’s hier allen: Das früher Erträumte zeigt nur noch seine
albtraumhaften Fratzen.

Trostlos wirkt die unbehauste Szenerie. Gegen Ende wird diese
auf grelle Art dürftige Kleinwohnung der Kowalskis (Bühne:
Bert Neumann) so weit nach hinten gekippt, dass alles Mobiliar
verrutscht und die Darsteller sich nicht mehr auf den Beinen
halten können. Die Welt ist also mal wieder ein unrettbar
sinkendes Schiff. Doch dieser im Theater ach so gängige Befund
wird  nicht  so  sehr  erkundet,  sondern  schlichtweg
vorausgesetzt.

Alles ist mies, aber wir spielen’s munter ‚runter

Mögliches Motto: Alles ist mies, aber wir spielen’s munter
‚runter. Als sei’s eine Bochumer Regietat nach Art von Jürgen
Kruse,  wird  unablässig  Popmusik  ins  triste  Geschehen
eingeschleust – von Lou Reed („Perfect Day“) bis „Oasis“.
Überhaupt  wird  das  menschliche  Elend  allzeit  mit  Singsang
verkleistert, den Rest erledigt „Doktor Alkohol“. Ruhe und
Besinnung  sind  nicht  mehr  vorgesehen,  nur  Zerstreuung  und
Betäubung. Noch so ein Befund, der etwas für sich hat; wie
denn Castorf überhaupt etlichen grauslichen Zeitgeist auf die
Bühne  schaufelt.  Und  zwischendurch  lässt  er  sogar  einige
kostbare  Momente  stehen,  in  denen  das  wahre  Leiden  an
Sehnsucht  und  Begierde  hindurch  schimmert.

Auf die Nerven geht aber diese Manier: Stets werden Sätze
wiederholt und auf die schrille, zumeist hysterische Spitze
getrieben.  Das  schmälert  die  durchaus  achtbaren
schauspielerischen  Leistungen.  Der  Text  geht  vielfach  im



Gebrüll oder Gewinsel unter. Alle Haltungen sind nur noch Pose
und  Zitat,  eine  Lebensgeschichte  geschweige  denn  eine
umrissene Identität scheint keine dieser Figuren zu haben. Sie
alle existieren nur noch als zumeist infantile Improvisationen
ihrer selbst.

Henry Hübchen als Stanley Kowalski flattert zwischen haltloser
Wut, fast schon rührend lachhafter Kraftmeierei und bloßer
Leichtfertigkeit. Kathrin Angerer als Stella oszilliert als
piepsiger Marilyn-Monroe-Verschnitt zwischen Vorstadtschlampe
und Sensibelchen, und auch Silvia Rieger als Blanche, ehemals
wohl attraktiv, ertrinkt in Augenblickslaunen.

Unter  vier  Schlagworte  fasst  das  mit  superklugen  Essays
gesättigte Programmheft die Zeitdiagnose: Danach herrschen in
diesen unseren Tagen: Verwahrlosung, Lebensgier, Paranoia und
Depression. All dies prägte die Inszenierung, die ein Gewoge
aus Bravo- und Buh-Rufen hervorrief. Wie sagte doch die Frau
vom Frittenstand am Theater, die tags zuvor die Generalprobe
gesehen hatte: „Es ist halt a Problemstück“. Ei, freilich.

Dreißigjähriger  Krieg  als
bitteres  Lehrstück  –
Hansgünther  Heyme  inszeniert
Strindbergs „Gustav Adolf“
geschrieben von Bernd Berke | 28. August 2011
Von Bernd Berke

Marl.  „Der  französische  Gesandte  ist  wieder  da.“  –  „Die
Schotten rasen.“ – „Tilly ist in der Schlacht gefallen.“ So
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aufgeregt schallt’s von der Bühne herab. Wahrhaftig: August
Strindbergs „Gustav Adolf“ ist in Marl ein wahres Boten-Stück.
Immer  wieder  eilt  in  Hansgünther  Heymes  Ruhrfestspiel-
lnszenierung  einer  herbei,  um  neueste  Nachrichten  aus  dem
Dreißigjährigen Kriege zu verkünden.

Worum geht’s bei diesem oft etwas atemlosen Schlagwort-Theater
der historischen Raffung? Anno 1630 griff jener Schwedenkönig
Gustav  Adolf  ins  europäische  Kriegsgeschehen  ein.  Seine
Truppen  landeten  auf  Usedom  und  zogen  sodann  (gegen
kaiserliche bzw. katholische Verbände Wallensteins und Tillys)
durch  zerrissene  „deutsche“  Gebiete  zu  Felde.  Stettin,
Magdeburg, Nürnberg, Lützen. So viele Städte, so viele Tote.

Ein sperriges Ungetüm

Strindbergs 1903 in Berlin uraufgeführtes Drama ist seit 1965
nicht mehr gespielt worden. Seinerzeit führte in Wiesbaden
gleichfalls  Hansgünther  Heyme  Regie.  Eine  Ausgrabung  aus
eigenen Beständen, wenn man so will. Nun ahnt man, warum sich
so lange kein anderer an das sperrige Ungetüm herangetraut
hat.

In der Eisenlagerhalle der Marler Zeche „Auguste Victoria 1/2″
sitzen die Zuschauer auf harten Kirchenbänken, als sollten sie
ein wenig Buße tun für historische Schuld. Als Mahnung wallt
zudem ein 600 Quadratmeter großes, schwarzes „Grabtuch“ mit
Sterbedaten aus den Weltkriegen rings um dem Raum.

Vorn,  auf  der  schrägen  Bühne  mit  dem  kalt  glitzernden
Metallboden, geht’s nicht minder mahnend zu. Strindberg, von
dem  wir  bislang  gedacht  haben,  er  sei  Spezialist  für
Geschlechterkämpfe,  hat  hier  die  Absurdität  der  großen
Völkerschlachten  dargestellt  und  Heyme  macht  ein  bitteres,
manchmal  reichlich  steifleinenes  Lehrstück  wie  von  Brecht
daraus; mit Trompetenschall, Chorpassagen und Sprechgesängen.

Wer ist Freund, wer ist Feind?



König Gustav Adolf (Peter Kaghanovitch), von vier Generälen
flankiert (alle weiblich – warum eigentlich?), wirkt anfangs
ganz  von  seiner  Mission  erfüllt.  Er  kämpfe  für  die
protestantischen  Glaubensbrüder,  meint  er  unumwunden.  Doch
welche Verwirrung entsteht im kriegerischen Getümmel: Gewisse
Verbündete erweisen sich als Katholiken, manche Gegner als
evangelisch.  Von  denen  wiederum  nennen  sich  die  einen
Protestanten,  andere  Lutheraner  oder  Reformierte.  Da  kenne
sich einer aus.

Der Krieg um den Glauben wird zum Krieg als Selbstzweck. Die
große Unübersichtlichkeit führt Gustav Adolf schließlich zu
friedfertiger Toleranz à la „Nathan der Weise“: „Im Haus des
Herrn  sind  viele  Wohnungen“,  auch  für  Juden  und  Moslems.
Seiner Zeit gedanklich weit voraus, wird er damit zum „modern“
anmutenden,  tragisch  einsamen  Menschen  –  „ohne  Freund  und
Feind allein“. Eben doch ein Strindberg.

Den historischen Hauptstrang bekommt Heyme nur grob in den
Griff: viel Getrampel und Gemaule, donnernde Theatralik. Doch
in den leiseren, gleichsam familiären Szenen und bei einigen
Nebenfiguren (Wolff Lindner, Wolfgang Robert) wird, hinter all
dem klobigen Belehrungs-Ernst der Unternehmung, auch feinerer
Nebensinn spürbar.

Termine: 5, 6,, 7„ ,8, Mai (20 Uhr). Eisenlagerhalle, Zeche
Auguste Victoria 1/2 in Marl, Victoriastraße in Marl-Hüls.

Im Dschungelkampf der Liebe –
Leander  Haußmann  inszeniert
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Shakespeares
„Sommernachtstraum“  in
Salzburg
geschrieben von Bernd Berke | 28. August 2011
Aus Salzburg berichtet Bernd Be r k e

Lysander  liebt  Hermia  und  schenkt  ihr  ein  Paar  Schuhe,
womöglich aus dem Schlußverkauf. Hernach, wenn der Puck im
Walde Lysanders Blick mit einem Kräutlein behext hat, glaubt
dieser plötzlich Helena zu lieben. Da entreißt er Hermia die
Schuhe und überreicht sie der neuen Angebeteten.

Die freilich ist ein rubenshaftes Mädchen und hat viel zu
große Füße. Sieht trotzdem so aus, als äußere sich Zuneigung
zumal in materieller Transaktion, als sei sie ein heilloses
Geschäft.

Bochums  Intendant  Leander  Haußmann  hat  Shakespeares
unverwüstliche  Liebesverwirrung  „Ein  Sommernachtstraum“  für
die Salzburger Festspiele in Szene gesetzt. Und er hat doch
hoffentlich  mehr  im  Sinn  als  vorschnelle  Denunzierung
geschlechtlicher  Umgangsformen?  Mal  sehen.

Ein roter Vorhang wogt und wallt über die ganze imposante
Bühnenbreite der Felsenreitschule. Schon bevor das Tuch vom
Sturme  beiseite  geblasen  wird,  erscheint  dahinter  in
leuchtenden  Reklame-Lettern  der  Schriftzug  „The  Wood“.  Der
Zauberwald lockt mit den Mitteln einer Imbißkette.

Im Hintergrund rauscht die Toilette

Wenn  die  wechselhaft  Liebenden  einander  hier  in  Lust  und
Streit begegnen, verfallen sie rasch in Sprech-Übertreibungen
wie  aus  dem  ComicHeft.  Poesie  wird  dann  hechelnde  und
geifernde Gier im Nu, es quieken und knarren die Stimmchen.
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Und im Hintergrund rauscht gelegentlich eine Toilettenspülung.
Geht denn alles den Bach hinunter?

Hermia  (Steffi  Kühnert),  Helena  (Sabine  Orleans),  Lysander
(Oliver Stokowski) und Demetrius (Jan Gregor Kremp) entstammen
der achtlosen Konsumwelt und somit einer Pop-Fraktion: „Hello,
I love you, won’t you tell me your name?“ schmachten die
Männer mit einer „Doors“-Titelzeile.

Sowieso geht’s bei Haußmann wieder mal enorm sangesfroh zu;
auch Trompete, Mundharmonika und Laute kommen zum Einsatz.
Manch ist’s stimmige Klangmalerei, manchmal nur Trallala. Wie
denn  überhaupt  die  ganze  Inszenierung  einige  allerliebste
Einfälle mobilisiert und zuweilen wundersam kindlich geraten
ist, aber dann wieder nur töricht-kindisch vor sich hin kräht.
Auch das hält dieses unvergleichliche Stück aus.

Nur Rest-Grün mit Single-Bäumchen

„Natürlich“ besteht der Forst hier lediglich aus Restgrün mit
einem  Single-Bäumchen.  Ansonsten  ähnelt  die  Szenerie  einem
schwierigen  Parcours:  Ringsum  lauter  Gestellen  als
Stolperfallen,  in  der  Mitte  ein  vielseitig  verwendbarer
Holzkasten-Aufbau mit Drehscheibe. Wär’s Plastik, käm’s wohl
aus Legoland.

Gottlob beschränkt man das Spiel vor allem auf dieses Zentrum,
denn  das  ungeheure  Breitwandformat  der  gesamten  Bühne  hat
schon so manches Unterfangen in die lautstarke Deklamation
gedrängt und damit ästhetisch erstickt.

Im Waldbezirk, den nachts der zauberische Oberon (Christian
Grashof) und Titania (Almut Zilcher) mit ihren Elfen regieren,
treffen  die  Menschen-Paare  in  olivgrüner  Tarnkleidung
aufeinander. Fertig machen zum Dschungelkampf der Liebe! Doch
keine Angst! Es blitzt zwar Gewaltsamkeit auf, doch eher nach
Art  von  slapstickhaften  Videospielen,  Game-Boys  oder  eben
Comics. Ein Getümmel der ungereiften Liebesdinge. Von tieferem
Weh weiß man in diesem Waldstück wenig.



Muss man bestimmte Darsteller besonders hervorheben? O ja! Zum
einen André Eisermann als „Puck“, der mit irrwitzigem Gesten-
Vokabular kobolzt und alles auf Trab bringt. Tatsächlich ein
Wesen aus einer anderen Welt.

Sechs grandiose Darsteller treten zum „Klamauk“ an

Vor  allem  aber  mutet  es  wie  eine  der  großartigsten
„Verschwendungen“  der  jüngeren  Theatergeschichte  an,  die
Handwerkertruppe um Zettel und Squenz mit diesen sechs Größen
zu besetzen: Michael Maertens, Peter Fitz, Otto Sander, Ignaz
Kirchner, Hans-Michael Rehberg und Ulrich Wildgruber. Diese
grandiosen  Darsteller  müssen  also  ausgerechnet  jene
grottenschlechten  Hobby-Schauspieler  mimen,  die  Shakespeare
zum Klamauk antreten läßt. Doch wieviel mehr als bloßer Unsinn
steckt darin, man sieht es nun. So herrlich sinnzerstäubend
agiert das Sextett, daß in beinahe Beckett’scher Manier die
Anfangs- und Endgründe des Theaters aufwirbeln.

Am Schluß packt Hermia ihren Koffer und emigriert aus der
allseitig hergestellten Zufriedenheit mit dem öden Mittelmaß
der Beziehungen. Aufbruch ins Land der wahren Empfindung. Just
in  diesem  Moment  sehen  wir  ein  weißes  Einhorn
vorüberschreiten,  Aha!  Es  gibt  sie  also,  die  unfaßlichen
Dinge. Hätte uns Leander Haußmann nur noch mehr davon gezeigt
und sich nicht so sehr im Heutigen verloren.

Ruhrfestspiele: Theaterzauber
zum Jubiläum – Mit Piccoli,
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Robert Wilson, Peter Brook
geschrieben von Bernd Berke | 28. August 2011
Von Bernd Berke

Hamburg/Recklinghausen. Mit berühmten Namen lockt Hansgünther
Heyme,  künstlerischer  Leiter  der  Ruhrfestspiele,  zur
Jubiläumssaison 1996. Wenn die Festspiele 50 Jahre alt werden,
kommen u. a. Bühnen-Koryphäen wie die Regisseure Robert Wilson
und Peter Brook sowie der Schauspieler Michel Piccoli nach
Recklinghausen.

Heyme  selbst  sorgt  für  die  große  Eigeninszenierung
(Shakespeares „Was ihr wollt“) und spielt dabei gar selbst den
Haushofmeister „Malvolio“. Nach dieser Premiere (4. Mai) wird
zur rauschenden Ballnacht gebeten.

Heyme stellte das Programm in Hamburg vor und brachte dem Chef
des  Deutschen  Schauspielhauses,  Frank  Baumbauer,  zwei  mit
Schleifchen versehene Briketts als Gastgeschenk mit. Denn im
Austausch zwischen Ruhr und Alster hatte vor einem halben
Jahrhundert alles mit dem schwarzen Gold begonnen.

Es begann in einem harten Winter

Der Gründungsmythos: Unter großem persönlichen Risiko (Verstoß
gegen Vorschriften der britischen Militärregierung) lieferten
Recklinghäuser  Bergleute  im  Winter  1946/47  den  frierenden
Hamburger  Schauspielern  wärmende  Kohle.  Die  Mimen
revanchierten sich mit Vorstellungen im Revier, und daraus
erwuchsen  allmählich  die  Ruhrfestspiele.  Ein  umfangreiches
Buch und eine Sonderbriefmarke sollen ebenso an die glorreiche
Festspiel-Historie  erinnern  wie  ein  von  Alfred  Biolek
moderierter  Abend  in  Recklinghausen.

Von seinem Jubiläumsprogramm ist Heyme so überzeugt, daß er
tollkühn „allen schwachsinnigen Musical-Produktionen“ zwischen
Bochum und Duisburg den Kampf ansagt. Immerhin hat er mit dem
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Bertelsmann-Verlag einen neuen Sponsor gewinnen können. Als
absolutes Highlight stellte Heyme „La malade de la mort“ (Die
Krankheit Tod) heraus. Der US-Theaterzauberer Robert Wilson
wird dieses Stück von Marguerite Duras in Szene setzen, Kino-
Berühmtheit Michel Piccoli spielt jenen alternden Mann, der
sich für einige Nächte ein Mädchen kauft.

Gar nicht heimliche Liebe zu Lausanne

Lausanne  scheint  Heymes  gar  nicht  mehr  so  heimliche
Lieblingsstadt in Sachen Theater zu sein. Nicht nur Wilsons
Inszenierung  ist  eine  Koproduktion  mit  dem  Théâtre  Vidy-
Lausanne, sondern auch Peter Brooks Deutung der „Glücklichen
Tage“  von  Samuel  Beckett  sowie  zwei  weitere  Heyme-
Inszenierungen: Goethes „Iphigenie auf Tauris“ (wird nahe der
Recklinghäuser  Zeche  König  Ludwig  in  einem  Zeit  gespielt,
anschließend gibt’s Erbsensuppe beim Schein von Grubenlampen)
und Sophokles‘ „Antigone“ als Wiederaufnahme.

Und nochmals Lausanne als Quellgebiet: Maurice Béjart kommt
mit seiner Truppe zur Welt-Uraufführung des Tanzstücks „Messe
für  die  heutige  Zeit“.  Vorgesehene  Gastspiele  beim
„Europäischen Festival“ (Motto diesmal: „Kunst ist der Motor
jeder Kultur“): Schillers „Don Carlos“ (Regie: Anselm Weber,
Deutsches Schauspielhaus), George Taboris Inszenierung seines
Stücks „Die Massenmörderin und ihre Freunde“ aus Wien, ein
Fassbinder-Projekt aus Strasbourg und „Fura dels Baus“ aus
Barcelona mit dem Stück „Manes“ um Geburt, Sex und Tod.

Komplette  Programme,  Kartenbestellungen  (ab  sofort):
Ruhrfestspiele.  Otto-Burrmeister-Allee  1.  45657
Recklinghausen.  (023  61)  91  84  40.



Ein Volksfest für den Dichter
aus  Bochum  –  Zum  250.
Geburtstag  des  „Jobsiade“-
Verfassers Carl Arnold Kortum
geschrieben von Bernd Berke | 28. August 2011
Von Bernd Berke

Bochum.  Wann  ist  ein  westfälischer  Dichter  schon  mal  so
gefeiert worden, wie es Carl Arnold Kortum (1745-1824) jetzt
bevorsteht? Rund 150.000 Besucher erwartet Bochum ab Freitag
zum großen Kortum-Volksfest in der Innenstadt. Dazu gibt es
fünf  Ausstellungen,  Rundgänge  auf  Kortums  Spuren  sowie
zahllose Aufführungen und Vorträge – bis in den Herbst hinein.
Ist Kortum denn ein zweiter Goethe gewesen?

Das  nun  nicht  gerade.  Doch  der  Mann  hat  immerhin  ein
dauerhaftes  Buch  verfaßt,  nämlich  „Die  Jobsiade“.  In
volkstümlichen  Knittelversen  und  mit  funkelnder  Ironie
erzählte Kortum die Geschichte des Jobs, Sohn eines Ratsherrn
und Bummelstudent der Theologie, der sich lieber geistigen
Getränken  als  geistlichen  Exerzitien  widmet.  Als  Jobs  zum
Examen antritt, heißt es, bewußt holprig und lakonisch: „Über
diese  Antwort  des  Kandidaten  Jobses  /  Geschah  allgemeines
Schütteln des Kopfes.“

Fundstücke kamen gerade rechtzeitig

Bochum und seiner Stadtwerbung konnte kaum Besseres passieren:
Kortums Geburtstag jährt sich just am 5. Juli zum 250. Male,
und passend zu diesem Datum sind wertvolle Dokumente zu seinem
Leben  und  Werk  aufgetaucht,  die  z.B.  im  Keller  eines
Privathauses lagerten. Der gebürtige Mülheimer Kortum, der in
Dortmund das Gymnasium besuchte, praktizierte später als Arzt
in Bochum und für das Bergamt in Wetter. In Dortmund, wo sein
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Onkel eine Apotheke betrieb, erlernte er auch die Grundzüge
der Pharmazie. Folglich fanden sich umfangreiche Herbarien im
Nachlaß.  Die  Pflanzen,  die  er  sorgfältig  eingeklebt  und
gezeichnet hat, zeugen von der frühen Flora des damals noch
nicht so genannten Reviers.

Außerdem hat Kortum medizinische und philosophische Fachbücher
gesammelt, die von unschätzbarem Wert sind. Und auch über
Kortums alchemistische Geheimgesellschaft zur Umwandlung von
Kohle in Gold (Mitstreiter: ein Arzt aus Schwerte) gibt es
Belege. So vielfältig sind die Exponate, daß man sie auf fünf
Bochumer  Gebäude  verteilt:  Stadtarchiv,  Museum,
Medizinhistorische Sammlung der Ruhr-Uni, Bergbau-Museum und
Evangelische Stadtakademie.

Innenstadt maskiert sich nostalgisch

Zum Kortum-Volksfest maskiert sich die Bochumer City vom 30.
Juni bis 5. Juli nostalgisch: Rund 400 Strohballen werden
zwischen  Kortumstraße,  Husemannplatz  und  Dr.-Ruer-Platz
dekorativ  verteilt.  Es  werden  traditionelle  Handwerksberufe
(Böttcher,  Besenbinder  usw.)  vorgeführt,  zudem  sollen  60
Künstlergruppen auftreten. Auf „alt“ getrimmte Giebelstände,
an denen auch fürs leibliche Wohl gesorgt wird, runden das
Bild einer Stadt ab, die sich für ein paar Tage in Kortums
Zeiten zurücksehnt.

Übrigens: Am kommenden (Kortum-)Sonntag, 2. Juli, öffnen von
13 bis 18 Uhr sogar eigens die meisten Innenstadt-Geschäfte.
Zum Ausgleich müssen die Kaufleute eine Einbuße hinnehmen: Am
Samstag schließen sie nicht erst um 16, sondern schon um 14
Uhr. So will’s die Gewerkschaft.

 



In  Salzburg  sieht  die  Erde
wie eine Mozartkugel aus
geschrieben von Bernd Berke | 28. August 2011
Salzburg. Man muß diese Szenen gesehen haben, sonst glaubt man
es kaum: Wenn im rundum beflaggten Salzburger Festspielhaus
die Premierentermine anstehen, ist auf der gegenüberliegenden
Straßenseite  beinahe  mehr  los  als  im  Foyer.  Hunderte  von
Schaulustigen versammeln sich, um einen Blick auf Eleganz und
Prominenz zu erhaschen. Dutzendfach surren die Videokameras.
Etwas Abglanz für daheim hätt‘ man schon gern.

Mit der Ära von Gérard Mortier als Festspielintendant und von
Peter  Stein  als  Schauspielchef  weht  –  gar  manchen
Traditionalisten zum Verdmß – ein etwas freierer Wind als zu
Karajans Zeiten selig. In einer Programmzeitung wird gar die
althergebrachte Kleiderordnung gelockert. Auch im Dirndl oder
Trachtenjanker  dürfe  man  erscheinen  –  und  überhaupt:
Zweckmäßig  solle  es  sein,  nicht  unbedingt  wie  aus  dem  Ei
gepellt. Das geht denn aber doch a bisserl zu weit. Kleider
machen schließlich Leute, und die kommen denn eben doch in
edlerem Tuch und mit Fliege oder Kulturstrick um den Hals. Die
feinen Damen lassen derweil wie eh und je gnädigst die Klunker
klimpern.

Mit glorioser Repräsentation hat Peter Stein nicht viel Sinn.
Beim  kleinen  Umtrunk  für  geladene  Gäste  in  der  Pause  von
Shakespeares „Coriolan“ bekennt er ganz offen, wie ungern er
solche Vorzeige-Termine habe. Seine Begrüßung dauert denn auch
nur  ein  Minütchen  –  und  schon  dürfen  sich  versammelte
Wichtigkeiten ans Sektbüffet begeben. Im Vorraum sieht man
kurz darauf einen Mann mit schlohweißem Haar. Ist das nicht …?
Ja, er ist es: Bundespräsident Richard von Weizsäcker, im
gepflegten Gespräch mit Peter Stein. Die kulturelle Sommertour
hat das Staatsoberhaupt auf dem Weg über Bayreuth hierher
geführt.
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Durch die kleinen Salzburger Altstadtgäßchen ergießt sich der
festspiel-übliche Touristenstrom aus aller Welt. Man redet in
vielen Zungen, und man redet viel über Theater. Wo sonst nimmt
man Kultur so wichtig?

Doch  die  Kultur  treibt  auch  seltsame  Blüten.  Im  Mozart-
Geburtshaus wollen sie für den Gang durch ein paar Zimmerchen
umgerechnet 8,10 DM pro Nase einstreichen. Anschließend soll
man, bittschön, das Faksimile eines Mozart-Briefs oder einer
Partitur  erwerben.  Und  überall  gibt  es  massenhaft
Mozartkugeln. Von hier aus gesehen, kehrt sich geradezu die
Ordnung  des  Planeten  um:  Die  Erde  muß  wohl  eine  große
Mozartkugel  sein.

                                                             
                                                             

Bernd Berke

Triumph  für  die  Muse  des
Theaters  –  „Das
Gleichgewicht“  von  Botho
Strauß  in  Salzburg
uraufgeführt
geschrieben von Bernd Berke | 28. August 2011
Von Bernd Berke

Salzburg. Selten dürfte ein neuerer Theatertext so sehr aufs
Wort belauert worden sein. Botho Strauß, immer schon zuständig
für  die  „neueste  Stimmung  im  Westen“,  hatte  vor  einigen
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Monaten  im  „Spiegel“  seinen  „anschwellenden  Bocksgesang“
angestimmt und dabei mit brandgefährlichen Begriffen zwischen
Blut,  Boden  und  Kampfesehre  gespielt.  Desto  mißtrauischer
lauschte  man  jetzt  bei  den  Salzburger  Festspielen  der
Uraufführung  seines  Stückes  „Das  Gleichgewicht“.

Strauß  ist  hier  ganz  auf  seiner  eigenen  Höhe.  Zwischen
allerlei  Phantom-Liebe  und  versickernden  menschlichen
Beziehungen entfaltet er ein weites Panorama der Verluste.
Verschleiert und verspiegelt: der zauberische Bühnenraum von
Karl-Ernst Herrmann. Ähnlich ätherisch wie das Doppel-Leben
jener Lilly Groth (Jutta Lampe). Nach einem Jahr der Trennung
auf Probe von ihrem Mann, der in Australien Ökonomie lehrte,
hat sie sich offenbar in eine eingebildete Zweit-Beziehung zu
dem Rockmusiker Jacques le Coeur hineingesteigert. Ein zweites
Leben neben dem ersten – nur so findet sie Halt und inneres
Gleichgewicht.

Diese  empfindliche,  jederzeit  bedrohte  Ökonomie  des  Glücks
spiegelt  Strauß  nun  auf  den  verschiedensten  Ebenen  der
Gesellschaft.  Das  Spektrum  reicht  vom  verwahrlosten  Milieu
einer S-Bahn-Unterwelt (mit Rolltreppen abwärts) über eine von
Spekulanten zum Abriß freigegebene Berliner Ladenzeile bis in
die Vorräume der Macht. Auch sprachlich wird das Höchste mit
dem Niedersten kunstvoll verwoben und verworren. Von Slapstick
und Kabarett bis zum goetheschen Tonfall reicht das Spektrum,
vielfältig  wie  das  unübersichtliche  Leben  selbst.  Ein
ungeheuer reiches Stück, Strauß‘ größte Tat seit „Groß und
Klein“.

Wir werden es gewiß noch in vielen anderen Inszenierungen
erleben, doch schwerlich in einer besseren als jener von Luc
Bondy.  Ganz  gleich,  ob  der  Text  in  seltenen  Sekunden  zu
raunen, zu dröhnen oder sich allzu weit zu erheben droht  –
die Regie hat ihn vor jedem Abgleiten bewahrt. Auch das ein
wunderbares Gleichgewicht. Und überhaupt klingt Strauß ja im
Drama,  im  abwägenden,  gegeneinander  austarierten  Dialog,
allemal humaner als im hochfahrenden Monolog seiner Essays.



„Der Aufstand der Reinheit“

Hier, im Theater, verzeiht man auch eine Vision wie die von
der  „Säuberung  durch  Engelsstimmen“  und  vom  „Aufstand  der
Reinheit“,  der  alle  Drogensüchtigen  aus  unseren  Städten
vertreiben  müsse.  Denn  solche  Sätze  sind  eingebettet  ins
Geflecht von Gegenstimmen.

Und  welch  ein  Ensemble  kann  Bondy  aufbieten,  wahrhaft
festspielwürdig! Jutta Lampe als „Lilly“ in all ihrer zarten
Durchsichtigkeit, Brüchigkeit, Bedrängnis – und doch stark wie
eine  Heldin.  Der  majestätisch  beruhigte  Christoph  (Martin
Benrath),  ihr  Ehemann  mit  seiner  Gleichgewichts-Philosophie
des  buddhistisch  inspirierten  Bogenschießens,  des  rechten
Moments losgelöster Anspannung von Pfeil und Sehne. Sodann die
phantastische Kirsten Dene (oh, alte Bochumer Peymann-Zeit!)
und Martin Schwab als benachbarte Lädcheninhaber mit ihrer
seit 15 Jahren unentschiedenen Buffo-Liebe. Selbst Nebenrollen
sind mit Spielmagiern wie Fritz Lichtenhahn und Hans-Peter
Hallwachs besetzt.

Man möchte schwelgen. Und es befällt einen der innige Wunsch,
das Theater möge aus solcher Höhe nie mehr in den faden Alltag
zurückfallen.  Dann  hätte  sich  alle  Diskussion  um  seine
Bedeutung erledigt. Die Muse Thalia würde triumphieren.

Brausenden, rauschenden Beifall gab es nach annähernd vier
Stunden.  Im  Publikum  saßen,  neben  zahlreicher  Kultur-
Prominenz, auch Leute wie der Chef der Deutschen Bundesbahn.
Vielleicht ist auch er, für seinen Job, auf der Suche nach dem
„Gleichgewicht“…



Das Abendland endet auf dem
Herrenklo  –  Dramen  von
Marlene  Streeruwitz  und
Volker Braun bei „Stücke ’93“
geschrieben von Bernd Berke | 28. August 2011
Von Bernd Berke

Mülheim. Es war fast wie im Fußballstadion, wenn die eigene
Elf  gar  nichts  zustande  bringt.  „Aufhören-Aufhören!“-Rufe
dröhnten durch die Mülheimer Stadthalle, etwa ein Viertel des
Publikums suchte während der Darbietung das Weite. Marlene
Streeruwitz‘ Drama „New York. New York.“ lag beim Wettbewerb
„Stücke ’93“ am Rande des Theaterskandals.

Schauplatz  ist  eine  Wiener  Herrentoilette,  in  die  auch
zahlreiche Damen strömen. Das Personal besteht vornehmlich aus
Nutten, Strichern und anderen Gestrandeten. Wir werden Zeugen
ungebrochener Gewalt. Da schlägt etwa der Zuhälter eine Dirne
blutig. Anschließend vergreifen sich andere Toilettenbesucher
an ihr und schleifen die Schwerverletzte halbnackt über die
Bühne. Dann taucht eine japanische Reisegruppe auf. Eigentlich
wollen sie ja das historische Klo besichtigen, auf dem schon
Kaiser Franz Joseph huldvoll seine Notdurft verrichtet haben
soll.  Doch  dann  nutzen  sie  wieselnd  die  Gelegenheit  und
fotografieren die Mißhandlung der Frau.

In diesem Stile geht es zwei pausenlose Stunden lang weiter.
Jens-Daniel Herzogs Inszenierung (Münchner Kammerspiele) führt
nur bizarre Zustände am Rande der Gesellschaft vor Augen,
verweigert  jederlei  Sinngebung.  Wie  im  abgedroschensten
naturalistischen  Drama  wird  alles  in  quälender  Echtzeit
durchlitten. Auch wenn die alte Toilettenfrau Horvath (Heide
von Strombeck), die bei all dem Geschehen strickend dasitzt
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wie eine Höllenwächterin, einmal die Emailschüsseln reinigt,
sehen wir das ungekürzt.

Welche Kultur-Mafia steckt wohl dahinter?

Irgendwann denkt man: Welche Kultur-Mafia hat nur dieses Werk
in die Auswahl zum besten Stück des Jahres bugsiert? Natürlich
sollte  man  sich  an  diesem  Punkt  sogleich  selbstkritisch
fragen, woher das Unbehagen kommt. Liegt’s daran, daß man so
hilflos  im  Sessel  sitzt,  jeglicher  Gewalt  optisch
ausgeliefert? Und warum erträgt man Abbilder der Realität in
den Fernsehnachrichten so viel kühler?

Doch derlei Gedanken machen das jammervolle Abort-Stück, das
aus  unerfindlichen  Gründen  mit  Mythen  aus  Antike  und
Hollywood-Kino  durchsetzt  ist,  kaum  besser.  Diese  Mythen
werden  mit  in  den  apokalyptischen  Orkus  gezogen:  Spülung
betätigen und weg mit dem ganzen Abendland. Wenn denn Marlene
Streeruwitz als große Hoffnung des deutschsprachigen Theaters
gilt, so lasset uns verzagen!

Theater auf dein Rückzug – das gilt auch für Volker Brauns
„Iphigenie in Freiheit“. Der Ex-DDR-Autor trauert dem zweiten
deutschen Staat oder einer verbesserten Neuauflage desselben
nach. Er verdeutlicht seine Resignation in einem Kalauer: „Wir
sind das Volk“ habe es einst geheißen, jetzt nur noch: „Ich
bin Volker.“ Rette sich, wer kann – vor der Wiedervereinigung.
Doch da ist keine Rettung, nur Vereinzelung; so auch bei jener
Iphigenie, die gleichsam an den Westen verhökert wird und
darüber bittere Klage erhebt.

Das  Staatstheater  Cottbus  (Regie:  Karlheinz  Liefers)  müht
sich, den wie eine Ursuppe wirkenden Text zu gliedern. Die
Chorpassagen erinnern in ihrem Stakkato an Agitprop. Doch das
Ensemble steht auch für individuelle Sprechkultur. Trotzdem:
Viel mehr, als diesen an der Bühne vorbei geschriebenen Text
zu Gehör zu bringen, vermag man nicht.

Nun folgen beim Mülheimer Wettbewerb noch Stücke von Peter



Handke, Dea Loher und Rainald Götz. Hoffen wir also darauf.

 

Ruhrfestspiele:  Zurück  zur
Utopie von 1968 – Hansgünther
Heyme stellt Programm in Prag
vor
geschrieben von Bernd Berke | 28. August 2011
Aus Prag berichtet Bernd Berke

Auch  im  Spätherbst  ist  Prag  eine  wunderschöne,  aber  oft
neblige Stadt. Nebulös und ungewiß auch die nahe Zukunft: In
weniger als einem Monat wird Prag die Metropole eines neuen
Staates sein, der Tschechischen Republik. Die Slowaken gehen
dann eigene Wege. Wird es gutgehen?

Das entsprechende Hickhack um Besitzstände (bis hin zum Streit
um  einzelne  Kunstwerke),  ist  jedenfalls  derzeit  d  a  s
Gesprächsthema an der Moldau. Selbst die schlimmen Nachrichten
über deutsche Rechtsradikale dringen bislang eher gedämpft in
die goldene Stadt.

Hierher  also  hatte  Ruhrfestspiel-Chef  Hansgünther  Heyme
gebeten, um seine Festival-Pläne für 1993 zu erläutern. Warum
an die Moldau und nicht an die Ruhr? Nun, man versteht sich ja
seit ein paar Jahren als Europäisches Festival. Zweiter Grund:
der jäh beendete „Prager Frühling“ vor fast 25 Jahren. Denn
das Jahr 1968 spielt in Heymes Plänen für 1993 eine tragende
Rolle. Schließlich gehören Gastspiele von Prager Bühnen zum
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Programmgerüst. Und Vaclav Havel, so hofft man, übernimmt die
Schirmherrschaft.

Bedeutet das Ende des Realsozialismus auch das Ende aller
Utopien? Nicht für Heyme! Im Gegenteil: Er möchte am liebsten
die  Antriebskräfte  des  rebellischen  Jahres  1968  wieder
mobilisieren. Die damalige Aufbruchstimmung ist Schwerpunkt,
wenn auch nicht durchgehende Leitlinie der Festspiele ’93.

Odysseus als ruheloser Intellektueller

Die Kunstausstellung der Festspiele wird eine Zeitgeist-Schau
über 1968. Heyme selbst steuert seine Inszenierung „Heimkehr
des Odysseus“ (nach Homer) bei. Odysseus, so ein Regiegedanke,
ist Prototyp des ruhelosen Intellektuellen, wie er auch um ’68
aktiv  gewesen  sein  könnte.  Außerdem  plant  Heyme  die
Uraufführung eines Textes von Gaston Salvatore, in dem dieser
einstige  Mitstreiter  Rudi  Dutschkes  die  APO-Vergangenheit
„aufarbeiten“  soll.  Beide  Stücke  sind  Koproduktionen  mit
Heymes neuer Wirkungsstätte Bremen.

Auch Johann Kresnik, Chef des Bremer Tanztheaters, ist dabei:
Seine „Wendewut“-Choreographie basiert auf einem politischen
Text  von  Günter  Gaus  über  die  deutsche  Vereinigung.  Doch
schnell  zurück  nach  Prag:  Friedrich  Dürrenmatt  hatte
„Minotaurus“  seinerzeit  eigens  für  das  weltberühmte  Prager
Theater  „Laterna  Magika“  verfaßt.  Nur  der  Regisseur  Milan
Svoboda  könne  diesen  Prosatext  angemessen  auf  die  Bühne
bringen, befand der Schweizer Autor. So geschah es. Svoboda
verzichtet weitgehend auf Sprache und setzt den Geist des
Textes  in  magische  Bilder  um.  Er  kommt  mit  seinem
multimedialen  Spektakel  zu  den  Ruhrfestspielen.

Trotz Unterdrückung an Idealen festhalten

Deutlicher  sind  die  Bezüge  zu  1968  bei  der  zweiten
tschechischen  Produktion.  „Laute  Einsamkeit“  von  Bohumil
Hrabal hatte beim „Theater am Geländer“ bereits 1983 Premiere.
Obwohl bis zur „samtenen Revolution“ des Jahres 1989 nicht



dafür geworben werden durfte und auch keine einzige Kritik
erschien, sprach sich das Ereignis herum und kam auf über 300
Vorstellungen. Hrabals Text behandelt die Frage, wie man trotz
Unterdrückung an seinen Idealen festhalten kann.

Der  Programmüberblick  verspricht  weitere  Bühnen-Genüsse:
Andrea  Breth  zeigt  ihre  Berliner  Version  von  Gorkis
„Nachtasyl“. Aus New York reist das legendäre „Living Theatre“
an und spielt – erstmals in Europa – „Rules of Civility“.
Vorlage ist hier ein Text von George Washington zum Thema
Demokratie.

Das spanische Totaltheater „La Fura dels Baus“, das schon 1991
bei  den  Festspielen  Furore  machte,  kommt  mit  einer  neuen
Produktion wieder. Mittlerweile ist die Truppe aus Barcelona
durch die Gestaltung der Olympia-Eröffnungsfeier zu weltweiter
Berühmtheit gelangt. Gute Bekannte in Recklinghausen sind auch
Maurice Béjart und seine Tanzcompagnie aus Lausanne. Diesmal
führen  sie  „Cinema  –  Cinema“  auf,  eine  Hommage  an  die
Filmregisseure Fritz Lang, Pasolini und Godard zu Musikstücken
von Verdi, Bartók und Schönberg.

Sogar das Musical „Anything Goes“ (Alles ist möglich) feiert
Wiederauferstehung.  Heyme  hatte  Cole  Porters  Werk  vor
Jahresfrist  als  publikumsträchtige  Eigenproduktion  bringen
wollen, war mit diesem Vorhaben aber gescheitert. 1993 kommt
„Anything  Goes“  als  eingekauftes  Gastspiel  vom  Berliner
Theater des Westens. Na, bitte. Fast alles ist möglich.

Die (noch) verborgene Kunst –
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Ruhrfestspiele und ÖTV-Streik
geschrieben von Bernd Berke | 28. August 2011
Von Bernd Berke

Recklinghausen. Nach der Premiere des Musicals „Kiss me, Kate“
(die WR berichtete), liegt jetzt ein zweites Hauptereignis der
Ruhrfestspiele wegen des ÖTV-Streiks auf Eis: die Ausstellung
„Cowboys and Indians“.

Wirrwarr am Samstag: Hatte es mittags noch geheißen, die Schau
werde nicht eröffnet, aber zumindest der Presse vorgestellt,
war  am  Nachmittag  schon  wieder  alles  anders.  Auch  die
versammelten  Journalisten  durften  noch  keinen  Blick  hinter
jene Eisentür werfen, hinter der Bilder von Andy Warhol, Horst
Gläsker, Friedemann Hahn und Horst Antes vorerst verborgen
bleiben.

Kunsthallen-Chef  Dr.  Ferdinand  Ullrich  hatte  eine  solche
Situation noch nicht erlebt: eine fix und fertige Ausstellung,
auf die er merklich stolz ist, die er aber niemandem zeigen
darf. Zwar standen keine Streikposten vor der Kunsthalle, doch
eine  Weisung  der  Festspiel-Geschäftsführung  hatte  dem
Museumsleiter  die  Hände  gebunden.

Grundlage ist ein Abkommen zwischen der ÖTV-Kreisleitung und
der Festspiel GmbH. Genaugenommen werden nicht die Festspiele
als  solche  bestreikt,  sondern  „nur“  die  städtischen
Einrichtungen, die an das Festival vermietet sind. Dazu zählen
Festspielhaus  und  Kunsthalle,  nicht  aber  das  „Theater  im
Depot“. Jedenfalls verpflichteten sich die Festspiel-Macher,
den Streik nicht zu brechen.

Ferdinand  Ullrich  schilderte,  in  welchem  Zwiespalt  viele
Kulturschaffende  dieser  Tage  stecken.  Man  wolle  den  ÖTV-
Aktionen nicht in die Parade fahren, aber doch liebend gern
die Früchte der oft monatelangen Proben- und Vorbereitungs-
Arbeit  herzeigen.  Nicht  nur  Theaterleute,  sondern  auch
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Ausstellungsmacher  arbeiteten  –  mit  stetig  wachsender
Anspannung — auf Premieren- bzw. Eröffnungs-Termine hin. Wenn
die dann ungenutzt verstrichen, sei erst einmal „die Luft
‚raus“ (Ullrich).

Auch finanzielle Probleme wirft die Situation auf. Natürlich
entgehen den Ruhrfestspielen Eintrittsgelder. Sie müssen aber
nach Lage der Dinge wohl auch an Streiktagen die (maßvolle)
Miete  für  jene  Gebäude  zahlen,  die  sie  derzeit  aufgrund
„höherer Gewalt“ gar nicht bespielen können.

Vollends  vertrackt:  Andererseits  finanziert  die  ÖTV  via
Gewerkschaftsbund die Festspiele mit.

Niedergetanzter  Todesschmerz
– Ariane Mnouchkines Antiken-
Projekt  endete  (vorläufig)
mit „Les Choéphores“
geschrieben von Bernd Berke | 28. August 2011
Von Bernd Berke

Essen.  Nach  drei  Abenden  bei  Ariane  Mnouchkines  Antiken-
Projekt  geht  es  einem  fast  wie  jenem  von  Lichtenberg
verspotteten  Bücherwurm:  „Er  schrieb  immer  Agamemnon  statt
angenommen, so sehr hatte er seinen Homer gelesen.“ So sehr
also hat man fasziniert zugesehen beim Antiken-Projekt.

Den Abschluß bildeten am Mittwoch „Les Choéphores“ (etwa: die
Opfernden) von Aischylos. Kurzinhalt: Orest und Elektra üben
Rache  an  ihrer  Mutter  Klytämnestra,  die  zuvor  Agamemnon
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getötet hat. Hier war er wieder zu sehen, der Furor dieser
außerordentlichen Inszenierung; mit dem wirbelnden Chor, der
allen  Todesbotschaften  trotzt:  zertanzte  Worte,
niedergetanzter  Schmerz.  Am  Ende  noch  eine  Szene  von
furchtbarer  Kraft:  Ein  Bett  mit  den  blutigen  Leichen  von
Klytämnestra  und  ihrem  Liebhaber  Aigisthos,  zuvor  auf  die
Bühne  gezerrt,  „klebt“  gleichsam  wie  ein  Schuldzeichen  am
Boden.  Mit  aller  Anstrengung  kann  der  Chor  es  dann
zentimeterweise  wegschieben.

Am  zweiten  der  drei  Abende,  der  Aischylos‘  „Agamemnon“
gewidmet war, konnte man — nach dem zuvor doch so grandiosen
Auftakt mit „Iphigenie“ (die WR berichtete) – ins Zweifeln
geraten. Es war irritierend: Vieles, was die „Iphigenie“ so
sehr  ausgezeichnet  hatte,  schien  hier  seine  Schattenseiten
hervorzukehren. Das begann mit dem Chor, der im „Agamemnon“
nun einmal aus Greisen zu bestehen hat und nur über die Bühne
schlich. Auch die frontale Spielweise geriet nun manchmal an
ihre Grenzen; sie erwies sich, da dieses Stück über weite
Strecken  nur  monologisch  aufgebaut  ist,  hier  als  beinahe
zwanghaft.

Zudem  wurde  am  zweiten  Abend  erkennbar,  daß  sich  viele
Elemente wiederholen. Teilweise ist es Verdichtung, teilweise
nur Verdoppelung. Da keimt auch der Verdacht, daß die Musik
nicht etwa leitmotivisch auf die Texte verteilt wird, sondern
nach einem Streuprinzip.  Bestimmte Tanzrhythmen, Schritt- und
Bewegungsmuster ziehen sich durch alle drei Abende, als habe
man ein gleichmäßiges Ornament über den gesamten Text legen
wollen.

Vielleicht ist dies ja auch ein aus Ängsten geborenes Theater.
Angst vor Stille, daher die unaufhörliche Musik; Angst vor den
Blicken  der  Zuschauer,  weshalb  man  sie  durch  frontale
Spielweise  zu  bannen  sucht.  Paradox  beim  ständigen
Blickkontakt mit den Darstellern: Die Stilisierung rückt das
Geschehen  weit  von  uns  ab,  man  fühlt  sich  als  Zuschauer
beinahe verlassen.



Oder  bringt  man  als  Europäer  nur  nicht  die  notwendige
„asiatische  Geduld  auf?  Können  wir  mit  der  schlichten
Übergroße antiker Gefühle nicht mehr umgehen? Und muß man
nicht  überhaupt  diese  drei  Teile  im  innigen  Zusammenhang
sehen, so daß sie sich zueinander verhalten wie Versprechen,
Verweigerung  und  Erfüllung  oder  wie  die  drei  Sätze  einer
Sonate? Was heißt drei Sätze: Die Truppe plant ja als Abschluß
einen  vierten  Teil,  „Die  Eumeniden“.  Wahrscheinlich
erschließen sich viele Dinge erst dann, von ihrem Ende her.

Das auch für die weiteren Vorstellungen ausverkaufte Gastspiel
beim „Theater der Welt“ — mit der „Iphigenie“ als Anfangs- und
Höhepunkt — war ein großes, dann auch verstörendes Erlebnis,
das  im  Theateralltag  gewiß  unterschwellig  nachwirken  wird.
Welche Bühne kann mehr?

Das  Theater  schöpft  aus
seinen  Urquellen  –  Ariane
Mnouchkines  grandiose
„Iphigenie“ in Essen
geschrieben von Bernd Berke | 28. August 2011
Von Bernd Berke

Essen. Man stellt uns eine ganze Welt vor Augen, aber man
macht uns nichts vor: Ariane Mnouchkine und ihr „Théâtre du
soleil“ haben Euripides‘ „Iphigenie in Aulis“ der Atriden-
trilogie  des  Aischylos  vorangestellt  und  so  entschieden
stilisiert, daß kein Zweifel bleibt: Dies ist nicht das Leben,
dies sind lauter Zeichen; dies ist Theater reinsten Wassers,
das aus seinen ältesten Quellen schöpft. Und es ist d a s
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Bühnenereignis des Jahres im Revier, Welttheater in vollen
Sinne beim Festival „Theater der Welt“.

Kein Anflug von Naturalismus. Bevor man das Zuschauerpodium in
der Gruga-Messehalle 4 betritt, sieht man unter dem Gerüst die
Schminktische  der  Schauspieler  und  Garderoben-Inventar.  Das
Theater  zeigt  seine  Mittel  vor.  Sodann  agieren  die
Schauspieler  frontal  zum  Publikum  hin,  mit  überdeutlichen
Gesten und so geschminkt, daß kleinste Regungen — wie etwa
angstvoll geweitete Augen — weithin sichtbar sind. Auch die
Sprache (Französisch) ist außerordentlich klar, gelegentlich
an der Grenze zur Deklamation.

Das um 415 v. Chr. geschriebene Drama der „Iphigenie“ des
Euripides  ist  in  seinen  Grundzügen,  in  seiner  ergreifend
grandiosen Geradlinigkeit rasch erzählt: Die Griechen wollen
gen Troja ziehen, um die geraubte Helena zurückzuholen. Doch
die Göttin Artemis verhindert das Auslaufen der Kampfschiffe
durch  Gegenwind.  Das  kann  sich  nur  ändern,  wenn  der
Griechenherrscher Agamemnon seine Tochter Iphigenie opfert. Ob
er dem kriegslüsternen Heer Genüge tun oder seine Tochter
retten soll, ist die Frage, die Agamemnon umtreibt.

Die Szene, aus einfachen Holzbrettern gebaut, mag ein antiker
öffentlicher Platz sein, vielleicht auch ein orientalischer
Platz, auf dem jederzeit ein wortreicher Geschichtenerzähler
auftreten,  auf  dem  überhaupt  das  Erstaunlichste  passieren
kann. Vor allem aber gleicht sie einer Stierkampfarena, mit
Schlupflöchern in den Banden, hinter denen der zu wundervoll
tänzerischer Leichtigkeit gebrachte Chor behende immer dann
verschwindet, wenn es ernst wird.

Auf dem Platze selbst geschieht das unaufhaltsam Bedrohliche,
wird über Tod, Krieg und Opfer verhandelt. Gegen Schluß tritt
– Zutat, die Euripides‘ versöhnliches Finale zunichte macht —
gar der blutbespritzte Schlächter an die Rampe, der das Opfer
vollzogen hat. Zuvor sahen wir ein in seiner sanften Macht
kaum  zu  übertreffendes  Theaterbild,  als  Iphigenie  von



unsichtbarer  Hand  langsam  auf  einem  hohen  weißen  Wagen
hinausgefahren  wurde  und  dazu  eine  haarfeine  Todesmusik
erklang. Einen ähnlichen Schauer jagt es einem am Ende über
den Rücken, wenn der Beginn des Krieges bei verlöschendem
Licht durch bloßes Hundegebell aus den Lautsprechern angezeigt
wird.

Ein Großteil der Bühne wird durch eine Batterie von eigens
entwickelten Musikinstrumenten eingenommen. Von ferne gesehen
wirken sie, passend zum Seekrieg, wie eine Schiffsflotte. Das
ganze Spiel ist denn auch mit Musik (Jean-Jacques Lemêtre)
unterlegt,  einer  mal  trommelnd  treibenden,  mal  sphärischen
„Weltmusik“  mit  Anleihen  vor  allem  aus  Asien.  Überhaupt
sammelt die Inszenierung die Zeiten und Kulturen gleichsam
ein,  als  wolle  man  zu  einer  allen  gemeinsamen  Ursprache
zurückfinden. Da kommt das Theater ganz zu sich.

Zehnminütiger, fast rasender Beifall — natürlich auch für die
Schauspieler.  Von  ihnen  sei  ungerechterweise  nur  die  kaum
vergleichliche  Nirupama  Nityanandan  als  Iphigenie  genannt:
Eine  wahrhaftige  „Erscheinung“,  die  zwischen  Todeangst  und
triumphalem  Todesjubel  mehr  in  den  Fingerspitzen  hat  als
andernorts Darsteller im ganzen Leibe.

Über  die  folgenden  Mnouchkine-Abende  („Agamemnon“,  „Les
Choéphores“) demnächst mehr.

Kulturfestival  baut  am
„europäischen  Haus“  mit  –
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Programmschwerpunkt  der
Duisburger „Akzente“
geschrieben von Bernd Berke | 28. August 2011
Eigener Bericht

Duisburg. (bke) Das Bild vom „gemeinsamen Haus Europa“ erfreut
sich großer Beliebtheit. Man kann es ja auch herrlich und fast
endlos ausschmücken – notfalls bis hin zur Türklinke. „Unser
Haus Europa“ lautet denn auch das Motto der 14. Duisburger
„Akzente“. Zielvorgabe durch Duisburgs Kulturdezernenten Dr.
Konrad  Schilling:  Man  wolle  politische  Visionen  mit
kulturellem  Sinn  füllen.

Hochkarätige Politiker werden das Kulturfestival am 22. April
eröffnen: der Präsident des Europäischen Parlaments und einer
der Kammervorsitzenden des Obersten Sowjet. Die Schirmherren
heißen Hans Dietrich Genscher und Johannes Rau – und sozusagen
als „guter Geist“ über allem schwebt Michail Gorbatschow, der
die Formel vom „gemeinsamen Haus“ ersann.

Nachgezeichnet werden soll das – so Kulturdezernent Schilling
–  „unverwechselbare  Eigenprofil“  eines  Kontinents,  der
(zumindest  geistesgeschichtlich)  auf  den  Vorrang  der  Ratio
setzte. Zurück zu den Wurzeln dieser abendländischen Vernunft
wird eine Aufstellung im Duisburger Niedenheinischen Museum
führen:  „Kreta  –  das  Erwachen  Europas“  werde,  so  die
Veranstalter, mit raren Exponaten glänzen, die zum Teil noch
nie außerhalb Griechenlands gezeigt wurden. Es sei überhaupt
die erste deutsche Ausstellung zur Hochkultar der Minoer, die
gleichsam den Grundstein zum europäischen Hause gelegt haben.

Das Theaterprogramm der „Akzente“, die bis zum 25. Mai dauern
werden, umfaßt elf Inszenierungen, darunter allerdings keine
Novität,  sondern  lauter  Gastspiele  erprobter  Aufführungen.
Hier sind allenfalls eineinhalb Stockwerke des Europa-Hauses
erkennbar, drehen sich doch sämtliche Inszenierungen um die
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alten Griechen (Sophokles, Aristophanes, Euripides) sowie um
Adaptionen  griechischer  Stoffe  in  Deutschland  (Kleist,
Hölderlin,  Hans  Henny  Jahnn).  U.  a.  werden  Aristophanes‘
„Lysistrate“  in  Henri  Hohenemsers  Augsburger  Einrichtung,
Jahnns „Medea“ in Manfred Karges Kölner und Werner Schroeters
Düsseldorfer  Ausdeutung  sowie  Sophokles‘  „Aias“  in  Frank
Castorfs  Basler  Version  zu  sehen  sein.  Aus  Mülheim  kommt
Roberto Ciullis Regiearbeit „Die Bakchen“ nach Euripides. Auch
ein DDR-Theater ist dabei: Das Staatsschauspiel Dresden zeigt
Kleists „Penthesilea“.

Neben Vorträgen und Kongressen, in deren Verlauf europäische
Visionen entwickelt werden sollen, zählt ein Tanzfestival der
europäischen  Jugend  zum  „Akzente“-Programrn.  Rund  110
Jugendliche  aus  zehn  Ländern  werden  gemeinsam  die
mittelalterliche  Liedersammlung  „Carmina  Burana“  tänzerisch
einstudieren. Außerdem wird das Heldenepos „Beowulf“ Grundlage
einer  Choreographie  sein  –  gleichfalls  als  Beispiel  fürs
europäische Mittelalter. Schließlich kündigt der „Förderverein
Deutscher  Kinderfilm“  eine  mit  30  Streifen  bestückte
„Kinderfilmreise  durch  Europa“  an.

Neues  Theaterfestival  mit
„Tatort“-Mann Eberhard Feik –
und das ganze Dorf Münzenberg
hilft mit
geschrieben von Bernd Berke | 28. August 2011
Von Bernd Berke

Münzenberg/Hessen. 4600 Einwohner, Ackerbürger-Städtchen. So
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unaufgeregt  hakt  das  große  Meyers-Lexikon  den  idyllischen
Flecken  Münzenberg  im  Wetteraukreis  ab.  Doch  jetzt  weht
frischer Wind durch die hessische „Provinz“: Der kleine Ort
will  sein  eigenes  Theaterfestival  „aus  dem  Landboden
stampfen“,  wie  man  dort  kernig  formuliert.

Gespielt  wird  ab  14.  Juli,  dem  200.  Jahrestag  der
Französischen Revolution, in der pittoresken Ruine der 800
Jahre alten Stauferburg am Ort. Als Mitwirkende geben sich
gleich einige Prominente die Klinke in die Hand: Eberhard Feik
(als „Tatort“-Kommissar Thanner Götz Georges TV-Partner) ist
Hauptdarsteller in Jo Straetens großer Festspiel-Inszenierung
von Georg Büchners „Dantons Tod“. Beim Eröffnungsfest am 13.
Juli treten u. a. Konstantin Wecker und der Jazzer Wolfgang
Dauner  auf;  auch  Franz  Josef  Degenhardt  und  der  bekannte
Berliner Schauspieler Hermann Treusch sagten Auftritte zu.

„Danton“-Regisseur Jo Straeten war es, der das Münzenberger
Festival ins Leben rief. Vor längerer Zeit mal in Dortmund und
Umgebung tätig, war er später Regisseur in Gießen, Stuttgart
und Kaiserslautern. Straeten ist Mitgründer des seit dem 19.
Februar  –  Büchners  Todestag  –  bestehenden  „Burgtheaters
Münzenberg e. V.“ Besonderheit: Dieser Verein finanziert das
Festival aus eigener Kraft, mit Sponsorenhilfe – ganz ohne
öffentliche Subventionen. Straeten: „Wir haben praktisch die
gesamte heimische Wirtschaft eingespannt“.

Geldgeber zu finden war gar nicht übermäßig schwer, denn mit
Georg  Büchner  konnten  die  Festival-Macher  auch  engen
Regionalbezug  geltend  machen.  Für  die  Gegend  rund  um
Münzenberg  verfaßte  Büchner  seinen  berühmt-aufrührerischen
„Hessischen  Landboten“  („Friede  den  Hütten,  Krieg  den
Palästen“).

Das ganze Städtchen half denn auch nach Kräften: Ein Verein
stellte seine Reithalle für die „Danton“-Proben zur Verfügung,
das  Rathaus  wurde  sogar  kurzerhand  zum  Festival-Büro
umfunktioniert. Auf der langen Danksagungsliste des Festivals



tauchen  sogar  „Bauer  Kissler“,  alle  hilfsbereiten
Pferdebesitzer  des  Ortes  sowie  die  „Münzenberger
Spargelstecher“ auf. Und das Volk im „Danton“ besteht aus
Laienspielern, die mit Feuereifer bei der Sache sind.

So kommt es, daß man nach nur sechs „Danton“-Vorstellungen
finanziell aus dem Schneider sein wird. Diese sechs Abende
sind  schon  jetzt  beinahe  ausverkauft  (Kartenanfragen  kamen
auch bereits aus dem nahen Südwestfalen und dem Ruhrgebiet).
Erst  danach,  also  von  der  siebten  bis  zur  abschließenden
sechzehnten  Vorstellung  am  20.  August,  bekommen  die
Schauspieler  Geld.  Sie  werden  am  Erlös  des  Kartenverkaufs
beteiligt.

Um so erstaunlicher: daß ein Mann wie Eberhard Feik mitmischt,
der sicherlich schon mal bessere Gagen gesehen hat. Doch Feik
fand es gerade reizvoll, unter ganz anderen als den gewohnten
Bedingungen zu arbeiten. Neue Ideen seien halt wichtiger als
das  Schielen  nach  Subventionen,  befand  er  –  und  gab  Jo
Straeten seine Zusage. Das Hessen-Dorf dankt es ihm. Liebevoll
kredenzt man ihm auch jene Vollwertkost, die Feik seit seinem
Infarkt braucht.

Jo Straeten denkt derweil – trotz Probenstreß – bereits an die
nächsten  Jahre.  Er  plant  Festspiel-Inszenierungen  von
Shakespeares „Macbeth“ und Büchners „Leonce und Lena“, auch
Opern sind nicht ausgeschlossen.

Vorstellungen  jeweils  20.30  Uhr.  Auskünfte:
Burgtheater/Rathaus,  6309  Münzenberg  (Tel.  06004-512).



Langes Ringen um Stückepreis:
Knapper  Mülheimer  Jury-
Entscheid  für  Tankred  Dorst
mit Pfuirufen quittiert
geschrieben von Bernd Berke | 28. August 2011
Von Bernd Berke

Mülheim. Abgekämpft betraten die acht Herren der Jury gegen
0.15 Uhr die Mülheimer Stadthallen-Gaststätte und ließen ihr
Urteil  hören:  Nach  sechsstündiger,  kontroverser  Diskussion
hatten sie Tankred Dorst für sein Stück „Korbes“ den Mülheimer
Dramatikerpreis 1989 verliehen.

Die unter Zeitdruck unglücklich formulierte Begründung (Dorst
behaupte in seinen „holzschnittartigen“ Szenen „das Böse als
unveränderbare Macht“) ging beinahe in Pfiffen und „Pfui“-
Rufen  unter.  Fünf  zu  vier  lautete  das  denkbar  knappe
Abstimmungsergebnis; die neunte Stimme kam vom Publikum und
ging  (einmal  mehr)  an  Botho  Strauß,  für  dessen  Stück
„Besucher“.

Es war eine wirklich schwere Entscheidung. Keines der sechs
vorgeführten Stücke drängte sich ohne weiteres auf, wie auch
Jury-Mitglied  Guido  Huonder  (Dortmunds  Schauspielchef)
betonte. Doch mit dem Votum für Dorst kann man, wie ich finde,
einverstanden sein. Wie an dieser Stelle bereits beschrieben,
ist „Korbes“ ein Passionsstück von irritierender Kraft.

Ästhetizisten  mögen  Gisela  von  Wysockis  Theater-Analyse
„Schauspieler, Tänzer, Sängerin“ vorziehen, doch hier klaffen
essayistischer  Text  und  sinnliche  Aufführung  dermaßen
auseinander,  daß  man  den  Stückepreis  geradezu  neu  hätte
definieren müssen. Dann aber könnte er künftig z. B. auch für
Choreographien  von  Pina  Bausch  vergeben  werden.  Gänzlich

https://www.revierpassagen.de/117094/langes-ringen-um-stueckepreis-knapper-muelheimer-jury-entscheid-fuer-tankred-dorst-mit-pfuirufen-quittiert/19890602_1609
https://www.revierpassagen.de/117094/langes-ringen-um-stueckepreis-knapper-muelheimer-jury-entscheid-fuer-tankred-dorst-mit-pfuirufen-quittiert/19890602_1609
https://www.revierpassagen.de/117094/langes-ringen-um-stueckepreis-knapper-muelheimer-jury-entscheid-fuer-tankred-dorst-mit-pfuirufen-quittiert/19890602_1609
https://www.revierpassagen.de/117094/langes-ringen-um-stueckepreis-knapper-muelheimer-jury-entscheid-fuer-tankred-dorst-mit-pfuirufen-quittiert/19890602_1609


indiskutabel  erschien  mir  Rainald  Goetz‘  spätpubertäres
Gezeter namens „Kolik“, ein Pfusch nach Art mancher „Neuer
Wilder“  in  der  Malerei.  „Besucher“  von  Botho  Strauß,  den
manche  ja  gern  als  „unseren  besten  Boulevard-Autor“
bezeichnen, ist gewiß das unterhaltsamste Stück, verliert sich
aber passagenweise allzu sehr in raunender Bedeutsamkeit.

Der kleinste gemeinsame Nenner für Jury und Publikum wäre
vielleicht  Peter  Turrinis  Stahlkocher-Stück  „Die
Minderleister“ gewesen. Dieser Text geht am entschiedensten
auf  die  uns  umgebende  Wirklichkeit  –  die  nicht  unbedingt
Wahrheit bedeuten muß – ein. Freilich steigert Turrini die
Realität bis ins Kabarettistische oder überblendet sie mit
Schockbildern  aus  dem  Trivialbereich.  Alfred  Kirchners
Burgtheater-Inszenierung und den Darstellern ist es zu danken,
daß Turrinis Einläßlichkeit auf Sichtweisen von Horror- und
Porno-Videos nicht in bloße Pein abgleitet. Überdies hat der
Text  einige  Längen  und  –  mit  dem  Werksbibliothekar
„Shakespeare“ – eine im Grunde verzichtbare Figur, die das
Ganze  offenbar  doch  noch  künstlich  in  literarische  Höhen
hieven sollte.

Mit einer Entscheidung für Thomas Braschs „Frauen — Krieg —
Lustspiel“, das bis zuletzt in der Jury-Diskussion war, hätte
man  auch  leben  können.  Der  pazifistische,  aber  keineswegs
flach-propagandistische  Text,  in  Mülheim  am  Schlußtag  von
„stücke ’89“ in George Taboris Wiener Inszenierung (wunderbar
in den Hauptrollen: Angelica Domröse, Ursula Höpfner) gezeigt,
ist schon von der Struktur her friedlich. Er steuert weder
linear auf sein Thema zu noch ist er von einem beherrschenden
Sinnzentrum aus organisiert, sondern sammelt Bruchstücke über
die Opferrolle von Frauen im Krieg, über die Dialektik von
Liebe im Krieg und Krieg in der Liebe, gleichsam spielerisch
„am Wegesrand“ ein. Brasch ist vielleicht unterwegs zu einer
zukunftsweisenden  Dramaturgie,  löst  dieses  Versprechen  aber
noch nicht ein. Ein Endlos-Monolog im zweiten Teil grenzt an
Schauspieler-Quälerei.



Insgesamt  fiel  bei  „stücke  ’89“  ein  Übergewicht  an
stationenartig gereihten Passionen und an Texten auf, die auf
das Theater selbst bezogen sind. Und: Keines der Stücke wirkt
so  robust  und  widerständig,  daß  es  auch  nur  mittelmäßige
Inszenierungen ertrüge.

Duisburg  als  Vorreiter  beim
Kulturaustausch mit der DDR –
Bilanz  nach  dem  „Akzente“-
Festival
geschrieben von Bernd Berke | 28. August 2011
Von Bernd Berke

Duisburg. Einen gewaltigen „Bammel“ hatten alle Beleiligten
vor dem Duisburger Kulturfeslival „Akzente“. Bei einer bisher
beispiellos  vielfältigen  West-Präsentation  von  DDR-Kultur
hätte ja so vieles „schiefgehen“ können. Doch gestern, nach
vollbrachten Taten, konnten Duisburgs Kulturdezernent Konrad
Schilling und seine Mitstreiter hörbar aufatmen.

„Kein einziger Flop“ (Schilling) sei ihnen unterlaufen, die
Besucherzahl von 73 000 könne sich hören lassen, und praktisch
alle  Veranstaltungen  seien  von  hoher  Qualität,  ja  meist
richtig  „aufregend“  gewesen.  Schilling  zitierte  bei  seiner
Bilanz den DDR-Kulturminister Hoffmann, der gesagt habe, dies
sei „ein Festival des Lernens“ gewesen – für beide Seiten.

Die insgesamt rund 110 Veranstaltungen, die – vom Deutschen
Theater  Ost-Berlin  bis  hin  zu  Autoren  wie  Christa  Wolf  –
zahlreiche „Einblicke“ (FestivaI-Untertitel) in die Kultur des
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zweiten  deutschen  Staates  ermöglichten,  brachten  auch
zahlreiche  „informelle  Kontakte“  mit  sich.  Wie  Duisburgs
Oberstadtdirektor  Richard  Klein  gestern  befriedigt
feststellte, haben solche Begegnungen bleibende NachWirkungen.
Klein  zeigte  sich  vom  Verlauf  des  gesamten  Festivais
„überwältigt“.

Kulturdezernent  Schilling  ließ  anklingen,  daß  Duisburg  den
Ruhm nicht ganz allein ausschöpfen wolle. Man habe dermaßen
viele und wichtige Kontakte in die DDR geknüpft, daß auch
andere  (Revier-)Städte  davon  profitieren  könnten.  Freilich
müsse festgehalten werden, daß Duisburg im Kulturaustausch mit
der  DDR  eine  Vorreiterrolle  gespielt  habe.  Das  Akzente-
Festival  sei  dabei  lediglich  ein  Höhepunkt.  Im  Grunde
vollziehe  sich  hier  ein  langer,  tiefgreifender  Prozeß,
gleichsam das langsame Wachstum eines „zarten Pflänzchens“,
dessen erstes Aufkeimen man in Duisburg gesehen habe. Ein
erfreulichesÄnzeichen sei zum Beispiel,daß man eine Duisburger
Ausstellung mit DDR-Leihgaben durch ein schlichtes Telefonat
mit dem DDR-Kulturministerium habe verlängern können. So etwas
sei vor einem halben Jahr noch ganz undenkbar gewesen,

Auch für das nächste Akzente-Festival im Jahr 1988 erwarten
die Duisburger eine starke Beteiligung von DDR-Künstlern. Im
nächsten Jahr soll das Schwerpunktthema „Die Kulturleistungen
des deutschsprachigen Judentums“ lauten. Der Rat der Stadt muß
die Planung noch bestätigen.

Duisburg als „Eisbrecher“ im west-östlichen Kulturbetrieb – so
könnte auch die Schlagzeile für die zweite Großunternehmung
lauten,  die  gestern  im  Rathaus  der  Revierstadt  bilanziert
wurde.  Die  Rede  ist  vom  Gastspiel  der  „Deutschen  Oper  am
Rhein“ (Duisburg/Düsseldorf) und der Duisburger Sinfoniker in
Moskau.  Die  Sowjets  hätten  den  Klangkörper  aus  Duisburg
geradezu enthusiastisch gefeiert, hieß es dazu. Das Orchester
aus dem Ruhrgebiet habe sich vor einem verwöhnten und daher
kritischen Publikum selbst übertroffen.



Kultur-Rummel  mit
Niveaugefälle  –  Dritter
„Marktplatz  Ruhrszene“  in
Hamm
geschrieben von Bernd Berke | 28. August 2011
Von Bernd Berke

Hamm.  Hawaii-Klänge  made  in  Duisburg,  Karibik-Sound  aus
Dortmund – so exotisch kann’s im Revier zugehen, wenn der
„Marktplatz Ruhrszene“ zum Kulturrummel bittet.

Regionaltypisch  hingegen  die  Orte  des  Geschehens:  die
ehemalige Waschkaue und die Werkstatthalle der seit langem
stillgelegten Hammer Zeche Maximilian wurden am Wochenende von
über 1000 Mitwirkenden in einen betriebsamen Börsenplatz der
heimischen  Künste  verwandelt.  Doch  der  „Börsenkursindex“
deutete auf Stagnation. Die zum drittenmal vom Verein Pro
Ruhrgebiet aufgezogene Veranstaltung war ganz offensichtlich
nicht so verlaufen, wie die Vorgänger in Dortmund und Essen.
Mögliche Gründe: Der Reiz des Erstmaligen ist verflogen, das
Landesgartenschaugelände  im  Hammer  Osten  befindet  sich  in
äußerster Randlage des Reviers, und das Wetter wollte auch
nicht so recht mitspielen.

Präzise Besucherzahlen für den Marktplatz dürften diesmal nur
geschätzt werden können (der Veranstalter spricht von 18 000),
galten  doch  die  am  Wochenende  verkauften  Eintrittskarten
sowohl für die Gartenschau als auch für das Kulturspektakel.
Daraus resultierte immerhin eine erfreuliche „Durchmischung“
des Publikums: Viele, die ansonsten wohl selten mit Rockmusik
oder  freiem  Theater  in  Berührung  geraten,  schauten  bei
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Gelegenheit ihrer Gartenschau-Visite auch mal in die Hallen
oder  ließen  sich  zur  „Aktionsmulde“  auf  dem  Freigelände
locken.

Während  die  Waschkaue  zwei  Tage  lang  im  Rhythmus  aller
möglichen  (bisweilen  unmöglichen)  Spielarten  von  Rock-  und
Popmusik  sanft  erzitterte,  ging  es  auf  Bühne  III  in  der
Werkshalle quer durch den Garten der Epochen und Kulturen: von
Barockmusik über keltische Lieder bis hin zu Schnulzen im Stil
der vierziger Jahre, dazu jede Menge Theater – es gab beinahe
nichts, was es nicht gab.

In  80  Marktkojen  stellten  sich  überwiegend  Literaten  und
Freizeitkünstler (Spannweite von Nippes bis zur Avantgarde)
dar. Zur in Hamm beabsichtigten Gründung einer „Literatur-
Initiative im Revier“ kam es wegen organisatorischer Probleme
noch nicht.

Im  hektischen  Getriebe  des  Marktes  blieb  den  meisten
Beteiligten wieder nur Zeit für Stichproben ihres Könnens, und
das  vor  einem  Publikum,  dessen  Aufmerksamkeit  vielfach
zerstreut  wurde.  Dies  und  das  beträchtliche  Niveaugefälle
waren einmal mehr der Preis für den ehrgeizigen Versuch, die
Revierkultur binnen zwei Tagen massiv vorzuführen und dabei
jedem etwas bieten zu wollen. Daß es auf einem „Marktplatz“
auch marktschreierisch zugehen muß – geschenkt! Werbemätzchen
wie das Verteilen von Wegwerffeuerzeugen mit dem Namenszug
einer Rockband aber erinnern eher an kulturferne Branchen der
freien  Wirtschaft.  Manche  bereichern  eben  nicht  nur  die
Revierszene.



„Roncalli“  hält  sich  ans
Erfolgsrezept – Clownsnummern
als Höhepunkte
geschrieben von Bernd Berke | 28. August 2011
Von Bernd Berke

Recklinghausen. Wer schon mal im „Circus Roncalli“ war, wird
manches wiedererkennen. Auch die „Dritte und letzte Reise zum
Regenbogen“, die derzeit im Zeit am Recklinghäuser Adenauer-
Platz Station macht, führt durch ähnliche Gefilde wie ihre
beiden Vorläufer. Warum hätte man auch das Erfolgsrezept –
atemberaubende  Artistik  plus  optische  Opulenz  plus  einige
Prisen populärer Poesie – entscheidend ändern sollen?

Am Zelteingang aus vollen Händen mit Konfetti beworfen (auch
dies  schon  traditionell),  finden  sich  die  Zuschauer  bald
darauf  im  „Land  des  Drachens“  wieder.  Der  so  betitelte,
altchinesisch  „angehauchte“  Teil  des  Programms,  im  Vorjahr
Glanzstück  der  Show,  wurde  merklich  gestutzt  und  büßt  an
Wirkung ein.

Weit  stärker  als  vor  Jahresfrist  sind  hingegen  die
Clownsnummern.  Dies  gilt  vor  allem  für  „David“,  der  als
Fotograf  und  beim  „Rendezvous“  mit  einer  ins  Manegenrund
geholten Zuschauerin für die Höhepunkte des Abends sorgt. In
seinen allerbesten Momenten kommt er der legendär-chaotischen
Komik der „Marx Brothers“ nahe.

Alle  Zirkus-Standards  sind  vertreten:  Magier,  Seiltänzer,
„fliegende  Menschen“,  Dressurreiterin  und  natürlich  die
„Rastellis“. Für meinen Geschmack wird im Verlauf des etwa
dreistündigen Programms allerdings zu häufig jongliert. Mit
immer anderen Gegenständen natürlich, doch irgendwann hat man
halt die Variationsbreite solcher Kunststücke durchmessen. Die
mit Raubkatzen und Bären (letztere an Stelle des Nashorns vom
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Vorjahr) vollführte Dressur bewegt sich zwar auch im Rahmen
des Üblichen, fesselt aber – perfekten Sicherheitsmaßnahmen
zum Trotz – durch jenen untergründigen Kitzel, dem man sich
nie ganz entziehen kann.

Zur besten „Roncalli“-Tradition gehören die Übergänge zwischen
furiosen und leisen Nummern sowie die mit überbordender, aber
meist geschmackssicherer Phantasie entworfenen Szenerien und
Kostüme.  Eine  Ausnahme  bilden  die  drei  Kraftprotze  „Les
Olympiads“ – lebende Bilder mit Anleihen bei der griechischen
Antike, über den unpassenden Leisten der Pop-Art gezogen.


