
Stunden der wahren Empfindung
– Johan Simons inszeniert die
famose  Produktion
„Sentimenti“  für  die
RuhrTriennale
geschrieben von Bernd Berke | 21. Juni 2003
Von Bernd Berke

Bochum. Stoffe mit Ewigkeitswert sind im Grunde oft einfach,
schon  die  Antike  hat  Muster  bereitgestellt.  Wenn  nun  ein
Mittvierziger ins Land seiner Jugend zurückkehrt, als seine
Mutter stirbt, und sich an jene Zeit erinnert, als die Ehe der
Eltern zerbrach, so bangt man dennoch: Was kann das Theater
daraus gewinnen? Die Antwort lautet: alles!

Natürlich nicht irgendwie und immer. Sondern dann, wenn man
den Stoff so überaus inspiriert entfaltet wie Johan Simons,
Paul Koek und ihre Truppe ZT Hollandia. Aus der Freien Szene
hervorgegangen und heute in Eindhoven tätig, hat die Formation
jetzeine  grandiose  Kreation  für  die  RuhrTriennale  aus  der
Taufe gehoben: „Sentimenti“ verknüpft kühn Grundzüge von Ralf
Rothmanns Roman „Milch und Kohle“ mit Opernmusik von Giuseppe
Verdi.  Siehe  da:  Diese  Vorlagen  steigern  einander  in
zweieinhalb  Stunden  der  wahren  Empfindung  zu  ungeahnter
Wirksamkeit.

Rothmanns Prosa beschwört mit frappanter Detail-Süffigkeit die
60er Jahre im Ruhrgebiet herauf. In jeder Textfaser spürt man
den  Beinahe-Jahrgangsgenossen  aus  der  Region:  Der  1953
geborene Autor wuchs im Revier auf und lebt heute in Berlin.
Sein Erzähler Simon (dargestellt vom famosen Jeroen Williams)
schildert, was er als Jugendlicher im Ruhrgebiet der 60er
erlebte:  Seine  Mutter  gab  sich  damals  einem  italienischen
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„Gastarbeiter“ hin, als der Vater nach einem Bergwerksunglück
mit gebrochenen Beinen in der Klinik lag.

Kläglich  hat  der  Vater  dahingelebt:  zwischen  Malochhe  im
Schacht, Autoreparaturen und seinen geliebten Kanarienvögeln.
Nun wirft ihn die Untreue zu Boden. Dem Sohn sind manche
Erinnerungen  an  die  Zeit  der  Burda-Schnittmusterkleider
peinlich, doch er findet zu einem fast zärtlichen Umgang mit
der Vergangenheit.

Selten aber fühlt man das Schmerzliche eines Ehebruchs so
scharf und persönlich ergreifend wie hier, wo das Leben als
vom Tode umsäumter Bezirk erscheint. Oh, hättet ihr eure Zeit
auf Erden besser genutzt! Der allgegenwärtige Todesengel in
Schwestern-Tracht  wartet  geduldig:  Letztlich  wird  ihm  doch
jedes Wesen zuteil.

Die  äußerst  weitläufige  Spielfläche  in  der  Bochumer
Jahrhunderthalle besteht im zentralen Bereich aus Unmengen von
Kohlebriketts.  Man  kann  diese  16  Tonnen  Materie  wörtlich
nehmen:  Bei  aller  Phantasie  ist  diese  Aufführung  zutiefst
„geerdet“, sie basiert auf konkreten sozialen Verhältnissen.

Ruhrgebiets-Roman und Verdis Arien beflügeln einander

Doch sie führt auch himmelweit darüber hinaus. Wenn etwa die
Mutter  die  Szenerie  betritt,  so  zunächst  noch  nicht  als
lebensgierige  und  kokette  Frau,  sondern  als  monströs
röchelndes Häuflein Elend, dem Tode schon bestürzend nah.

Überhaupt ist alles, was die Menschlein hier tun und treiben,
von Vergänglichkeit umfangen. Lebensstufen gleiten beklemmend
ineinander über, Figuren verschwimmen surreal, sie wiederholen
Sätze wie in Trance. Mit sehr feinem Strich werden da die
Hirnströme des Erinnerns nachgezeichnet.

Und zu alledem noch Verdi! Diese Bühne der Erinnerung erweist
sich als idealer Hallraum für seine gleißenden Arien (aus „II
Trovatore“,  „La  Traviata“,  „Rigoletto“,  „Don  Carlos“,



„Nabucco“, „Aida“) – notengetreu in eher kammermusikalischer
Besetzung  mit  jazzigen  Einsprengseln  gespielt  und  von  den
Sängern, die sich wie hilflose Beschützer in die Handlung
mengen,  zur  Essenz  gebracht.  Diese  Klänge  überhöhen  das
Geschehen nicht nur, sondern werden ihrerseits angefüllt mit
neuer Gegenwart. Es gibt Momente, da könnte man heulen vor
menschlicher Trauer und vor Theaterglück.

Doch  die  „Sentimenti“  erschöpfen  sich  keineswegs  in
Vergeistigung. Es gibt auch eine Dimension des Humors und
barscher Körperlichkeit. Verzweifelt ziellose Begierde entlädt
sich in sexuellen Attacken, Streit in Eruptionen des Schlagens
und Tretens. Man spürt, wie es sich anfühlt, das anhaltend
waltende Ungenügen – und sehnt sich nach der Gegenwelt.

Ganz großer Beifall.

Termine: 22, 25.. 26.. 28., 29. Juni. 1., 2., 3., 6. Juli.
Karten: 0700/2002 3456.

Gastspiel  bei  der
RuhrTriennale:  Suzanne  Vega
und ihre kostbaren Etüden der
Traurigkeit
geschrieben von Bernd Berke | 21. Juni 2003
Bernd Berke

Duisburg. Nebenan in Oberhausen rockten die betagten Rolling
Stones, gleichfalls nahebei in Essen legte der Rapper Eminem
los  –  jeweils  vor  Zigtausenden.  Da  hieß  es:  Sich  fuchsig
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durchschlängeln auf den Revier-Autobahnen, um rechtzeitig von
Dortmund bis zum Landschaftspark Duisburg-Nord zu gelangen.

Hier geht es intimer und erlesener zu, zumal es sich um eine
Veranstaltung  der  RuhrTriennale  handelt:  In  der  imposanten
Gießhalle tritt Suzanne Vega auf, die vielleicht kreativste
Songschreiberin der letzten Jahre. Als Gitarrist steht ihr der
Jazzer  Bill  Frisell  zur  Seite,  der  die  gesamte
angloamerikanische Abteilung des Triennale-Programms „Century
of  Songs“  betreut.  Die  Begleit-Band  wurde  eigens  für  die
beiden Auftritte am Freitag und gestern Abend in Duisburg
formiert.

Das schutzlose Kind schaut hervor

Das Programm, das in dieser Besetzung und Abfolge nie wieder
erklingen  wird,  haben  sie  in  gerade  mal  drei  Tagen
einstudiert. Ein Hauch von Exklusivität. Die 1959 geborene
Amerikanerin mit den apart rötlich schimmernden Haaren wirkt
noch immer mädchenhaft. Wie keine Zweite lässt sie hinter
einem zuweilen herben Gestus – das schutzlose Kind in sich
durchscheinen. Sie singt vorwiegend von allerlei Trennungen,
Einsamkeiten und Ängsten. Mit samtig-seidener Stimme trägt sie
verhaltene, kunstvoll in sich selbst versponnene Etüden der
Traurigkeit vor.

Derlei melancholische bis verzweifelte (und manchmal trotzige)
Gefühls-Nuancen  hat  Suzanne  Vega  auch  in  den  Schöpfungen
anderer Songwriter aufgespürt. Deren Lieder streut sie ins
eigene Schaffen ein, z. B. Bob Dylans „It’s alright, Ma“, dem
freilich in ihrer Interpretation die Schärfe des Originals
fehlt. Hierfür ist sie ebenso wenig gerüstet wie für „Mack the
Knife“ („Mackie Messer“, Brecht/Weill).

Viel lieber, weil vom Habitus her ungleich passender, hätte
man etwa Songs von Leonard Cohen (vielleicht gar „Suzanne“?!)
von ihren Lippen gehört. Doch Werke des Kanadiers stehen hier
nicht auf dem Zettel.



Große Momente mit „Erie Canal“ und „Behind Blue Eyes“

Hingegen entlockt sie „Behind Blue Eyes“ von Pete Townshend
(„The  Who“)  oder  dem  Kinderlied  „Erie  Canal“  ganz  neue,
schwebende Qualitäten. Es sind die leider etwas raren, ganz
großen Momente dieses Konzerts.

Überhaupt  ist  Vegas  Sache  nicht  eine  Musik  des  Immer-
weiterVoranschreitens bis zum Ende der Welt, wie es einen etwa
bei Neil Young erfasst und mitnimmt. Vielmehr verwehen ihre
Refrains; zuweilen ins gänzlich Freie, manchmal in beinahe
tonlose Regentags-Resignation.

Den Schwerpunkt des Abends bilden Suzanne Vegas eigene Songs –
von  „Marlene  on  the  Wall“  über  „Penitent“,  „Gypsy“  und
„Caramel“ bis hin zu ihren größten Erfolgen „Tom’s Diner“ und
„Luka“.

Eigentlich sollten diese Kostbarkeiten im Zusammen- oder auch
Widerspel mit Bill Frisell gänzlich neu arrangiert werden.
Doch Frisell hat sich wohl freundlich gefügt, er tupft nur
sparsame  Arabesken  hinzu.  Aus  den  Wandlungsprozessen  wird
nahezu  nichts.  Offenbar  hat  sich  Suzanne  Vega  auf  nichts
Unerhörtes einlassen wollen.

Also bleiben ihre Texte und Noten weitgehend „unbeschädigt“.
Für sich betrachtet, sind sie ja auch ziemlich perfekt. Zudem
kann man ihr Beharren gut verstehen: Vega ist Vega, und die
Anderen sind eben die Anderen. Nur das sorgsam Ausgesuchte
kann sie sich anverwandeln. Das geht halt nicht in wenigen
Tagen.

 



Jürgen  Flimm  wird  Chef  der
RuhrTriennale – ab 2005 als
Nachfolger von Gerard Mortier
geschrieben von Bernd Berke | 21. Juni 2003
Von Bernd Berke

Im Westen. Der Favorit hat das Rennen gemacht: Jürgen Flimm
soll  ab  2005  neuer  Leiter  der  RuhrTriennale  und  damit
Nachfolger von Gerard Mortier werden. Der 61-jährige Flimm
bleibt bis 2004 Schauspielchef der Salzburger Festspiele. Als
Präsident  des  Deutschen  Bühnenvereins  war  er  kürzlich
zurückgetreten.  Dies  hatte  bereits  Spekulationen  über  ein
Engagement im Ruhrgebiet genährt.

Auf  Flimm,  den  langjährigen  Leiter  des  Hamburger  Thalia
Theaters, einigten sich alle Gremien: der Aufsichtsrat der
Kultur  Ruhr  GmbH  (Rechtsträger  der  Triennale)  hat  den
einstimmigen Vorschlag der Findungskommission „zustimmend zur
Kenntnls  genommen“.  Gestern  gab  auch  der  Aufsichtsrat  der
Ruhrfestspiele, die künftig unter dem „Dach“ der Triennale
angesiedelt sind, grünes Licht. Damit könnte Jürgen Flimm am
11. Juli formell berufen werden.

Enorme Erfahrung in vielen Positionen

Bis  auf  Gastinszenierungen  in  Bochum  (1974-79,  Ära  Zadek)
hatte Flimm bisher kaum direkte Verbindungen zum Revier. Doch
sonst  bat  er  fast  alles  gemacht,  was  in  der  Theaterwelt
möglich ist. Am 17. Juli 1941 in Gießen geboren, wuchs der
Sohn eines Arzt-Ehepaares in Köln auf – mit evangelischem
Hintergrund, zu dem er sich entschieden bekennt. Da sein Vater
als Theaterarzt arbeitete, konnte Jürgen Flimm schon als Kind
hinter die Kulissen blicken. Dies hat ihn, wie er sagt, fürs
ganze Leben „infiziert“.
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Neben  dem  Studium  der  Theaterwissenschaft,  Germanistik  und
Soziologie in Köln absolvierte Flimm eine Schauspielausbildung
und bekam 1968 sein erstes Engagement als Regie-Assistent an
den Münchner Kammerspielen. 1972 wurde er Oberspielleiter in
Mannheim,  1973  übte  er  die  gleiche  Funktion  am  Hamburger
Thalia Theater (unter Boy Gobert) aus. Ab 1979 war er – als
Nachfolger  von  Hansgünther  Heyme  –  Schauspiel-Intendant  in
Köln. 1985 begann seine glorreiche, bis ins Jahr 2000 währende
Ära als Thalia-Intendant. Unter seiner Ägide wurde die Bühne
zur Pilgerstätte.

Lieber das „Erbe“ überprüfen, als Uraufführungen zu sammeln

Bei der Jagd auf Uraufführungen hat sich Flimm – anders als z.
B. Claus Peymann – stets merklich zurückgehalten. Statt dessen
erkundete er die klassischen Stoffe, zumal das Werk Georg
Büchners, sorgsam neu. Überhaupt prüfte er am liebsten das
„Erbe“: von Shakespeare, Goethe, Schiller, Lessing und Kleist
über Schnitzler, Tschechow und Ibsen bis hin zu Brecht.

In den letzten Jahren hat Flimm auch zahlreiche Opern (u. a.
Mozart,  Wagner)  inszeniert,  und  zwar  für  die  „ersten
Adressen“,  so  beispielsweise  an  der  New  Yorker  „Met“,  in
Bayreuth und Salzburg.

Behutsamer Umgang mit den Klassikern

Bei all dem betätigte er sich nie, wie etwa Frank Castorf, als
„Stücke-Zertrümmerer“,  sondern  aktualisierte  die  Werke
behutsam, ohne ihren Handlungskern zu beschädigen. Flimm hat
immer wieder betont, dass Theater mit Blick aufs Publikum
entstehen  müsse  und  nicht  fürs  eitle  Ego  der  Macher.  Auf
Erdverbundenheit  und  „Revier-Tauglichkeit“  deutet  auch  sein
großes Faible für Fußball hin. Flimm ist seit Jahrzehnten
Mitglied bei Werder Bremen.

Blättert man in den Annalen, so stößt man auf einen möglichen
Reibungspunkt mit dem designierten Leiter der Ruhrfestspiele,
Frank  Castorf,  dessen  Vorgesetzter  Flimm  als  Leiter  der



RuhrTriennale  wäre.  In  Interviews  hat  sich  Flimm  recht
deutlich von Castorfs oft rabiater Form des „Regietheaters“
abgegrenzt.

Flimm kennt sich bestens in den Fährnissen der KulturpoHtik
aus. Das langjährige SPD-Mitglied (Austritt u. a. mit Günter
Grass nach der Asyldebatte) ist inoffizieller Kulturberater
von Bundeskanzler Schröder. Von Flimm stammte die Anregung,
das Amt eines Staatsministers für Kultur zu schaffen. Mit
Bundespräsident Rau schuf er zudem ein „Bündnis für Theater“.

_________________________________

Kommentar:

Eine ideale Wahl
Hätte  man  seine  Wunschkandidaten  für  die  Leitung  der
RuhrTriennale nennen sollen, so wären fraglos die Namen Claus
Peymann und Jürgen Flimm gefallen. Mit anderen Worten: Die
gestern getroffene Entscheidung für Flimm ist eine geradezu
ideale Wahl.

Der  61-Jährige  hat  ungeheure,  unschätzbar  wertvolle
Erfahrungen als Regisseur und Theaterleiter angehäuft. Auch in
den Feinheiten der Kulturpolitik kennt er sich präzise aus.
Zudem  ist  er  in  den  Sparten  Schauspiel  und  Oper  höchst
sattelfest. Was will man mehr? Flimm ist ein Theatermacher,
der „vom Publikum her“ denkt. Es ging ihm nie, wie leider so
vielen  anderen  Regisseuren,  um  schrankenlose
Selbstverwirklichung auf Kosten der Stücke. Andererseits ist
er kein bloßer Traditions-Verwahrer, sondern er schneidet die
Stoffe durchaus aktuell zu.

Flimm  gilt  als  gleichermaßen  verbindlich  wie
durchsetzungsfähig und verhandlungssicher. Im politischen Raum
pflegt er die allerbesten Kontakte. Nur: Wenn im Gezerre um



die Düsseldorfer Koalition auch die RuhrTriennale unter die
Räder  geraten  sollte,  hätte  selbst  er  wenig  Chancen,  den
Schaden einzugrenzen.

Jedenfalls kommt es Flimm zugute, dass er sich stets als sehr
kostenbewusster Bühnenchef erwiesen hat. Für den Fall einer
Etat-Überziehung  hat  er  andernorts  sogar  schon  mal  einen
Verzicht auf große Teile seiner Gage angeboten.

Im Ruhrgebiet keinesfalls zu unterschätzen: Zu allem Überfluss
hat Jürgen Flimm, ein langjähriger Freund des Trainers Otto
Rehhagel, auch noch gehörig Ahnung vom Fußball. Auf seinen
„Anstoß“ in den Kulturstadien des Reviers darf man sich schon
jetzt freuen.

Bernd Berke

Technik  kann  die  Tagträume
beflügeln  –  Werkschau  der
Multimedia-Künstlerin  Laurie
Anderson in Düsseldorf
geschrieben von Bernd Berke | 21. Juni 2003
Von Bernd Berke

Düsseldorf.  In  den  dezent  abgedunkelten  Räumen  des
Düsseldorfer Museums „kunst palast“ rumort es beständig aus
Lautsprechern.  Zudem  hängen  hier  etliche  Kopfhörer  zur
gefälligen  Selbstbedienung.  Dazwischen  flackern  Videos  in
Kabinetten. Ein medialer Overkill, der einen nur nervös macht?
Im Gegenteil: Diese Ausstellung wirkt kontemplativ.
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Kein Wunder, dass man hier fast mehr zu hören als zu sehen
bekommt. Denn die 1947 in Chicago geborene Urheberin heißt
Laurie Anderson und hat als Musik-Performerin (Song-Erfolg: „O
Superman“) einige Berühmtheit am avantgardistischen Saum des
Pop-Sektors erlangt. Seit rund 30 Jahren regt sie sich auf der
Szene. Größen wie Peter Gabriel, Brian Eno oder Wim Wenders
haben bei gemeinsamen Projekten ihre innovative Kraft schätzen
gelernt.

Laurie Anderson äußert sich in zahllosen Medien-Mischungen:
Musik,  Filme,  Fotos,  Stimmen,  mit  Schriftzeichen  gefüllte
Räume,  Objekte,  Installationen  und  theatralische  Auftritte
gehören zum Arsenal.

Ihre besondere Stärke liegt nicht so sehr auf den einzelnen
Feldern, sondern vielmehr in der Kombinatorik, deren Alchemie
oft gespenstisehe Einblicke in unbewusste Bezirke eröffnet.
Eine Papageien-Figur plappert Worte und Satzfetzen daher, die
man sonst höchstens still zu denken wagt – „Unsinns“-Sedimente
des Lebens. Doch man lausche nur: Vielleicht kommt hier eine
ungeahnte Wahrheit zum Vorschein.

Vielfach exponiert Anderson ihren Körper. So trommelt sie mit
den Händen an ihren Kopf, fängt die „Hirnschalentöne“ auf und
gibt sie verstärkt zum entsprechenden Videofilm wieder. Der
Mensch als schaurig verkabelter Automat, als Anhängsel der
Technik – oder als kreatives Wesen, das sich stets mutig in
neue Symbiosen begibt?

Die Geige ist ihr Lieblings-Instrument. Es mag formal für
Weiblichkeit  stehen,  was  die  Künstlerin  freilich  auch
ironisiert,  indem  sie  ihren  eigenen  männlichen  „Klon“
elektronisch erzeugt. Digital gerüstet, entlockt der Strich
mit  dem  Geigenbogen  einer  Computer-Festplatte  präparierte
Klänge der astralen Art.

Meditative Momente zuhauf: Auf einem Sockel liegt ein Kissen.
Der Besucher soll seinen Kopf darauf betten. Die sphärischen



Töne, die nun aus den Federn dringen, könnten seine Tagträume
beflügeln. Selbst ein unscheinbarer Tisch beginnt sanft zu
vibrieren, wenn man die Ellbogen darauf stützt.

Von  Laurie  Andersons  Qualitäten  als  technische  Tüftlerin
zeugen Planskizzen, die auch Performance-Situationen penibel
im Voraus kalkulieren. Die reiche Phantasie fußt auf solidem
Fundament.

museum kunst palast, Düsseldarf (Ehrenhof). Bis 19. Okt., di-
so 11-18 Uhr. Katalog 15 €

 

Die Sehnsucht nach Ironie und
Humor  im  Theater  –  Fritz
Kater  gewinnt  den  Mülheimer
Dramatikerpreis
geschrieben von Bernd Berke | 21. Juni 2003
Von Bernd Berke

Mülheim. Herrje, was war das für ein Kopf-an-Kopf-Rennen beim
Mülheimer Dramatikerwettbewerb „stücke 2003″! Um Mitternacht
lag  in  der  öffentlichen  Jury-Diskussion  Roland
Schimmelpfennigs  „Vorher/Nachher“  noch  mit  drei  Stimmen  in
Front. Aber dann! Da wechselten unversehens zwei Damen des
Gremiums  (Luzerns  Intendantin  Barbara  Mündel  und  die
Schauspielerin  Verena  Buss),  deren  erklärte  Lieblingsdramen
bereits  ausgeschieden  waren,  das  Lager  und  plädierten  nun
unisono für Fritz Katers „zeit zu lieben zeit zu sterben“.
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Jetzt stand es plötzlich drei zu drei. Traditionell wiegt in
Mülheim das Votum des gesamten Festival-Publikums eine Jury-
Stimme auf. Und das gab diesmal den Ausschlag: Die feucht-
fröhliche  und  doch  anrührende  Groteske  über  das  Scheitern
einer Liebe zwischen Deutschland Ost und West lag in der Gunst
der Besucher denkbar knapp vorn („Notenschnitt 1,99″). Ergo:
Fritz Kater (bürgerlich: Armin Petras) bekommt diesmal den mit
10.000 Euro dotierten Preis.

Roland Schimmelpfennig hatte mit seinen 51 episodischen, oft
surreal-märchenhaften Szenen, die gleichfalls um die schiere
Unmöglichkeit der Liebe in diesen wehen Zeiten kreisen, das
Nachsehen („Note 2,19″). Schade, schade.

Diese  zwei  am  höchsten  gehandelten  Stücke  erfüllten  einen
ansonsten meist vergebens gehegten Wunsch nach mehr Humor und
(Selbst)-Ironie in der aktuellen Dramatik. Jurorin  Barbara
Mundel  wunderte  sich:  „MUSS  Theater  eigentlich  immer  nur
schmerzen und verstören?“ In der Tat: Orgien des Weltekels und
der  allzeit  rinnenden  Körperflüssigkeiten  wie  Marius  von
Mayenburgs „Das kalte Kind“ gibt es mehr als genug.

Lebhaftes Desinteresse an Ulrike Syhas „Nomaden“

Geradewegs eine Zumutung war am Abschlussabend Ulrike Syhas
ungelenker Versuch „Nomaden“, zwangsläufig hilf- und ratlos
dargeboten vom Landestheater Tübingen. Das steife Stück spielt
in  einer  endzeitlichen  Stadt,  in  der  offenbar  diverse
Terrorgruppen einander bekämpfen. Letztlich muss jeder jedem
misstrauen, weil jeder jeden betrügen könnte. Ein schmaler
Befund, der sodann endlos wiedergekäut wird.

Bis man überhaupt auseinander halten kann, wer wann mit wem
oder  gegen  wen  paktiert,  ist  die  Aufmerksamkeit  längst
erstickt.  Großmäulige  Zeitgeist-Phrasen  wie  „Grammatik  der
Ödnis“  fallen  wie  faules  Obst.  Die  nie  nachvollziehbare
„Räuberpistole“, die die Apokalypse stemmen will und sich in
puren  Behauptungen  erschöpft,  findet  zu  keiner  eigenen



Sprache,  hat  keinerlei  konturierte  Figuren  –  eine
theatralische Wüstenei, die sozusagen lebhaftes Desinteresse
weckt.

Eine gut geölte Sprach-Maschinerie

Ungleich  anregender  der  vorletzte  Beitrag  im  Wettbewerb,
Martin  Heckmanns  Collage  „Schieß  doch,  Kaufhaus!“
(Koproduktion Jena/Dresden, Regie: Simone Blattner). Fürchtet
man zunächst, hier gebe es nur hektischen Sprach-Kampfsport
und  Turnmatten-Theater,  so  schälen  sich  aus  dem
Gruppenauftritt alsbald gliedernde Rhythmen heraus, als sei da
eine  bestens  geölte  Wort-Maschinerie  am  Werk.  Die  Tonlage
oszilliert irgendwo zwischen Agitprop und Rap. Doch Heckmanns
lauscht dabei auch kleinen, alltagsnahen Sehnsüchten und Nöten
nach. Keine geringe Sache!

Wie kann man unter dem Bann der Globalisierung („Tenor der
Ökonomie“)  eine  widerständige  Sprache  behaupten,  und  wie
bringt  man  das  Private  darin  unter?  Mit  solchen  Fragen
jongliert  dieses  pointierte  Stück,  das  denn  auch  die
allerbeste  Publi-  kumsnote  erhielt.

 


