
Auseinandersetzung  mit  der
„Neuen  Rechten“  als
Hauptthema  –  eine  Nachlese
zur PEN-Jahrestagung
geschrieben von Gastautorin / Gastautor | 30. April 2018
Gastautor  Heinrich  Peuckmann  über  das  Jahrestreffen  der
Schriftstellervereinigung PEN in Göttingen:

2017 hatte die Jahrestagung des PEN in Dortmund stattgefunden
und die knapp 150 Schriftsteller waren beeindruckt gewesen von
dem  Erscheinungsbild  der  Stadt  und  ihrem  weit
vorangeschrittenen Strukturwandel. Die diesjährige Tagung fand
nun Ende April in Göttingen statt, ein Tagungsort mit großer
Symbolkraft für den PEN, denn dort wurde nach der Nazidiktatur
vor 70 Jahren der deutsche PEN wiedergegründet.

Das Präsidium des deutschen
PEN-Zentrums  bei  der
Jahrestagung  in  Göttingen
(von  links):  Franziska
Sperr,  Tanja  Kinkel,  Ralf
Nestmeier,  Nora  Bossong,
Ilija Trojanow, Jutta Sauer,
Regula Venske (Präsidentin),
Jürgen  Jankofsky  (halb
verdeckt),  Heinrich
Peuckmann und Carlos Colido
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Seidel.  (Foto:  Felix
Hille/PEN)

Damals waren noch Autoren aus Ost und West dabei, bevor es
1951  zur  Spaltung  kam.  Hans  Henny  Jahnn  war  dabei,  Erich
Kästner, Kasimir Edschmid, Johannes R. Becher und andere. Die
heutigen  PEN-Mitglieder  nutzten  die  Gelegenheit,  den
Gründungsraum  im  alten  Göttinger  Rathaus  zu  besichtigen.
Mittendrin steht dort ein großer Tisch, an dem die damalige
Sitzung stattfand.

Gut 120 Schriftsteller waren diesmal gekommen und folgten dem
Motto  von  Günter  Weisenborn  „Denken  Sie  ihre  Gedanken  zu
Ende“, ein Zitat aus seiner Göttinger Kantate, die die Warnung
von  18  Wissenschaftlern  vor  den  großen  Gefahren  des
Jahrhunderts,  vor  allem  vor  einem  Atomkrieg,  szenisch
darstellt.

Die Grenzen der freien Meinungsäußerung

Die Gedanken, die die Schriftsteller diesmal bewegten und die
unbedingt, auch über die Tagung hinaus nicht nur zu Ende,
sondern immer weitergedacht werden müssen, betrafen die „Neue
Rechte“. „Das Recht auf freie Meinungsäußerung und die Neue
Rechte“, war Thema einer großen Podiumsdiskussion, an der u.a.
Ulrich Greiner und Zoe Beck teilnahmen. Zoe Beck vor allem
nahm scharf Stellung gegen das Denken der Neuen Rechten, die
sich gerne als Opfer darstellen, weil man ihnen angeblich das
Recht auf freie Meinungsäußerung nehme, ein Recht, für das der
PEN  ja  gerade  steht.  Deshalb  wurden  auch  keine  Rufe  nach
Verboten  laut,  sondern  es  wurde  festgestellt,  dass  das
Strafgesetzbuch die Grenzen der Meinungsäußerung festlege.

Im Übrigen will sich der PEN auf eine engagierte und in der
Sache  scharfe  Auseinandersetzung  mit  den  Rechten,  ihren
Ideologen und Verlagen einstellen. Beim „Kampf um die Köpfe“
(Gramsci)  gelte,  die  Meinungshoheit  für  ein  humanes,
friedfertiges Denken und Handeln zu bewahren und vor allem



Rassismus  keine  Chance  zu  lassen.  Ulrich  Greiner  betonte
dagegen die Berechtigung konservativen Denkens, verwahrte sich
gegen eine unterstellte Nähe zur AfD, blieb aber trotzdem eine
klare Antwort zum Thema schuldig.

In der Nachfolge von Oswald Spengler, Carl Schmitt und Ernst
Jünger

In einem Eingangsreferat hatte der Historiker Ulrich Sieg das
rechte Denken in der Weimarer Republik dargestellt, dabei aber
Parallelen zu heutigem Denken weitgehend vermieden. Die wurden
allerdings  von  den  PEN-Autoren  im  Publikum  gezogen,  indem
aufgezeigt wurde, wie weit die Wortführer der heuten Rechten,
etwa Götz Kubischek, das Denken von Oswald Spengler, Carl
Schmitt oder auch Ernst Jünger aufgreifen. Parallelen, das
wurde weitgehend festgestellt, sind sehr wohl möglich.

Die Neue Rechte war außerdem in einer internen Arbeitsgruppe
Thema. Es wurde beschlossen, dies immer neu zu diskutieren, um
immer neu auf Strategien und Inhalte der Rechten zu reagieren.
Eine einmal gefundene Strategie gebe es nicht, man müsse sich
immer  neu  auf  Taktik  und  Argumentation  der  Neuen  Rechten
einstellen.

„Auf der Flucht vor der Machete“ in Bangladesch

In einer anderen großen Podiumsdiskussion ging es im engeren
Sinne um die Situation der Blogger in Bangladesch. „Auf der
Flucht vor der Machete“ war der Titel dieser Diskussion und er
griff  das  brutale  Handeln  von  radikalen  Islamisten  in
Bangladesch auf, die jene Blogger, die einen liberalen Islam
vertreten oder die Atheisten sind, nicht einfach nur töten,
sondern mit der Machete brutal zerhacken. Zwei Blogger, die im
Writers-in-Exile-Programm  des  deutschen  PEN  sind,  die  eine
Wohnung und ein Stipendium gestellt bekommen, waren an der
Diskussion beteiligt, u.a. Zobaen Sondhi, der sehr bekannt in
Bangladesch war.

Im weiteren Sinne wurde Bangladesch als Beispiel genommen für



die  weltweite  Verfolgung  unbequemer  Schriftsteller,
Journalisten und Blogger, die mit Folter, Gefängnis oder sogar
Tod bedroht sind und dies nicht nur in fernen Ländern, sondern
auch ganz in unserer Nähe, in der Slowakei etwa oder auf
Malta,  wo  gerade  erst  investigative  Journalisten  brutal
ermordet wurden. Selbst Deutschland ist betroffen. Can Dündar
wird gegenwärtig von fünf Personenschützern rund um die Uhr
bewacht.  Etwa  900  Autorennamen  stehen  gegenwärtig  auf  der
Caselist.

Resolutionen gegen Wettrüsten und Waffenexporte

Resolutionen  wurden  auch  verabschiedet,  dazu  gehörte  die
Aufforderung an die Bundesregierung, sich entschieden von dem
durch die USA, Russland, China und NATO angeheizten Wettrüsten
zu distanzieren. Anstatt die Verteidigungsausgaben auf zwei
Prozent  des  BIP  zu  erhöhen,  sollte  in  Konfliktvermeidung,
Beseitigung von Kriegsfolgen und Entwicklungshilfe investiert
werden.

Ebenfalls rief der deutsche PEN die Bundesregierung dazu auf,
in  der  anstehenden  juristischen  Aufarbeitung  illegaler
deutscher Waffenexporte absolut transparent vorzugehen und in
vollem Umfang mit der Justiz zusammenzuarbeiten.

Auch  die  Möglichkeit,  dass  die  AfD  den  Vorsitz  im
Unterausschuss  für  auswärtige  Kultur-  und  Bildungspolitik
übernehmen könnte, war dem PEN ein Dorn im Auge. Er forderte
die übrigen Parteien auf, von ihrem Zugriffsrecht Gebrauch zu
machen  und  einen  AfD-Abgeordneten  als  Vertreter  deutscher
Kultur und Bildung im Ausland unbedingt zu verhindern.

Neben all den Inhalten nutzten die Autoren auch dieses Treffen
wieder  zu  Gesprächen  untereinander.  Freundschaften  wurden
gepflegt, man lernte neue Kolleginnen und Kollegen kennen,
Kontakte  wurden  vertieft  und  Projekte  untereinander
verabredet.  Autoren  sind  Einzelgänger.  Ihre  Arbeit  findet
einsam an ihrem Schreitisch statt. Umso schöner, wenn man sich



dann für ein paar Tage trifft und ausgiebig miteinander reden
kann. Göttingen, wurde damit festgestellt, hat ebenso schöne
und gemütliche Orte wie Dortmund, an denen man sich treffen
und nach Herzenslust miteinander reden kann.

Das nächste PEN-Jahrestreffen findet 2019 in Chemnitz statt.

___________________________________________________________

Revierpassagen-Gastautor Heinrich Peuckmann ist Mitglied des
deutschen PEN-Zentrums und Beisitzer des Präsidiums.

 

 

Abgründige  Liebesgeschichten
einer  Dienstmagd  –  Marlena
Keil als „Zerline“ im Theater
Dortmund
geschrieben von Rolf Pfeiffer | 30. April 2018
Wenn  das  Publikum  den  Raum  betritt,  steht  sie  schon  da:
Marlena Keil, Rock und Bluse unvorteilhaft eng. Schließlich
stellt sie sich vor. Sie sei die alte Magd Zerline, die beim
verstorbenen Herrn Baron und seiner Gattin in Diensten war und
einst eine leidenschaftliche Affäre hatte.
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Marlena Keil als Magd Zerline
(Foto: Birgit Hupfeld/Theater
Dortmund)

Der schneidige Herr von Juna

Es sei eine, wenn man so will, vertrackte Vierecksgeschichte
zwischen dem schneidigen Herrn von Juna, der Baronin, einer
weiteren,  weitgehend  ungezeichnet  bleibenden  Geliebten  von
Junas und eben ihr, Zerline, gewesen. Das Kind Hildegard sei
aus dieser Beziehung hervorgegangen, das die Baronin zu ihrem
machte. Und Zerline weiß, daß das Kind ein Bastard ist und
erzählt dies und alles andere mit grimmiger Genugtuung. Betrug
und Selbstbetrug prägten die Geschehnisse, einen ungeklärten
Todesfall gab es sogar, die unbekannte Geliebte des Herrn von
Juna  starb  unter  rätselhaften  Umständen.  Doch  der  Prozeß
verlief im Sande.

Täter und Opfer
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Dies  und  mehr,  ungeheure  Dinge,  erzählt  Zerline  in  ihrem
kurzweiligen Monolog, der übrigens dem Roman „Die Schuldlosen“
von Hermann Broch entstammt und schon mehrfach dramatisiert
wurde.

Ob Zerline selber eher Täter oder Opfer war, ob sie für das
Geschehen  überhaupt  „wichtig“  war,  klärt  sich  trotz
offenkundiger Verpeiltheit der Protagonistin nicht gänzlich.
Einerseits war sie, das süße Zimmermädchen, gewiß kaum mehr
als eine kleine Entspannung für den noblen Herrn von Juna;
andererseits  wußte  Zerline  auch  damals  schon  um  die
Wirksamkeit von Intrige und Denunziation. Etwas kriminell war
sie auch; und gewiß war es ein Fehler, ihr, der Beteiligten,
das Kleinkind Hildegard zu überlassen.

Marlena  Keil  als  Magd
Zerline  (Foto:  Birgit
Hupfeld/Theater  Dortmund)

Diplominszenierung

Zerlines  Monolog  verlangt  der  Darstellerin  viel  ab,  viel
Durchdringung, viele Positionswechsel innerhalb ihrer Rolle.
Um so bemerkenswerter ist der mutige Entschluß Marlena Keils,
dieses dichte Stück Theater zu ihrer Diplominszenierung zu
machen.  Mit  ihm  schloß  sie  2012  am  Wiener  Max-Reinhardt-
Seminar ab, und zu sehen war sie mit der Produktion (Regie und
Bühne:  Matthias  Rippert),  die  jetzt  in  den  Dortmunder
Spielplan aufgenommen wurde, auch schon im Pumpenhaus Münster.
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Seit der Spielzeit 2015/2016 ist Marlena Keil fest im Ensemble
des Schauspiels Dortmund engagiert.

Etwas Heiterkeit

Daß dieser Soloabend sozusagen eine Diplomarbeit ist, steht im
Programmheft,  sonst  hätte  man  es  nicht  gemerkt.  Der
Spannungsbogen wird souverän gehalten, die Einbettung in ein
Rahmenhandlungsmotiv  –  die  Begegnung  mit  dem  immer  müden
Untermieter Herrn Andreas, dem Zerline ihr Herz ausschüttet –
ist  fein  gewichtet.  Ein,  wo  die  Geschichte  es  zuläßt,
pointenreicher  Vortrag  und  zwei,  drei  zappelige
Slapstickeinlagen sorgen für das nötige Quentchen Heiterkeit,
ohne  das  tragische  Geschichten  nur  schlecht  funktionieren
würden.

Ohne Überspielen

Marlena Keil gibt ihre Zerline intensiv, ohne zu überspielen,
und mit großer Suggestion. Erstaunt stellt man fest, daß einem
ein auf den ersten Blick so ferner, abgedrehter Stoff durchaus
Vergnügen bereiten kann, wenn er so gegeben wird wie hier.
Viel liebevoller Applaus.

Termine: 3., 30. Mai, 15. Juni, 5. Juli 2018
www.theaterdo.de

 

Durchs „Schwarze Gold“ wurde
Europa hell und bunt: Schau
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auf  Zeche  Zollverein
zelebriert  das  Kohle-
Zeitalter
geschrieben von Bernd Berke | 30. April 2018

Bergmann  und  Grubenpferd  als  „Arbeitskameraden“,
Ruhrgebiet, 1937. (© Deutsches Bergbau-Museum Bochum,
montan.dok)

Im Dezember ist Schicht im Schacht, dann wird mit Schließung
der Bottroper Zeche Prosper-Haniel das Steinkohle-Zeitalter im
Ruhrgebiet und damit in ganz Deutschland enden. Da sollte man
sich noch einmal bewusst machen, was die Kohle eigentlich
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bedeutet hat. Jetzt gibt es Gelegenheit. Und wie!

Eine geradezu ausufernde Ausstellung in Essen schickt sich an,
uns  die  Sinne  zu  öffnen,  wenn  man  sich  denn  von  der
betäubenden  Menge  und  Vielfalt  nicht  ins  Bockshorn  jagen
lässt: „Das Zeitalter der Kohle“ heißt sie, laut Untertitel
erzählt  sie  (wohl  auch  wegen  entsprechender  Fördermittel)
„eine europäische Geschichte“, und zwar so ungefähr seit 1800
bis heute. Die Macher wissen nicht einmal so ganz genau, ob
sie  nun  rund  1000  oder  1200  Exponate  zeigen.  Ist  ja  im
Endeffekt auch zweitrangig.

Treibstoff der Moderne

Ohne Kohle keine Moderne. Auf diese knappe Formel könnte man
den  „Parcours“  (so  sportlich  benennen  sie  in  Essen  den
Rundgang) auf mehreren Ebenen in der gigantischen Mischanlage
der Zeche Zollverein bringen. Beispielsweise hätte es ohne
Kohle keine künstlichen Farbstoffe gegeben. Plakativ gesagt:
Die Welt wurde bunt, während die Bergleute unter Tage schwarz
wurden. Eine grandiose Installation aus etwa 3000 bis 4000
Original-Fläschchen mit derlei Farbstoffen führt das Ausmaß
vor Augen. Auch hier hat wohl niemand exakt nachgezählt, es
kommt halt auf den optischen Gesamteindruck an.

Aus  Kohle  entstandene
Substanzen:  Mehrere  Tausend
Fläschchen  mit  künstlicher
Farbe  als  Installation  in
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der  Essener  Ausstellung.
(Foto:  Bernd  Berke)

Die Welt wurde nicht nur bunter, sondern auch heller, denn die
Gaslaternen, die damals immer mehr Städte erleuchteten, hätte
es ohne Kohle so ebenfalls nicht gegeben. Ohne Kohle und ihre
Nebenprodukte wären schließlich auch die Anfänge der modernen
Chemie  undenkbar  gewesen.  Da  reden  wir  unter  anderem  von
lebenswichtigen  Medikamenten.  Und  von  Düngemitteln.  Von
Bakelit. Und und und.

Keim des einigen Kontinents

Weit mehr noch: Mit Kohle wurden Dampfmaschinen angetrieben,
hernach auch Dampflokomotiven und Dampfschiffe. Also änderte
sich die Verkehrs-Infrastruktur grundlegend. Mit Kohle-Energie
wurden  sodann  auch  die  verheerenden  Kriege  des  20.
Jahrhunderts geführt, Kohle und Stahl galten als besonders
„kriegswichtig“.  Diesem  Aspekt  ist  ein  Extra-Kapitel  der
Ausstellung gewidmet.

Ein  Mobile  aus
bergmännischen
Arbeitsgeräten.  (©  Ruhr
Museum / Deimel + Wittmar)

Und wie war das noch mit Europa? Nun, die Kohle, sprich die
Gründung der Montanunion im Jahr 1951, stand am Beginn des
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europäische  Einigungsprozesses.  Der  Impuls,  der  dahinter
stand:  Nie  wieder  sollten  auf  diesem  Kontinent  Kriege  um
Energie geführt werden. Ohne Kohle auch keine EU? Hört sich
gewagt an, aber in den Anfängen ist was dran. In Essen kann
man jetzt das staunenswert gut erhaltene Gründungsdokument des
europäischen  Kohleverbundes  sehen  –  u.  a.  mit  den
Unterschriften von Robert Schuman und Konrad Adenauer, der
nicht  als  Kanzler,  sondern  in  seiner  damals  zusätzlichen
Eigenschaft als Außenminister signierte.

Gewichtiger  Auftakt  zum
Rundgang:  sieben  Tonnen
schwerer  Kohlebrocken,
zumindest in Deutschland der
größte. (Foto: Ruhr Museum /
Deimel + Wittmar)

Gewaltige Geschichten

Man ahnt: Die Bedeutung der Kohle kann schwerlich überschätzt
werden, sie hat tatsächlich ein ganzes Zeitalter geprägt, im
Ruhrgebiet und anderswo bis tief in die Sozialstrukturen und
in den Alltag hinein. Gewaltige Geschichten von Migration,
Klassenkämpfen und Naturzerstörung sind hierbei zu erzählen.
Was freilich gleichfalls stimmt: Die Kohlegewinnung hat auch
einige Waldstücke gerettet, denn sonst wäre viel mehr Holz
verbrannt worden.

All diese Phänomene – und einige Verzweigungen mehr – werden
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in der Schau aufgegriffen, für die das Ruhr Museum und das
Deutsche Bergbau-Museum Bochum ihre eh schon gehörigen Kräfte
vereint haben, als Hauptförderer tritt zudem die RAG-Stiftung
in  Erscheinung.  Der  Gesamtetat  beträgt  deutlich  über  2
Millionen Euro, bei 80.000 Besuchern wäre man finanziell „aus
dem  Schneider“.  Heinrich  Theodor  Grütter,  Chef  des  Ruhr
Museums, wäre sicherlich noch zufriedener, wenn um die 100.000
kämen.

Originellster  Zugang  zur
Schau: die 150 Meter lange
Fahrt mit der Standseilbahn,
hier  ein  Blick  auf  die
Strecke. (Foto: Bernd Berke)

Zugang auch per Standseilbahn

Falls es so viele Besucher sein werden, so müssten sie sich
beim originellsten Zugang per Standseilbahn (150 Meter) gewiss
auf längere Wartezeiten einrichten, denn hier können immer nur
wenige Leute auf einmal zusteigen. Aber man kann ja auch mit
dem Aufzug ganz nach oben fahren, wo die Schau beginnt und
dann  etagenweise  abwärts  führt.  So  geht  es  sich  allemal
bequemer,  als  wenn  man  „bergauf“  müsste.  Außerdem  ist  es
themengerecht, denn man kann sich dabei Gänge und Fahrten in
die Tiefe besser vorstellen. Rein theoretisch, versteht sich.

Der immense Aufwand ist jedenfalls angemessen. Denn derart
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vielfältig ist die Themenpalette, dass natürlich selbst über
1000  Ausstellungsstücke  bei  weitem  nicht  ausreichen,  das
Spektrum in aller Breite und Tiefe darzustellen. So erschöpft
sich selbst diese streckenweise strapaziöse Groß-Inszenierung
notgedrungen in lauter Hinweisen und Anspielungen, die füglich
zu ergänzen wären. Will man mehr Durchblick und Zusammenhang,
so  wird  man  sich  wohl  den  Katalog  zulegen  und/oder  eine
Führung buchen müssen. Auch wäre ein mehrfacher Besuch ratsam.
Dann  kann  man  sich  auch  eingehender  den  Grundsatzfragen
widmen,  wie  etwa  der,  warum  Menschen  eigentlich  auf  die
wahnwitzige Idee gekommen sind, derart brachial in die Tiefen
der Erde vorzudringen.

Technikgeschichtliches
Zeugnis ersten Ranges:
Dampfzylinder  der
Feuermaschine  Saline
Königsborn  (heute
Unna),  1797/99.  (©
Deutsches  Bergbau-
Museum  Bochum,
montan.dok  –  Foto:
Rainer  Rothenberg)

Kohlegürtel von England bis zur Ukraine
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Um  1750/1800  begann  zwar  in  einem  europäischen  West-Ost-
Gürtel,  der  schließlich  von  England  über  Nordfrankreich,
Belgien und das Ruhrgebiet bis in die Ukraine reichte, das
eigentliche Kohle-Zeitalter mit zusehends intensiverem Abbau.
Doch blickt die Ausstellung gleich eingangs noch viel weiter
zurück, nämlich um einige Millionen Jahre, als das nachmalige
„Schwarze Gold“ ursprünglich aus Farnwäldern entstanden ist.
Man  hat  eine  australische  Sorte  aufgetrieben,  die  den
damaligen Gewächsen recht ähnlich sein soll. Daneben thront
ein kolossales Stück Kohle, es ist wohl mindestens das größte
in Deutschland, wenn nicht noch weiterer Superlative würdig:
Sieben Tonnen wiegt der Würfel, er wäre längst gebröckelt,
hielte ihn nicht Epoxidharz zusammen. Das Schaustück wurde –
abseits der üblichen Produktion – anno 2016 abgebaut.

Ein Mobile aus Arbeitswerkzeug

So  ist  man  denn  eingestimmt  auf  die  Inszenierungen  der
(Stuttgarter)  Gestaltungs-Agentur  „Space  4“,  die  sich
beispielsweise  ein  Riesen-Mobile  aus  bergmännischem  Gerät
ausgedacht  und  implantiert  hat.  Überhaupt  bietet  die
Ausstellung  etliche  imponierende  Schauwerte  und  Punkte  zum
Innehalten. So manches Objekt verströmt überdies die Aura des
Authentischen, die über das rein Museale hinausweist. Leitidee
im Kernbestand der Ausstellung ist die vielfältige Bedeutung
von Feuer, Wasser, Luft und Erde für den Bergbau. Man geht
also ganz elementar ans Thema heran.

Lebensrettender Schuh

Welche weiteren Stücke soll man aus der Fülle nun besonders
hervorheben? Das Ensemble der historischen Gaslaternen, die
über den Köpfen der Besucher schweben? Die Wandtapete mit
Darstellung  der  Eisenbahn  von  St.  Ètienne  nach  Lyon?  Die
internationale  Gemäldegalerie  mit  Porträts  steinreich
gewordener „Schlotbarone“? Die vielen prägnanten Fotografien,
die  vom  Alltag  der  Bergleute  und  von  nahezu  mörderischen
Arbeitsbedingungen  zeugen?  Vielleicht  jenen  unscheinbaren



Arbeitsschuh  des  Hauers  Fritz  Wienpahl,  der  1930  in  der
Castroper Zeche Victor verschüttet wurde und just diesen Schuh
als  lebensrettendes  Trinkgefäß  verwenden  konnte?  Die
gewaltigen  Gerätschaften  auf  dem  Freigelände  um  die
Mischanlage,  die  als  eine  Art  Skulpturenpark  präsentiert
werden? Oder jenes Dokument, welches belegt, dass sich schon
1962  in  Essen  eine  Interessengeminschaft  gegen
Luftverschmutzung  im  Revier  formierte?

Dieser Arbeitsschuh war für
den  verschütteten  Hauer
Fritz  Wienpahl  1930  in
Castrop  das  lebensrettende
Trinkgefäß.  (©  Deutsches
Bergbau-Museum  Bochum,
montan.dok  –  Foto:  Rainer
Rothenberg)

Wehmut und Zukunft

Doch vergessen wir nicht die eher unspektakulären Momente, die
das  Ganze  einrahmen:  Ganz  zu  Beginn  blicken  wir  in  die
gleichermaßen erschöpften und stolzen Gesichter von Bergleuten
direkt  nach  der  Schicht;  am  Schluss  sehen  wir  Video-
Aufzeichnungen ehemaliger Kumpel, die darüber nachdenken, was
das Ende des Bergbaus für sie und für die Region bedeutet.
Einer  sagt  fassungslos:  „Da  stehsse  da.  Wat  machsse  denn
jetz?“ Überhaupt vernimmt man da viel Wehmut und Resignation,
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gegen die all die vielen Kohle-Kulturprojekte dieses Jahres
unter  dem  Strukturwandel-Motto  „Glückauf  Zukunft!“  angehen
wollen. Es möge nützen.

Der Abschied von der Kohle vollzog sich in unseren Breiten
übrigens deutlich glimpflicher als in England. Dort fielen die
Menschen  in  der  berüchtigten  Thatcher-Ära  tatsächlich  ins
„Bergfreie“ und in die Verarmung. Auch dazu gibt es Exponate
in Essen, so einen Solidaritätsaufruf aus dem Ruhrgebiet für
die britischen Kollegen – und ein Plakat zum Benefizkonzert
der Gruppe „Clash“ von 1984.

„Das Zeitalter der Kohle. Eine europäische Geschichte“. 27.
April  bis  11.  November  2018.  Essen,  Unesco-Weltkulturerbe
Zeche  Zollverein,  Areal  C  (Kokerei),  Mischanlage  (C  70),
Eingang am Wiegeturm, Arendahls Wiese.

Geöffnet täglich Mo-So 10-18 Uhr, Eintritt 10 €, ermäßigt 7 €,
freier Eintritt für Kinder und Jugendliche unter 18 sowie
Studierende unter 25.

Öffentliche Führungen Mo-So 11 Uhr, 90 Minuten, 3€ pro Person
plus Eintritt (Infos/Buchungen Tel. 0201 / 24681-444 und per
Mail: besucherdienst@ruhrmuseum.de), Audioguide 3 €. Katalog
(Klartext Verlag) 24,95 €. Umfangreiches Begleitprogramm mit
Vorträgen, Exkursionen usw.

Mehr Infos: www.zeitalterderkohle.de

 

 



Parallelwelt,  Schwanensee,
Taubensuppe  –  Theater
Dortmund stellt sein Programm
für  die  kommende  Spielzeit
vor
geschrieben von Rolf Pfeiffer | 30. April 2018

Auch wenn es auf diesem Foto nicht
so  scheint  –  im  Dortmunder
Opernhaus  tobt  in  der  kommenden
Spielzeit wieder das Leben (Foto:
Philip Lethen / Theater Dortmund)

Gabriel Feltz fehlte. Ein wichtiger Termin auf dem Balkan
hinderte  den  Orchesterchef   daran,  an  der
Programmpressekonferenz  des  Theaters  Dortmund  teilzunehmen.
Doch Feltz hatte ein sehr nettes Video mit Musikumrahmung
vorbereitet, in dem er seine Pläne schilderte. „Krieg und
Frieden“ sei das Leitthema des Orchesters in der kommenden
Spielzeit, verkündete er, und deshalb gelangt nun viel Musik
zur Aufführung, die auf die eine oder andere Weise damit zu
tun hat – von Beethovens „Eroica“ bis zu Schostakowitschs
„Leningrader“.
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Thorsten  Schmidt  und
Philip  Pelzer  in
„Tschick“. Das Stück wird
auch  in  der  Spielzeit
2018/2019 im Kinder- und
Jugendtheater  gespielt
(Foto:  Birgit
Hupfelf/Theater Dortmund)

Konzert zu „Panzerkreuzer Potemkin“

Die Reihe Wiener Klassik macht die europäischen Metropolen
Wien, Paris und Berlin zu Themenschwerpunkten der einzelnen
Abende  und  bedient  so  das  Thema  ganz  mustergültig,  weil
Metropolen immer mit Krieg und Frieden zu tun haben. Start ist
in „Wien“ am 3. Dezember 2018 mit Beethovens „Wellingtons Sieg
oder die Schlacht bei Vittoria op. 91“, immerhin.

Ansonsten im Programm: schöne Sonderkonzerte, unter denen das
Stummfilmkonzert  „Panzerkreuzer  Potemkin“  (26.3.2019)
besonders  auffällt,  Kammerkonzerte,  Familienkonzerte,
Babykonzerte („Maxi“ und „Mini“). Es findet sich alles im
einwandfrei strukturierten Programmbuch und im Netz, deshalb
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erspare ich mir hier das Aufzählen der weiteren Highlights und
Merkwürdigkeiten.

Auslastung nahe an 80 Prozent

Das  Orchester  habe  zahlreiche  Gastspiele  in  fernen  Landen
absolviert,  Mahler  und  Rachmaninow  seien  jetzt  gänzlich
eingespielt, die 80-Prozent-Marke bei der Auslastung sei so
gut wie erreicht. Als Feltz in Dortmund anfing, erinnert er
sich, lag die Marke bei 65 Prozent. Da kann man schon stolz
sein.

Das Ballett plant wieder zwei Premieren. Zum einen gibt sich
Chef Xin Peng Wang an Dantes Göttliche Komödie und inszeniert
im  ersten  Teil  „Inferno“.  Bis  2021  soll  jedes  Jahr  ein
weiteres Teilstück hinzukommen (Musik von Michael Gordon und
Kate Moore, Uraufführung Samstag, 3.11.2018).

Die zweite Premiere ist wieder ein Gemeinschaftswerk dreier
Choreographen.  Douglas  Lee,  Jacopo  Godani  und  Wubkje
Kuindersma  haben  „Visionen“  (erstmalig  am  9.3.2019).

Wiederaufnahme  des  Balletts:  „Alice“
(Foto: Theater Dortmund)

„Alice“ bleibt
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„Schwanensee“, in Xin Peng Wangs Einrichtung erstmalig 2012 in
Dortmund zu sehen, ist ebenso bei den Wiederaufnahmen wie
„Alice“  nach  Lewis  Carrolls  „Alice’s  Adventures  in
Wonderland“, ein Ballett von Mauro Bigonzetti mit Musik der
Gruppe Assurd. Zwei internationale Ballettgalas sind für Mitte
Oktober  2018  und  Juli  2019  eingeplant.  Außerdem,  in
Stichworten: Sommerakademie, Seniorentanztheater, Open Classes
und etwas Drumherum.

„Echnaton“ von Philip Glass

In der Oper „Aida“, Der Barbier von Sevilla“, „Das Land des
Lächelns“,  „Turandot“  und  (immerhin)  „Echnaton“  von  Philip
Glass.  Regie  und  Choreographie  bei  „Echnaton“  führt  Demis
Volpi, und es steht zu hoffen, daß ihm Besseres gelingt als
Laura Scozzi in Bonn mit ihrer verunglückten Verlagerung des
Stoffes in eine Schulklasse mit submotivierten Pubertierenden.

Neben den erwähnten unverwüstlichen Ohrwürmern findet sich mit
„MusiCircus“ nach John Cage oder „Fin de partie – Endspiel“
von György Kurtág auch Experimentelles im Spielplan, doch ist
so etwas wie ein Stil des Hauses nicht recht erkennbar. Anders
als sein Vorgänger Jens Daniel Herzog inszeniert der neue
Intendant Heribert Germeshausen nicht selber, sondern plant in
großen  Würfen.  Die  Oper  werde  sich  zukünftig  in  die
Stadtgesellschaft öffnen, sagt er, und ab 2020 stehe Wagner
verstärkt im Fokus. Von 2021 bis 2024 soll ein kompletter
„Ring“ neu entstehen.

Neue Ästhetik im Sprechtheater?

Im Sprechtheater arbeitet Schauspielchef Kay Voges an einer
Koproduktion  mit  dem  Berliner  Ensemble,  Titel  „Die
Parallelwelt“.  Das  Projekt,  erläutert  er,  basiere  auf  der
Grundkonstellation, daß an zwei Orten zur gleichen Zeit zwei
identische  Aufführungen  stattfinden.  Und  daß  diese
miteinander, via Glasfaserkabel und Videokunst, miteinander in
Verbindung treten. Nach dem Weggang Claus Peymanns steht der



neue Intendant des Berliner Ensembles, Oliver Reese, solchen
experimentellen  Projekten  positiv  gegenüber.  Man  darf  also
gespannt sein, ob es beim technischen Spiel bleibt oder ob mit
seiner Hilfe eine neue Ästhetik, neue Kunst mithin, erwächst.

Das  Schauspiel  zeigt  weiterhin  „Das
Internat“.  Bild  mit  Ensemble  und
Studenten der Folkwang Universitä�t der
K�ünste (Foto: Birgit Hupfeld  /Theater
Dortmund)

Horror – frei ab 18

Jörg  Buttgereit,  „der  Papst  des  deutschen  Horrors“  (O-Ton
Voges),  setzt  mit  dem  Stück  „Im  Studio  hört  Dich  niemand
schreien“ zu neuen Schandtaten an, und sicherheitshalber hat
das Theater hinter diese Ankündigung schon mal den „ab 18
Jahren“-Vermerk geschrieben. Eine „Hedda Gabler“ sticht ins
Auge, die der Regisseur Jan Friedrich im Studio zur Aufführung
bringen will, ebenso ein Stück des Dortmunder Sprechchores, in
dem es „über Fußball und heimliches Begehren“ geht. Genauer
gesagt geht es in „Echte Liebe“ um Homosexualität, die im
Fußball nach wie vor kaum akzeptiert wird.

Viele Wiederaufnahmen
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Diverse größere und kleinere Sachen stehen in der Ankündigung,
einige noch etwas unfertig, daneben etliche Wiederaufnahmen:
„Das  Internat“,  „Biedermann  und  die  Brandstifter/Fahrenheit
451“,  „Der  Theatermacher“,  „Die  Show“,  „Zerline“,  „Der
Kirschgarten“, „Endspiel“, „4.48 Psychose“ und weitere.

Gerburg Jahnke führt Regie

Ja und dann ist da Gerburg Jahnke, die man vielleicht noch als
eine  Hälfte  der  „Missfits“  in  Erinnerung  hat,  die
treffsicheres Frauenkabarett macht und regelmäßig auch Regie
führt. Jetzt tut sie das in Dortmund, im Stück „Als die Omma
den Huren noch Taubensuppe kochte“. Das Stück entstand nach
dem gleichnamigen Roman von Anna Basener und beschreibt launig
das Aufeinandertreffen der hippen Nichte aus Berlin, die eine
vielversprechende,  aber  erfolglose  Designerin  von
Damenschlüpfern ist, mit – eben – Oma, die einen Großteil
ihres  Erwerbslebens  als  Puffmutter  verbrachte.  Die  Musik
macht, wie in vielen anderen Produktionen auch, Tommy Finke,
und den Kostümverantwortlichen, wenngleich er schon lange im
Geschäft ist, muß man einfach seines „märchenhaften“ Namens
wegen einmal wieder nennen: Michael Sieberock-Serafimowitsch,
die Bühne gestaltet er auch.

Anke  Zillich
wechselt  vom
Schauspielhaus
Bochum  an  das
Theater
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Dortmund (Foto:
Schauspielhaus
Bochum)

Abiturstoff im Kinder- und Jugendtheater

Das Kinder- und Jugendtheater (KJT) schließlich tritt mit acht
Premieren an, von denen zwei – „Fast Faust“ nach Goethe und
„Der Sandmann“ nach einer Erzählung von E.T.A. Hoffmann –
demnächst auch Abiturstoff sein sollen. Alle Produktionen sind
präzise auf Altersgruppen zugeschnitten, was durchaus auch als
künstlerische Herausforderung gesehen werden muß.

„Cinderella“ ist das neue Weihnachtsmärchen (ab 6 Jahren). Als
Autor zeichnet KJT-Chef Andreas Gruhn selbst, und er bediente
sich der Vorlage Charles Perraults. Uraufführung ist am 15.
November,  glücklicherweise  jetzt  wieder  im  renovierten
Schauspielhaus, wo hoffentlich genug Platz für die erwarteten
Besucherscharen sein wird.

Weitere Programminfos, noch einmal sei es gesagt, stehen im
dicken  Programmbuch.  Lediglich  eine  Personalie  sei  noch
erwähnt:  Schauspielerin  Anke  Zillich  wechselt  vom  Bochumer
Schauspielhaus nach Dortmund. Fraglos eine Bereicherung des
Ensembles.

www.theaterdo.de

Ruhrtriennale  in
„Zwischenzeiten“  –  die  neue

http://www.theaterdo.de
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Intendantin  Stefanie  Carp
präsentiert ihr Programm
geschrieben von Rolf Pfeiffer | 30. April 2018
Zu  den  Eigentümlichkeiten  der  Ruhrtriennale  gehört  der
radikale  Stabwechsel,  also  der  alle  drei  Jahre  fällige
Übergang von einer Intendanz zur nächsten. Da sitzen dann
plötzlich vier fünf, neue Gestalten auf dem Podium, die alten
sind weg und finden auch keinerlei Erwähnung mehr. Außerdem
ändert sich das Graphik-Design alle drei Jahre so grundlegend,
daß man glatt glauben könnte, einer Stunde Null beizuwohnen.

Die  Intendantin  und  ihr
Künstler: Stefanie Carp und
Christoph  Marthaler  (Foto:
Edi Szekely/Ruhrtriennale)

Beigeordneter Künstler Marthaler

Nun also saßen Stefanie Carp und Christoph Marthaler auf der
Bank.  Stefanie  Carp,  wir  berichteten,  ist  die  neue
Intendantin,  Christoph  Marthaler  „Artiste  associé“,  also
sozusagen der beigeordnete Künstler. Im wirklichen Leben war
es  meistens  umgekehrt,  war  Frau  Carp  Dramaturgin  bei
Marthaler, doch nun ist es an ihr, wichtige Worte zu sprechen.
Von  rasend  schnell  sich  verändernden  Lebensumständen  raunt
sie, von Verteilungskriegen und unvorstellbarer Grausamkeit,
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welche  Gesellschaften  und  Kulturen  zerstöre.  Und  weil  das
nicht lange gutgehen kann und die Forderungen der Geknechteten
nach  Beteiligung,  Gleichheit  und  Freiheit  eine  Frage  des
zivilisierten  Lebens  seien  und  deshalb  nicht  mehr  lange
überhört werden könnten, befänden wir uns, bis es so weit ist,
in einer „Zwischenzeit“.

Zwischenzeit? Klingt eindrucksvoll, stimmt irgendwie immer –
war der Frau Intendantin dann aber wohl doch zu wuchtig, als
daß sie es in Leuchtbuchstaben über ihr Festival geschrieben
hätte.  Aus  der  Zwischenzeit  wurden  lediglich  einige
Zwischenzeilen im Programmheft, was dem konkreten Angebot wohl
auch eher entspricht.

Choreographin Sasha
Waltz (Foto: André
Rival/Ruhrtriennale
)

Unvollständiges Universum

Der erste Eindruck vom neuen Programm ist, sagen wir mal,
guter Durchschnitt. Namen, die nicht nur der Fachwelt ein
Begriff sind, finden sich kaum. Aber immerhin gibt es zwei
Produktionen  von  Marthaler  zu  hören  und  zu  sehen,  und
erstmalig, man glaubt es kaum, ist die in der Tat berühmte
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Berliner Choreographin Sasha Waltz bei der Ruhrtriennale zu
Gast.

Marthaler, um mit ihm zu beginnen, hat aus der unvollendeten
„Universe  Symphony“  des  amerikanischen  Komponisten  Charles
Ives (1875-1954) die auf jeden Fall durch schieren Aufwand
beeindruckende  Musiktheater-Kreation  „Universe,  Incomplete“
geschaffen.  Ab  17.  August  wird  sie  das  Publikum  in  der
Bochumer Jahrhunderthalle dazu einladen, „aus einer entfernten
Zukunft  auf  unser  jetziges  Leben  zurückzublicken“  (O-Ton
Programmankündigung). Anna Viebrock sorgt für das Bühnenbild,
Titus Engel dirigiert die Bochumer Symphoniker, und fraglos
wird dies die gewichtigste Veranstaltung der Triennale 2018
sein.

Warum Schauspiel?

Außerdem gibt es von Christoph Marthaler „Bekannte Gefühle,
gemischte Gesichter“ zu sehen, sein Abgesang auf die Berliner
Volksbühne, wo er lange zur künstlerischen Community Frank
Castorfs zählte. „Bekannte Gefühle…“ ist ein wunderschöner,
lyrischer,  leiser,  präziser  Marthaler,  ein  Stück,  in  dem
gesungen wird und Choreographie eine große Rolle spielt und
das einen berührt, ohne daß man sagen könnte, worum genau es
eigentlich geht. Stichworte wie Abschied, Abschied von der
Volksbühne,  Abschied  von  den  Idealen  der  Revolution,
Selbstvergewisserung und so fort geben da nur Hinweise.



Kelly  Cooper  und
Pavol  Liska  vom
Nature  Theater  of
Oklahoma  (Foto:  Ditz
Fejer/Ruhrtriennale)

Stadt im Dschungel

Erstaunlicherweise  läuft  dieser  zweite,  überaus  hybride
Marthaler in der Abteilung „Schauspiel“, was nur deshalb geht
(systematisch betrachtet), weil es „richtiges“ Schauspiel bei
dieser Triennale gar nicht gibt. „Diamante. Die Geschichte
einer Free Private City“ des Argentiniers Mariano Pensotti
etwa wird als sechsstündiges Theaterereignis angekündigt, für
das  der  Regisseur  einen  Teil  der  Privatstadt  Diamante
nachgebaut  hat,  welche  vor  100  Jahren  von  einem
anthroposophisch orientierten deutschen Industriellen mitten
im  argentinischen  Dschungel  errichtet  wurde.  Die  Zuschauer
sollen den Ort selbst erkunden und selbst herausfinden, warum
diese sozial-kapitalistische Utopie scheiterte.

Off-off-off-Broadway

Ganz tief im Westen, in der Gladbecker Maschinenhalle Zweckel,
darf möglicherweise gelacht werden. Hier hat sich nämlich die
Off-off-off-Broadwaygruppe  „Nature  Theater  of  Oklahoma“  aus
New York mit ihrem Stück „No President. A Story Ballet of
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Enlightment in Two Immoral Acts“ angekündigt. Inhalt: Zwei
Sicherheitsfirmen haben arbeitslose Schauspieler bzw. Ballett-
Tänzer als Mitarbeiter rekrutiert, die nun zu den Klängen von
Tschaikowskis  „Nußknacker“  ihrer  Arbeit  nachgehen.  Was  das
genau werden wird, ist nicht ganz klar; jedenfalls werden
derzeit noch Tänzerinnen und Tänzer im Ruhrgebiet gecastet.
Und das ganze läuft, wie gesagt, als Theater.

Schorsch  Kamerun
gentrifiziert  die
Dortmunder
Nordstadt  (Foto:
Michel-Bo-
Michel/Ruhrtriennal
e)

Nordstadt gentrifiziert

Jetzt kommt Dortmund ins Spiel, der problematische Norden,
genauer  gesagt,  dem  der  Künstler  Schorsch  Kamerun  die
Entwicklung  zum  Trendquartier  andichtet.  Resultat  seiner
Bemühungen ist ein begehbares Filmset mitten in der Nordstadt
–  „mit  Live-Soundtrack,  echten  Anwohner*innen  und  gefakten
Kulissen“. Jede Aufführung endet mit einem Konzert im hippen
„Club Kohleausstieg“. Klingt gut.
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Am ehesten noch Schauspiel, doch, doch, wir sind immer noch in
dieser Fachabteilung, mag wohl „The Factory“ von und mit den
beiden Syrern Mohammad Al Attar und Omar Abussada sein. In dem
Stück  geht  es  um  die  profitable  französische  Zementfabrik
Lafarge  in  Syrien,  die  während  des  Krieges  ungehindert
weiterarbeitete, weil Schmiergeld an den IS floß.

Wanderungsbewegungen

Größere Produktionen des Musiktheaters, die bisher unerwähnt
blieben, sind „The Head and the Load“ von William Kentridge in
der Kraftzentrale Duisburg und „Das Floß der Medusa“ von Hans
Werner Henze in der Jahrhunderthalle. Erstgenannte Produktion
befaßt sich mit der Rolle Afrikas im Ersten Weltkrieg, mit
rund zwei Millionen Afrikanern, die in Europa kämpfen mußten.
Ganz  ähnlich  gilt  Henzes  Oratorium  als  Metapher  für  die
Unterdrückung  der  „Dritten  Welt“,  und  als  es  1968  (!)
uraufgeführt werden sollte, kam es zu Tumulten. Die werden
wohl  ausbleiben,  wenn  jetzt  Steven  Sloane  die  Bochumer
Symphoniker dirigiert und Chorwerk Ruhr, Zürcher Sing-Akademie
und Knabenchor der Chorakademie Dortmund die Stimmen erheben.

Szene aus „The Head And The
Load“  (Foto:  Stella
Olivier/Ruhrtriennale)

Zwischenformen

Ein paar Namen noch aus der Musikabteilung: Laurie Anderson
wird in der Lichtburg Essen auftreten, das Ensemble Modern der
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britischen Komponistin Rebecca Saunders mit einem Konzert im
Salzlager auf Zollverein huldigen. In der Turbinenhalle Bochum
wird  der  amerikanische  Multiinstrumentalist  Elliott  Sharp
unter dem Titel „Filiseti Mekidesi (In Search of Sanctuary)“
„eine raumgreifende Zwischenform aus Oper und Installation,
die  eine  Brücke  zum  visionären  Fragment  der  ,universalen
Symphonie’ von Charles Ives schlägt“ realisieren.

Choreographie ohne Begrenzung

Ach  ja,  Sasha  Waltz.  Die  Produktion  in  der  Bochumer
Jahrhunderthalle heißt „Exodos“. Das Wort, entnehmen wir der
Programminformation,  bedeutet  im  Griechischen  sowohl  Flucht
als auch Nacht- und Partyleben, und auf den Theater heißt es
Verlassen der Bühne. Mit dieser Bedeutungsvielfalt will die
Berliner Choreographin die gewaltigen Bochumer Räumlichkeiten
beseelen, von einer „Choreographie ohne Bühnenabgrenzung“ ist
zu  lesen.  Und  ein  bißchen  hat  das  alles  auch  mit
„Wanderungsbewegungen“ zu tun, wie die meisten anderen Stücke
in  der  Abteilung  Choreographie.  Weitere,  weniger  bekannte
Tanzkompagnien kommen aus Burkina Faso, Kapstadt und von den
Kapverden.

Zum Schluß Mauricio Kagel

Es gibt eine junge Triennale und einige Installationen, von
denen das im Bau befindliche Flugzeug vor der Jahrhunderthalle
wohl  am  beeindruckendsten  sein  wird.  Am  Schluß  dann  noch
einmal Chorwerk Ruhr. Der Klangkörper will Mauricio Kagels
(1931-2008) „Chorbuch“ zu Gehör bringen, was nicht einfach
sein  soll.  Singen  mit  geschlossenem  Mund  oder  mit
„Babystimmen“  so  ist  zu  hören,  zählten  da  noch  zu  den
einfacheren  Aufgaben.

Viel zu hören, viel zu sehen- und im Programm steht noch
einiges mehr als das, was hier Erwähnung finden konnte. Viel
gute Kunst, gar keine Frage; doch will auch das Gefühl nicht
weichen, nur mehr vom immer Ähnlichen serviert zu bekommen.



Gewiß ist es noch zu früh für finale Wertungen. Halten wir es
also mit Franz Beckenbauer und schauen wir mal.

Kartenvorverkauf ab 30.4.2018
www.ruhrtriennale.de

Das  Leben  –  ein  Spiel  der
Vergeblichkeit: Max Beckmanns
Welttheater  im  Potsdamer
Museum Barberini
geschrieben von Frank Dietschreit | 30. April 2018
Leicht  bekleidete  Tänzerinnen  verrenken  sich  lasziv.
Grobschlächtige Zuhälter schleppen betrunkene Animierdamen aus
dem Saal. Melancholische Nachtschwärmer blicken in den Abgrund
der Nacht.

Max  Beckmann:
„Schauspieler“.  Triptychon,
1941/42.  Harvard  Art
Museums/Fogg  Museum,
Cambridge,  MA,  Schenkung
Louis Orswell. (© VG Bild-
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Kunst,  Bonn  2018  –  Foto:
Imaging  Department  ©
President  and  Fellows  of
Harvard  College)

Und  weiter,  immer  weiter:  Feist  grinsende  Schausteller,
Karnevalskostüme, pittoreske Masken. Königliche Mimen rammen
sich ein Messer in die mit Theaterblut verschmierte Brust.
Seiltänzer  balancieren  durch  die  Zirkuskuppel.
Schauspielerinnen  schminken  sich  die  grell  gepuderten
Gesichter,  werfen  sich  in  Szene.

Ob Varieté oder Tingeltangel, Bühne oder Zirkus: Die ganze
Welt ist ein großes Theater, das Leben ein Spiel, laut und
bunt und doch zugleich von tiefer Traurigkeit. Der Künstler,
der das alles beobachtet, mit grobem Pinsel auf der Leinwand
und mit schnellem Strich im Skizzenbuch festhält und sich
immer  wieder  selbst  in  die  Szenerie  hinein  malt,  schaut
mürrisch auf die hektische Vergeblichkeit der Menschen, sich
im  Rollenspiel  neu  zu  erfinden  und  das  von  Krieg  und
Katastrophen  bedrohte  Leben  zu  genießen:  Vorhang  auf  zum
„Welttheater“ des Max Beckmann.

Der Künstler als Regisseur und Kulissenschieber 

Der Künstler als Verfasser seines Dramas, als sein eigener
Theaterdirektor, Regisseur und Kulissenschieber, der sich in
wechselnder Kostümierung unter die Schauspieler mischt: Max
Beckmann,  geboren  1884  in  Leipzig  und  1950  am  Rande  des
Central Park in New York an einem Herzinfarkt verstorben, hat
unzählige Werke über das Rollenspiel als Modell menschlicher
Grunderfahrung geschaffen.



Max  Beckmann:
Fastnacht
(Carnival),
1920.  Tate,
London, Ankauf
mit
Unterstützung
des  Art  Fund
und  der
Friends of the
Tate Gallery &
Mercedes  Benz
(U.  K.)  Ltd.
1981  (©  VG
Bild-Kunst,
Bonn  2018,
Foto:  Tate
Images,
London)

Die Ausstellung „Welttheater“ umkreist und untersucht jetzt im
Potsdamer Museum Barberini dieses zentrale Thema im Schaffen
des Künstlers mit 112 Werken. Es ist eine Schau mit Leihgaben
aus aller Welt. Museen aus London und New York, Dresden und
Düsseldorf sowie viele ungenannte Privatsammler haben kostbare
Werke beigesteuert.
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Das „Selbstbildnis“ (von 1930), auf dem Beckmann sich als
Saxophon-Spieler  stilisiert,  ist  genauso  dabei  wie  sein
mystisch  verklärtes  Triptychon  „Schauspieler“  (von  1941/42)
und seine „Argonauten“ (1950), die er nur wenige Tage vor
seinem plötzlichen Tod vollendete und auf dem musizierende
Pin-up Girls und nackte Jünglinge unter den Augen des malenden
Voyeurs  zwischen  griechischer  Sagenwelt  und  moderner
Lustbarkeit  pendeln.

Der Mensch als Narr im Chaos

Für Beckmann, der vor den Nazis nach Amsterdam flüchtete und
später in Amerika eine neue Heimat fand, war das Leben ein
Balanceakt und Seiltanz; der Mensch ein Narr und Clown, der
sich vergeblich gegen die Verrücktheit und Sinnlosigkeit der
Welt stemmt; die Kunst der irrlichternde Versuch, im bizarren
Rollenspiel  gegen  Schicksalhaftigkeit  und  Ausgeliefertsein
aufzubegehren.

Die  nach  Themenkreisen  geordnete  Ausstellung  wirft
Schlaglichter  auf  Maskerade  und  Rollenspiel  und  auf  das
Selbstverständnis eines Künstlers, der sich fasziniert unters
fahrende Volk mischt, den Schauspielern hinter den Vorhang
folgt und das gierig nach Lust und Liebe lechzende Publikum
kritisch ins Visier nimmt. Auch wenn die monothematisch arg
begrenzte Schau auf Dauer etwas ermüdend und eintönig wirkt
und uns keinen wirklich neuen Beckmann präsentiert, zeigt sie
doch  einen  bedeutenden  Ausschnitt  und  liefert  wichtige
Interpretationsansätze für sein Gesamtwerk.



Max  Beckmann:
„Apachentanz“,  1938.
Kunsthalle  Bremen  –  Der
Kunstverein  in  Bremen
(Foto: Lars Lohrisch / ©
VG Bild-Kunst, Bonn 2018)

Eventkultur durch SAP-Millionen

Seit das von SAP-Software-Multimillionär und Kunstmäzen Hasso
Plattner gegründete und finanzierte Museum Barberini vor einem
Jahr  seine  Pforten  öffnete,  ist  auch  Potsdam  ein  Ort  der
Eventkultur.  Ob  Plattner  im  prachtvoll  wieder  aufgebauten
Barock-Palais  seine  eigene  Sammlung  der  französischen
Impressionisten („Die Kunst der Landschaft“) präsentiert, der
vernachlässigten DDR-Kunst eine Plattform gibt („Hinter der
Maske“)  oder  mit  Hopper  und  Rothko  „Amerikas  Weg  in  die
Moderne“  weiträumig  abschreitet:  Immer  erweisen  sich  die
Ausstellungen  als  Publikumsmagneten,  müssen  die  Besucher
manchmal  viel  Wartezeit  mitbringen,  um  die  zwar  nicht
besonders  innovativen  oder  gewagten,  gleichwohl  schön
arrangierten und auf den künstlerischen Mainstream zielenden
Ausstellungen genießen zu können. Das gilt natürlich auch für
das  „Welttheater“  des  Max  Beckmann.  Der  Andrang  ist
beträchtlich.
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Die mythologischen Irrfahrten des Klaus Fußmann

Wer etwas mehr Ruhe beim Betrachten von Bilder mag, dem sei
die parallel zu Beckmann im Barberini gezeigte Schau „Menschen
und  Landschaften“  ans  Herz  gelegt.  Sie  gratuliert  Klaus
Fußmann zum 80. Geburtstag und gibt mit 39 Gemälden einen
schönen Einblick in sein zwar umfangreiches, aber eher selten
gezeigtes Schaffen. Aus seinem kargen Atelier schaut er in die
Ferne  und  sieht  seltsam  unförmige  Gestalten:  ein  moderner
Ikarus fällt brennend vom Himmel, ein düsterer Bauer gräbt
sich durch den fetten Acker. Die oft großflächigen, manchmal
auch  mit  wulstigen,  fast  schleimigen  Farbhügeln  versehenen
Bilder gleichen märchenhaften Zeitsprüngen und mythologischen
Irrfahrten.  Außen  und  Innen  verbinden  sich  zu  einem
durchlässigen  Raum  in  einer  rätselhaften  Landschaf.  Der
Mensch: ganz nah und doch so fern.

„Max  Beckmann.  Welttheater“.  Bis  10.  Juni  2018  im  Museum
Barberini, Humboldtstraße 5-6, 14467 Potsdam. Geöffnet Mo &
Mi-So: 10-19 Uhr, Di geschlossen. Eintritt: 14 Euro, ermäßigt
10  Euro,  Kinder  und  Jugendliche  unter  18  frei.  Online-
Zeitfenster-Tickets unter www.museum-barberini.com. Katalog im
Prestel Verlag (Museumsshop 30 Euro, Buchhandel 39,90 Euro).

Ebenfalls im Museum Barberini: „Klaus Fußmann: Menschen und
Landschaften“.  39  Gemälde,  bis  3.  Juni.  Künstlerbuch  zur
Ausstellung in der Edition Peerlings, 20 Euro.

Trotz  allem  optimistisch
bleiben  –  die  fabelhaft
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farbigen Welten des Otmar Alt
in Opherdicke
geschrieben von Bernd Berke | 30. April 2018
Wenn man seine Bilder und Skulpturen als „bunt“ bezeichnet,
ist Otmar Alt nicht allzu begeistert. Buntheit klingt ein
wenig  nach  bloß  dekorativer  Oberflächlichkeit.  Viel  lieber
verwendet der Künstler das Wort „farbig“. In der Tat: Sein
Werk ist weit überwiegend farbenfroh. In einer Retrospektive
mit über 100 Arbeiten wird dieser an sich schon offenkundige
Befund nun im Haus Opherdicke (Holzwickede) bekräftigt.

Otmar Alt mit seiner Tukan-
Skulptur  vor  dem  Haus
Opherdicke.  (Foto:  Bernd
Berke)

Die Zusammenstellung aus dem Leihgaben-Fundus der Otmar Alt
Stiftung trägt den etwas wolkig ins Allgemeine ausgreifenden
Titel  „Fabelhafte  Zauberwelten“.  „Zauberhafte  Fabelwelten“
wäre auch nicht verkehrt gewesen. Naja, egal. Jedenfalls wird
Otmar Alts Entwicklung in wesentlichen Zügen seit den frühen
1960er Jahren nachgezeichnet. Nicht ausgeschlossen, ja füglich
anzunehmen, dass einem hie und da die Augen übergehen, wenn
sie so viel Farbe zu trinken bekommen.
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Frühe Jahre im Geist des Informel

Als  junger  Mann  hat  sich  der  1940  in  Wernigerode  (Harz)
geborene und in Berlin aufgewachsene Otmar Alt zunächst am
Informel  orientiert.  Es  war  damals  ein  Hauptstrang  der
abstrakten Kunst und entsprach dem waltenden Zeitgeist einer
vermeintlichen  „Tabula  rasa“,  also  eines  grundlegenden
Neuaufbruchs  nach  dem  Zweiten  Weltkrieg.  Aus  dieser  Phase
finden  sich  einige  wenige  Bilder,  die  man  rückblickend
schwerlich jenem Otmar Alt zurechnen würde, den wir heute zu
kennen glauben.

Otmar  Alt:  „Die
Sternenfängerin“
(2014),  Acryl  auf
Leinwand. (Otmar Alt
/  Otmar  Alt
Stiftung)

Um 1965 fand Otmar Alt allmählich zu seinem eigenen, nach und
nach zusehends unverwechselbaren Stil der kraftvollen Farben
und klar abgrenzenden Linien. Seine Bilder erscheinen nun wie
puzzleartig zusammengesetzt. Dieser Stil verzweigt sich mit
den  Jahren  allerdings  vielfach.  In  dem  grundsätzlich
fröhlichen  und  optimistischen  Gesamtwerk  ist  bei  näherem
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Hinsehen  dann  und  wann  auch  schrundiger  Widerstreit,  sind
verschlungene Wege zu ahnen.

Kunst soll man nicht erklären

Auch  dieser  Künstler  hat,  so  selbstverständlich  fröhlich
manche seiner Schöpfungen auch wirken mögen, zuweilen spürbar
schmerzlich um die gültige Form gerungen. Auch die Farbe stand
und steht ihm nicht einfach so zu Gebote. „Wenn man nicht
genau aufpasst, macht die Farbe, was sie will“, sagt er, der
auf solides Handwerk stets größten Wert gelegt hat. Ansonsten
bleibt er bei seinem Leitsatz: „Kunst, die man erklären muss,
ist langweilig.“

Otmar Alt, der nie sonderliche Berührungsängste hatte, was die
Zusammenarbeit  mit  großen  Firmen  (Rosenthal,  einstige  RAG
usw.) und überhaupt kommerzielle Verwertungen anging, gilt als
einer  der  erfolgreichsten  und  populärsten  Künstler
Deutschlands. Auch in den Gefilden des Kreises Unna ist er
wahrlich kein Unbekannter. 2013 war ihm eine Ausstellung auf
Schloss  Cappenberg  in  Selm  gewidmet.  Dort  konnte  man  700
Quadratmeter bespielen, in Holzwickede sind es nun gerade mal
rund 300.

Otmar  Alt:  „Flugversuch“
(1992), Acryl auf Leinwand.
(Otmar  Alt  /  Otmar  Alt
Stiftung)
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So kommt es, dass diese – von Sigrid Zielke-Hengstenberg und
Arne Reimann kuratierte – Schau sehr dicht und konzentriert
wirkt,  ohne  jedoch  überladen  zu  sein.  Man  hat  die  knappe
Fläche halt intensiv genutzt. Wo es irgend ging, wurden auch
ein paar Großformate untergebracht. Otmar Alt selbst zeigte
sich  bei  einer  Vorbesichtigung  sehr  angetan  von  der
werkdienlichen  Auswahl,  Platzierung  und  Hängung  sowie  vom
Katalog aus dem Dortmunder Kettler Verlag.

Nach der Signatur ein Glas Rosé

Es ist Otmar Alt darum zu tun, mit seiner Kunst möglichst
direkt in den Alltag hineinzuwirken. Zahlreiche Objekte in
diversen Städten und Parks zeugen davon, auch im Garten von
Opherdicke sind jetzt einzelne Beispiele zu finden. Nicht weit
entfernt, in Norddinker (ländlicher Ortsteil von Hamm), wo
sich der Künstler mitsamt seiner Otmar Alt Stiftung auf einem
früheren Bauernhof niedergelassen hat, stehen etliche weitere
Skulpturen.

Otmar  Alt:
„Zeichensetzer“
(2012), Acryl auf
Leinwand.  (Otmar
Alt  /  Otmar  Alt
Stiftung)
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Die  Farbigkeit  seiner  Arbeiten  könnte  zu  dem  Fehlschluss
verleiten, der Künstler sei ein ungebrochener Optimist. Nichts
da!  Ganz  offen  bekennt  er,  öfter  auch  mal  ausgesprochen
schlechte Laune zu haben. Und ja: Man kann ihn sich notfalls
auch bärbeißig vorstellen. Im Sternzeichen Krebs geboren, habe
er auch etwas von einem „Einsiedlerkrebs“, sagt er selbst. Er
male nicht etwa in einem großen Atelier, sondern in einer eher
beengten  Garage.  Sei  eine  Arbeit  vollendet,  folge  ein
dreiteiliges Ritual: „Signatur. Pfeife. Ein Glas Rosé.“

Schwere Schicksalsschläge

Otmar Alt hat schwere familiäre Schicksalsschläge erlitten –
den Tod eines kleinen Sohnes, den Tod seiner ersten Frau.
Gerade  deshalb  und  wegen  der  widrigen,  um  nicht  zu  sagen
widerlichen Zeitläufte will er mit seiner Kunst ganz bewusst
Gegenzeichen  setzen  und  –  als  großes  „Dennoch“  –  sich
gleichsam zu einer optimistischen Haltung durchkämpfen. Das
könnte  denn  doch  etwas  heimlich  Heroisches  haben.  Umso
bemerkenswerter, dass viele dieser Bilder ziemlich zuverlässig
ein Lächeln auf die Gesichter der Betrachter zaubern. Muss man
eigens  betonen,  dass  diese  Kunst  auch  und  gerade  Kinder
anspricht?

Dass  bei  Otmar  Alt  nicht  alles  bruch-  und  problemlos
vonstatten geht, zeigen etwa Arbeiten wie „Gleichgewicht“, in
der insgeheim auch das mögliche Unglück eines Zusammenstürzens
enthalten  ist,  oder  schon  Titel  wie  „Schöne  Gedanken  auf
Abwegen“ und „Zwiespalt“ – mit einem deutlichen Riss, der sich
mitten durchs Bild zieht.



Otmar  Alt:  Trinkgefäße  für
die  Firma  Rosenthal  (um
1985),  Glas.  (Otmar  Alt  /
Otmar Alt Stiftung)

Man kann natürlich nicht alle Arbeiten in der Ausstellung
gleichermaßen würdigen. Sicherlich hat man mehr von alledem,
wenn man sich beim Rundgang bestimmte Bilder heraussucht und
diese  umso  ausgiebiger  betrachtet,  indem  man  ihre  inneren
Spuren  und  Spannungsbögen  verfolgt  und  dazu  seine
Assoziationen  spielen  lässt.  Oder  indem  man  sich  einfach
unversehens in Bezirke dieser Zauberwelt entführen lässt.

Wer mag, kann sich dabei auch speziellen Themen zuwenden: So
ist ein Raum den Katzenbildern des Künstlers vorbehalten, in
einem  anderen  überwiegen  clowneske  Darstellungen,  in  einem
dritten die Auseinandersetzungen mit anderen Künstlern – von
Lucas Cranach bis Andy Warhol.

Gewisse Verbindungslinien – nicht nur zu Miró

https://www.revierpassagen.de/49733/trotz-allem-optimistisch-bleiben-die-fabelhaft-farbigen-welten-des-otmar-alt-in-opherdicke/20180421_2038/otmar-alt-stiftung


Hommage  an  Lucas
Cranach: Otmar Alts Bild
„Der Meister Lucas bei
der  Arbeit“  (2014),
Acryl  auf  Leinwand.
(Otmar Alt / Otmar Alt
Stiftung)

Apropos  andere  Künstler.  Obgleich  Otmar  Alts  Schaffen
schwerlich  verwechselbar  ist,  lassen  sich  wohl
Verbindungslinien ziehen. So liegt etwa der Gedanke an Joan
Miró nicht fern. Mich erinnert manche Figuration bei Otmar Alt
aus gewisser Halbdistanz ans Werk der Niki de Saint Phalle,
das vor nicht allzu langer Zeit im Dortmunder Museum Ostwall
ausschnitthaft präsentiert wurde und das – dem Anschein zum
trotz – ebenfalls von inneren Kämpfen kündet. Auch wenn Otmar
Alt es zu Recht ablehnt, in die Schublade mit der Aufschrift
„Pop-Künstler“ einsortiert zu werden, so lässt sich seine Art
der  Farbigkeit  doch  aus  jenen  Zusammenhängen  herleiten.
Beispielsweise  könnte  man  an  die  genialischen  Beatles-
Illustrationen eines Heinz Edelmann denken.

Ein  weites  Feld.  Wir  wollen  es  hier  nicht  gründlicher
beackern. Schließen wir lieber mit einer einprägsamen Weisheit
des Künstlers: „Die Kunst ist ein Versuch. Das Leben auch.“

https://www.revierpassagen.de/49733/trotz-allem-optimistisch-bleiben-die-fabelhaft-farbigen-welten-des-otmar-alt-in-opherdicke/20180421_2038/otmar-alt-reproduktion-4


Otmar Alt: Fabelhafte Zauberwelten. 22. April (Eröffnung um
11.30 Uhr) bis 2. September 2018. Geöffnet Di-So 10.30-17.30
Uhr. Haus Opherdicke, Dorfstraße 29 in 59439 Holzwickede. Tel.
02301  /  918  39  72.  Eintritt  4  Euro,  ermäßigt  3  €,
Familienkarte  8  €.  Katalog  20  €.  Weitere  Infos  hier.

Hömma,  Dingenskirchen,  ey!
Und  schon  wieder  liegt  ein
Asterix-Band  auf  Ruhrdeutsch
vor
geschrieben von Bernd Berke | 30. April 2018
So ganz neu ist die Masche ja nun nicht mehr. In der losen
Reihe „Asterix auf Ruhrdeutsch“ liegt jetzt bereits der vierte
Band vor. Und? Wie isser?

Die  Titelseite  des
neuen  Bandes
(Asterix® – Obelix® –
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Idefix® / © 2018 Les
Éditions Albert René)

In  praktisch  jedem  deutschen  und  nachbarlich  artverwandten
Zungenschlag (CH / Ö) sind Abenteuer der unbeugsamen Gallier
Asterix und Obelix inzwischen greifbar – von Alemannisch und
Badisch  bis  Westfälisch  und  Wienerisch.  Wenn  ich  richtig
gezählt habe, sind 31 Dialekte und Mundarten auf dem Markt.

Kabarettist und Comedian Hennes Bender (von Haus aus Bochumer)
hat den neuen Band ziemlich stilsicher in die gar nicht so
einheitliche Mundart des Reviers übertragen. Das Werk trägt
den trefflichen Titel – äh, ich komm‘ gleich drauf, öööhm, ach
ja: „Dingenskirchen“. Wobei es ja eigentlich „Dingenskiachen“
heißen müsste. Heiß‘ ja au Doatmund, woll?

Abba getz ma ährlich: Der Zwang, jedes Wort und jeden Satz auf
möglichst  kerniges  Ruhrdeutsch  zu  trimmen,  strapaziert  auf
Dauer das Gemüt. Ja hömma, kannze von ausgeh’n.

Die geradezu visionäre, damals auf Pariser Bauwut bezogene
Originalgeschichte von Albert Uderzo und René Goscinny hieß
seinerzeit auf Deutsch „Die Trabantenstadt“. In der Revier-
Version  verteidigen  die  schier  unbesiegbaren  Ruhris  (alias
Gallier) mit List und Tücke, aber auch mit kräftigen Hieben
ihre liebliche grüne Naturidylle gegen die Römer, die hier
einen  lukrativen  Freizeitpark  hinwuchten  und  überhaupt
allerhand  Bausünden  mitsamt  Wohnghettos  sowie  kommerzieller
Touristenmeile anhäufen wollen.

Man mag sich freihändig aussuchen, für wen die Römer in diesem
Falle  stehen  könnten.  Internationales  Großkapital?  Dessen
Ableger in der NRW-Landeshauptstadt Düsseldorf? Mh. Mal drüber
schlafen. Auf jeden Fall gilt unverbrüchlich: „Voll panne, die
Römers…“

Der Architekt und Planer, der in Cäsars Namen antritt, nennt
sich Gentrifikatius, Cäsar selbst faselt „Lass uns Rom wieder



großartig machen!“ Kommt einem irgendwie bekannt vor… Doch
natürlich haben sie und die allzeit tumben römischen Legionen
keine  Chance,  das  Ruhrgebiet  mit  ihrem  neoliberalen
„Dingenskirchen“-Projekt (verlogener Slogan: „Leben wie Gott
im Pott“) zu versauen. Kaum haben die Tagelöhner, die für die
Römer  schuften,  einige  Bäume  für  den  ersten  Bauabschnitt
gefällt, so stehen diese anderntags wieder in voller Pracht da
– dank Zaubersamen vom Magier Miraculix. Und man denke nur:
Nachher wollen die Malocher auch noch einen Tarifvertrag mit
Mindestlohn samt XXXV-Stunden-Woche haben. Boah, glaubsse, ey!
Unerhört. Oder im O-Ton: „Alaahm! Die Werktätigen mucken auf!“

Auszug  aus  Seite  7  von
„Asterix  –  Dingenskirchen“
(Asterix®  –  Obelix®  –
Idefix®  /  ©  2018  Les
Éditions  Albert  René)

Es folgen ein paar zufällig eingesammelte Kostproben aus den
Sprechblassen. Stellt euch das alles in Versalien, also in
durchgehenden Großbuchstaben vor; wie denn überhaupt Graphik
und Schriftbild den Wortlaut entscheidend mitprägen. Klar, es
ist ja schließlich ein Comic. Und da tönt es im Soundtrack
beispielsweise so:

„Mein lieba Herr Gesangsverein! Getz wird hia abba ma sowwat
von maloocht!“

„Machi nämmi auh! Wirsse schon sehn, ey!“
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„Kumma, watti noh inna Buxe hab!“

„Dat  hamma  gleih.  Die  Dingers  bitte  einmal  inne  Löchers
pfeffern!“

„Kommt ma alle lecka bei mich bei!“

Im Glossar am Ende werden schließlich noch einige Kernwörter
erklärt,  zum  Exempel  Butze,  Fitsch,  Fott,  Hulle,  Kasalla,
Kawenzmann, Kusselkopp, pölen, Spacko und Tinte am Füller.
Weiße Bescheid.

Zwischendurch bringt Hennes Bender auch kleine Anspielungen
auf  Revier-Dönekes  unter.  So  baut  er  etwa  den  legendären
Dialog eines Schiris mit dem Fußball-Original Willi „Ente“
Lippens in die Story ein: „Ich verwarne Ihnen!“ – „Ich danke
Sie!“ Hübsch auch manche Überleitungen, die den Fortgang der
Erzählung  zeitlich  gliedern:  „Derweil  indess  währntdessen“,
„Watt späta“…

Das alles macht streckenweise richtig Spass (kurz gesprochen,
nicht etwa Spaaaaß), erschöpft sich aber auch irgendwann. Mit
48 Seiten isses dann auch ers‘ mal widder genuch. Vorsichtige
Frage: Isses möchlich, datt sich soche Frei-Schnauze-Comics
übbahaupt  ein  wenig  verbraucht  haben?  Nee?  Na,  dann  ehmt
nich‘. Kerlokiste.

„Dingenskirchen“  (Asterix  auf  Ruhrdeutsch,  übbasetzt  von
Hennes  Bender  -ursprünglicher  Titel  „Die  Trabantenstadt“).
Egmont Comic Collection, 48 Seiten, fester Einband, 12 Euro.

Alles andere als Mainstream:

https://www.revierpassagen.de/49684/alles-andere-als-mainstream-die-dortmunder-philharmoniker-und-andreas-boyde-stellen-clara-schumanns-klavierkonzert-vor/20180419_1812


Die Dortmunder Philharmoniker
und  Andreas  Boyde  stellen
Clara  Schumanns
Klavierkonzert vor
geschrieben von Werner Häußner | 30. April 2018
Am 13. September 2019 wird die musikalische Welt ein markantes
Datum feiern können, den 200. Geburtstag von Clara Schumann,
geborene Wieck. Als Klaviervirtuosin wie als Komponistin kann
sie eine unübersehbare Größe in der Musik des 19. Jahrhunderts
für sich beanspruchen.

Clara Wieck im Alter
von  15  Jahren.  Vor
Clara  aufgeschlagen
ist der Solopart mit
dem  Beginn  des  3.
Satzes  aus  ihrem
Klavierkonzert a-moll
op. 7. (Abbildung von
Julius Giere)
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Clara Schumann ist eine Frau, die durch ihr Lebensschicksal,
durch ihre Ehe mit Robert Schumann, durch die vielfältigen
Konflikte  zwischen  herkömmlichem  Rollenbild  und  moderner
Emanzipation, in der Spannung zwischen liebender Gattin und
arrivierter  Künstlerin  auch  für  die  Gesellschaftsgeschichte
bedeutsam ist.

Die Dortmunder Philharmoniker nahmen das Jubiläum schon vorweg
und setzten das einzige Klavierkonzert Clara Schumanns, ihr
Opus 7 in a-Moll, ins Zentrum ihres siebten Sinfoniekonzerts.

„weit_sicht“, so das typographisch etwas künstlich aufgepeppte
Motto, ist nicht nur im Blick auf 2019 berechtigt, sondern
auch in Bezug auf die Musik Schumanns. Das Konzert wirkt alles
andere als bloß im damaligen Musik-Mainstream mitschwimmend:
Die gerade mal 16jährige Clara Wieck zeigt sich auf Augenhöhe
mit  Komponisten  wie  Felix  Mendelssohn  Bartholdy,  dem
Dirigenten  der  Leipziger  Uraufführung,  mit  ihrem  künftigen
Gatten  Robert  Schumann  oder  mit  komponierenden
Klaviervirtuosen wie John Field. Weitsichtige Musik also, die
erahnen lässt, wohin es Clara hätte bringen können, wenn sie
nicht „eine Dame“ gewesen wäre und ihr Robert Schumann nicht
das Komponieren ziemlich radikal ausgetrieben hätte.

Distanz von sehnsuchtsvoller Romantik

Der Pianist Andreas Boyde öffnet also im Konzerthaus eine
musikalische  Welt,  die  geschickt  zwischen  brillantem
Virtuosentum,  klassischer  kompositorischer  Dichte  und
bewegenden  romantischen  Anflügen  pendelt.  Boyde  sieht  das
Stück offenbar weniger in die Farbe sehnsuchtsvoller Romantik
getaucht. Die kraftvollen Triolen-Akkorde des Beginns werden
nicht durch das glitzernde Leggiero der in die Virtuosenhand
geschriebenen Zweiunddreißigstel kontrastiert. Auch die weit
ausschwingenden Melodien stellt Boyde eher sachlich fest als
sich  ihrem  schwärmerischen  Sog  zu  überlassen.  Aber  das
„risoluto“  im  ersten  Satz  nimmt  er  beim  Wort,  auch  den
geforderten markanten Anschlag setzt er um.



Pianist Andreas Boyde. Foto:
Thomas Malik

Die  Crescendo-Decrescendo-Angaben,  die  scheinbares  bloßes
Spielwerk beleben sollen, gehen oft unter. Das liegt wohl auch
am Dirigenten Cristian Mandeal, den das „Maestoso“ des ersten
Satzes zu satt-fülligem Orchesterklang verleitet, der auch ein
zähes Tempo wählt, das keine Innenspannung aufkommen lässt.
Dem  Mittelsatz  fehlt  die  Innerlichkeit,  da  ist  der
distanzierende Zugriff zu weit getrieben. Leider fehlt eine
Angabe zu der sensiblen Solo-Cellistin – war es Franziska
Batzdorf? Und die „Polacca“ im Schlusssatz hätte rhythmischen
Biss  durchaus  vertragen.  Man  wird,  so  ist  zu  hoffen,  das
Klavierkonzert Clara Schumanns in ihrem Jubiläumsjahr öfter
hören und dann vergleichen können.

Verhaltene Delikatesse – öliges Tempo

Passend eröffneten die Philharmoniker ihr Konzert mit Carl
Maria von Webers nicht eben häufig gespieltem Konzertstück f-
Moll op. 79, ein Werk, das sich eher dem erzählend-variativen
Fortspinnen  als  einer  materialorientiert-thematischen
Ausarbeitung  widmet  und  das  damit  für  1821  „modern“  war.
Wieder fällt auf, dass die Philharmoniker ihren Klang kaum
plastisch  staffeln  und  das  ölige  Tempo  die  Wellen
spannungsfördernder  Agogik  glättet.



Der  Dirigent  Cristian
Mandeal  war  kurzfristig
eingesprungen.  Foto:  Virgil
Oprina

Boyde realisiert am Flügel die verhaltene Delikatesse, die an
den irischen Virtuosen John Field erinnert, auch die innere
Dynamik seines Parts, vernachlässigt aber das Cantabile und
scheut  sich  davor,  auch  mal  leuchtende  Brillanz  um  ihrer
selbst willen zu zeigen. Ein schönes Fagott-Solo und die weich
rhythmisierenden Streicher sprechen für die Philharmoniker und
ihre Sensibilität für den klanglichen Hintergrund von Webers
Musik.

Die  Erste  Symphonie  Johannes  Brahms‘  war  ebenfalls  eine
sinnige Wahl, war der gebürtige Hamburger doch offenbar sehr
verliebt in Clara Schumann, lebte zeitweise in einer Wohnung
mit ihr und ihrer Familie und verkehrte mit ihr, wie viele
Briefe bezeugen, als intimer Seelenfreund fördernd, stützend
und wohl auch tröstend.

Cristian Mandeal, kurzfristig für den erkrankten Leo McFall
eingesprungen,  hatte  wohl  kaum  Zeit,  das  komplexe  Werk
auszuarbeiten: So blieb es bei einem soliden Dirigat eines
erfahrenen  Routiniers,  ohne  persönlich  Note,  wenn  man  das
ungestaltete Tempo nicht als solche nehmen möchte. Fülliger,
pastoser  Klang,  saftig  ausgebreitet,  ohne  innere
Differenzierung,  orientiert  an  den  vordergründigen
Melodiestimmen,  wenig  Tiefenstruktur  und  Trennschärfe:  Ein
Brahms, der auch in der Behandlung etwa von Bläserstellen im



dritten  Satz  oder  den  breit  ausgekosteten  Hörner  –  die
Philharmoniker  sind  voll  bei  der  Sache  –  ein  wenig  „old
fashioned“ wirkt. Immerhin gibt’s eine grandiose Steigerung im
Finale – der Beifall war gesichert!

Das nächste Philharmonische Konzert in Dortmund am 8. und 9.
Mai 2018 bringt unter dem Stab von Gastdirigent Marc Piollet
eine  weitere  Rarität,  das  Tubakonzert  von  Ralph  Vaughan
Williams, dazu Leonard Bernsteins Divertimento für Orchester
und die die große Tondichtung „Die Planeten“ von Gustav Holst.
Info:
https://www.theaterdo.de/detail/event/8-philharmonisches-konze
rt-sphaeren-reigen/

Erst der „Echo“-Skandal, dann
die  Hakenkreuz-Binde  im
Theater: Provokation bis zur
völligen Verblödung
geschrieben von Bernd Berke | 30. April 2018
Hitlers gespenstisch wiederkehrender Geburtstag wird in diesem
Jahr besonders ausgiebig begangen. Nein, nicht nur von (Neo)-
Nazis,  sondern  auch  von  mehr  oder  weniger  kulturell
angehauchten Institutionen. Zunächst hatten wir (und haben wir
immer noch) die sich seit Tagen hinziehende „Debatte“ um den
überflüssigsten aller Musikpreise, den „Echo“, der sich eh nur
nach  Verkaufszahlen  richtet  und  Qualität  quasi  nur  als
nebensächlichen Zusatzeffekt duldet.
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Manche Themen kann man nur
noch  abstrakt  bebildern.
Wenn überhaupt… (Foto: BB)

Die  idiotische,  unsäglich  antisemitische  Zeile  der  Echo-
dekorierten Rapper Kollegah & Farid Bang muss zwangsläufig
dazu  führen,  den  nunmehr  vollends  korrumpierten  und
verseuchten Preis künftig gar nicht mehr zu verleihen. Respekt
allen aufrechten Künstlern, die ihre Echo-Auszeichnungen jetzt
zurückgegeben  haben  –  mit  welcher  kurzen  Verzögerung  auch
immer. So. Jetzt haben wir das hier ebenfalls gesagt. Fürs
Protokoll.

Ist  ja  auch  wahr.  Der  Überbietungs-Wettbewerb  in  Sachen
Provokationen geht einem doch schon seit vielen Jahren auf die
Nerven.  Ständige  Grenzüberschreitung  scheint  irgendwann
zwangsläufig  mitten  in  die  Verblödung  zu  führen.  Und  ich
fürchte, dass sich darin, nämlich im unentwegten Lobpreis der
Provokation,  ein  Erbteil  der  Achtundsechziger  verbergen
könnte. Wobei die Sache natürlich viel komplizierter liegt.

Von Kollegah bis Konstanz: Bodenlos am Bodensee

Während  die  Echo-Verleihung  wohl  eher  zufällig  in  die
zeitliche Nähe des besagten Hitler-Geburtstages geraten ist,
bezieht sich das Theater in Konstanz ganz bewusst darauf – und
legt seinerseits eine angeblich unerhört „kritisch“ gemeinte
Provokation just zu diesem Tage auf, gleichsam nach dem Motto
„bodenlos  am  Bodensee“:  Zur  Premiere  –  und  eventuell  zu
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weiteren  Aufführungen  –  von  George  Taboris  „Mein  Kampf“
(Regie:  der  Kabarettist  Serdar  Somuncu)  gibt’s  Freikarten,
falls  die  Besucher  sich  bereit  erklären,  im  Theater  eine
Hakenkreuz-Binde zu tragen.

Einige Dutzend Leute haben sich anscheinend schon für die
infame Aktion gemeldet – Hauptsache „Schnäppchen“, Hauptsache
Betrieb,  Hauptsache  schrill  und  krass.  Man  soll  ja  keine
billigen  Scherze  mit  Namen  machen,  aber  der  Konstanzer
Intendant, der die Idee gehabt haben soll, heißt nun mal Nix.
Vorname  Christoph.  Er  hat  wahrscheinlich  erkannt,  dass
Provozieren mit Ficken und dergleichen schon längst nix mehr
bringt. Da muss schon härtere Nazi-Action her. Von Kollegah
bis Konstanz.

Leider funktioniert der üble Marketing-Gag

Doch halt! Natürlich will das Theater nach eigener Darstellung
mit all dem nur zeigen, wie leicht sich Menschen korrumpieren
lassen. Was habt ihr denn gedacht? Aber damit nicht genug der
Geschmacklosigkeit:  Wer  eine  Karte  zum  Normaltarif  kauft,
„darf“ zur Aufführung einen Davidstern tragen – als Zeichen
der Solidarität mit den Opfern, wie das Theater eilfertig
versichert. O schreckliche Einfalt!

Was  wird  das  für  ein  Hallo  im  Zuschauerraum  geben!
Wahrscheinlich rücken da einige TV-Teams an, die sonst mit
„Kultur“  so  gar  nichts  am  Hut  haben.  Eine  gewisse
Polizeipräsenz ist unterdessen sicherlich ratsam. Es geht ja
auch nicht um Kultur, sondern (letztlich ganz ähnlich wie beim
„Echo“) um das selbstgefällig provokante Gehabe einiger Ar***.
In diesem Falle wird es auch noch öffentlich subventioniert.

Der aberwitzige Marketing-Gag funktioniert selbstverständlich
zuverlässig, denn nun reden sie von Flensburg bis Garmisch und
von  Aachen  bis  Cottbus  über  das  ansonsten  herzlich
unbedeutende  Konstanzer  Theater.  Es  ist  zum  Speien!



Suche nach dem sicheren Ort:
„Maxim“  von  „Stücke“-
Gewinnerin  Anne  Lepper  für
Kinder ab 9 in Dortmund
geschrieben von Rolf Pfeiffer | 30. April 2018

Das  Bett  ist  zum  Expreßballon
geworden.  Szene  mit  (von  links)
Philip  Pelzer,  Ann-Kathrin  Hinz,
Andreas  Ksienzyk  und  Rainer
Kleinespel (Foto: Edi Szekely/Theater
Dortmund)

Das Stück heißt „Maxim“ und ist jetzt im Dortmunder Kinder-
und Jugendtheater uraufgeführt worden. Geschrieben hat es Anne
Lepper, und weil sie im letzten Jahr in Mülheim mit ihrem
(„Erwachsenen“)-Stück „Mädchen in Not“ den Stücke-Wettbewerb
gewonnen  hat,  war  von  Interesse,  wie  nun  ihr  erstes
Kinderstück  (für  Kinder  ab  9  Jahre)  geworden  ist.
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Mobbing und Anderssein

Mehrere  Zeitungs-  und  Rundfunkkritiker  hatten  sich
eingefunden, und überhaupt saßen mehr Erwachsene als Kinder im
Zuschauerraum – ein Umstand, der im Kinder- und Jugendtheater
nachdenklich  stimmt.  Möglicherweise  waren  besonders  viele
Lehrer zugegen, die prüfen wollten, ob das Stück für ihre
Klassen  geeignet  sein  könnte.  Man  sollte  gelegentlich  mal
nachfragen.

Das Stück dreht sich, ganz grob beschrieben, um Mobbing und
Anderssein,  um  Autonomie  und  Akzeptanz,  um  die  Macht  der
Phantasie. Handlungsgang, Bezüge und Personen sind, für die
pädagogische Arbeit wohl, stark und eindeutig gezeichnet, das
Geschehen schreitet forsch voran, Langeweile kommt in den rund
70 Minuten Spielzeit nicht auf.

Sie  sind  die  Mondelfen:
Bettina  Zobel,  Bianka
Lammert und Johanna Weißert
(Foto:  Edi  Szekely/Theater
Dortmund)

Mit Fußtritten

Die Dortmunder Inszenierung des Hausherrn Andreas Gruhn kommt
brutal zur Sache. Auf dem Schulhof wird Mary-Lou (Ann-Kathrin
Hinz) von den anderen mit Fußtritten malträtiert, selbst noch,
als sie schon auf dem Boden liegt. Es ist nicht das erste Mal.
Mary-Lou ist angeblich zu dick und gehört deshalb nicht dazu.
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Auch Max (Philip Pelzer) gehört nicht dazu, weil er immer noch
mit Puppen spielt. Die anderen wenden sich von ihm ab, trotz
seiner leckeren Salamibrote. Max beschließt die Flucht zum
Mond, im Expreßballon, zusammen mit Bär und Hund (Andreas
Ksienzyk und Rainer Kleinespel). Denn der Mond ist angeblich
repressionsfrei.  Auch  Mary-Lou  kommt  mit,  doch  muß  sie
zunächst einmal die Vorurteile der drei anderen gegen dicke
Mädchen  niederkämpfen  („Dicke  Mädchen  wollen  immer  Blumen
geschenkt haben“).

Mond ist auch keine Lösung

Auf dem Mond verheißen die Mondelfen (Bianka Lammert, Johanna
Weißert,  und  Bettina  Zobel)  völlige  Freiheit,  doch  die
Mondpolizei  (Thorsten  Schmidt)  trachtet  den  Neuankömmlingen
nach dem Leben, weshalb sie im letzten Augenblick zur Sonne
flüchten. Die ist aber auch nicht begeistert und außerdem
sehr, sehr heiß. In letzter Konsequenz bleibt nichts als die
gute alte Erde, wo jeder Mensch das Recht hat, so zu sein, wie
er eben ist. „Was wir bräuchten, wäre Liebe“,sagt der weise
Bär.

Das magische Bühnengeschehen ist sinnhaft mit Pop-Musik von
David  Bowie  („Space  Oddity“,  „Starman“),  Hubert  Kah
(Sternenhimmel“)  und  anderen  angereichert  worden,  die  die
Stimmungen und Sehnsüchte der Personen spiegelt und verstärkt.
Bemerkenswert ist der selbstverständliche Einsatz englischer
Song-Texte, die unübersetzt bleiben. Können die Kinder in dem
Alter schon so viel Englisch? Vielleicht die falsche Frage.



Mary-Lou  tanzt;  Szene  mit  (von
links) Rainer Kleinespel, Philip
Pelzer, Ann-Kathrin Hinz, Andreas
Ksienzyk, Bianka Lammert, Johanna
Weißert, Bettina Zobel (Foto: Edi
Szekely/Theater Dortmund)

Mäßig originell

Alles  im  grünen  Bereich;  höchstens  hätte  man  von  einer
„Stücke“-Preisträgerin etwas mehr Originalität erwartet, als
hier an der Dortmunder Sckellstraße sichtbar wird. Auf einen
neuen  Stoff  nach  Art  Wolfgang  Herrndorfs  hatten  manche
gehofft,  eine  Geschichte  à  la  „Tschick“  für  die  etwas
Jüngeren. Das wäre einfach schön gewesen, auch wenn dieser
kritische Einwurf letztlich unzulässig ist, weil „Maxim“ für
Kinder geschrieben wurde und sich deren Problemen mit großer
Redlichkeit nähert. Sei’s drum.

Tanz ist Freiheit

Es wird viel getanzt auf der Bühne mit ihren drei großen
Ballons und der anspruchsvollen Videoprojektion (Ausstattung:
Oliver  Kostecka,  Video  und  Sound:  Peter  Kirschke,
Choreographie: Joeri Burger). Tanz ist Freiheit, wer tanzt,
ist bei sich selbst, eine Botschaft, die wohl auch über den
recht konkreten Rahmen dieses Stücks hinausgeht. Und wenn Hund
und  Bär  mit  ihren  ungelenken  Stofftier-Riesenfüßen
herumstapfen,  ist  das  auch  ausgesprochen  lustig.

https://www.revierpassagen.de/49591/suche-nach-dem-sicheren-ort-maxim-von-stuecke-gewinnerin-anne-lepper-fuer-kinder-ab-9-in-dortmund/20180417_1121/maxim_szekely_8298


Bemerkenswert  schließlich  ist  der  Programmzettel,  der  in
einigen Stichworten auf das Stück eingeht und auch noch ein
kleines Glossar mit möglicherweise nicht bekannten Begriffen
liefert, „Epidemie“, „zivilisiert“, „Regression“… . Sogar die
„Heteronomie“  hat  es  bis  auf  die  Liste  geschafft,  als
Gegensatz zur Autonomie. Ganz schön anspruchsvoll, für Kinder
ab 9.

Der lange, kräftige Schlußapplaus galt nicht zuletzt den acht
Darstellerinnen und Darstellern, die in bis zu drei Rollen auf
der Bühne standen, spielten, tanzten. Konzentration und eine
im  besten  Sinne  angemessene  Ernsthaftigkeit  prägten  ihrer
aller Spiel ebenso wie eine geradezu ansteckende Spielfreude.

Nächste Termine: 2., 3., 6. Mai, 4., 5. Juli.
https://www.theaterdo.de/detail/event/18822/

 

Bis das Herz bricht: Jankel
Adler in Wuppertal
geschrieben von Birgit Kölgen | 30. April 2018
Er war ein Freund von Otto Dix, ein naher Kollege von Paul
Klee, inspiriert von Pablo Picasso, Marc Chagall, Max Ernst.
Er kannte sie alle, die vergötterten Meister der Epoche, die
man heute „Klassische Moderne“ nennt. Und er gehörte dazu. Der
Maler Jankel Adler (1895-1949), geboren in Tuszyn bei Lodz,
ging in den Westen und erneuerte die Kunst genau wie die
anderen.
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Jankel Adler: „Der
Künstler“
(Artist), 1927, Öl
auf  Leinwand
(French & Company,
New  York  /  ©  VG
Bild-Kunst  Bonn,
2018)

Er  wurde  zu  seiner  Zeit  anerkannt  und  geehrt,  für  die
Dichterin  Else  Lasker-Schüler  war  er  „der  hebräische
Rembrandt“. Doch heute ist sein Name weitgehend vergessen. Im
Wuppertaler Von der Heydt-Museum wird Adler endlich wieder mit
der ruhmreichen Avantgarde verbunden.

Um es gleich zu betonen: Anders als die Manet-Ausstellung im
vergangenen  Winter  ist  diese  ambitionierte  Schau  keine
Mogelpackung mit zu wenigen bedeutenden Originalen. Was der
Welt  vom  Werk  Jankel  Adlers  blieb,  kann  in  Wuppertal
weitgehend  gewürdigt  werden.

110 Bilder und Zeichnungen des Künstlers und noch einmal die
gleiche Anzahl an Exponaten seiner Zeitgenossen hat Kuratorin
Antje Birthälmer in der gut bestückten Sammlung des Hauses
sowie bei 28 Leihgebern zwischen Düsseldorf, London und Tel
Aviv zusammengesucht. In zweijähriger Fleißarbeit sorgte sie

https://www.revierpassagen.de/49555/bis-das-herz-bricht-jankel-adler-in-wuppertal/20180415_2004/jankel_adler__selfportrait


zudem  für  einen  416  Seiten  starken,  bleischweren  und
beeindruckenden Katalog, der alle relevanten Adler-Forschungen
zusammenfasst – wenn er auch, wie viele Publikationen dieser
Art, seltsam seelenlos bleibt.

Nichts Leichtes im Leben

Dem Menschen Jankel Adler, den muss man schon selbst aufspüren
in den Sälen der Ausstellung. Und man kann ihn finden hinter
all  den  Fakten  und  nüchternen  Texten  und  auch  hinter
Fotografien,  die  einen  schönen  ernsten  Mann  im  tadellosen
Anzug zeigen. Man kommt ihm nahe, weil er in der Kunst all
seine Gefühle ausdrückte: Schmerz, Angst, Wut und Sehnsucht.
Mit  blanker  Brust,  das  Hemd  zurückgeschlagen,  steht  sein
„Artist“ von 1927 da, muskulös, aber schutzlos. Adler hat den
Mann, der eine Art inneres Selbstporträt sein könnte, mit
groben, grau-braunen Strichen gemalt. Man erkennt seine Kraft,
aber auch die Anspannung, den bitteren Zug um den Mund und die
Schatten um die Augen.

August Sander: Maler
(Jankel Adler), 1924
(Silbergelatine-
Abzug  –  Reprint
Gunter Sander 1978 /
Von  der  Heydt-
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Museum, Wuppertal /
©  VG  Bild-Kunst,
Bonn  2018)

Auch wenn Adler durchaus einmal eine Vase mit Dahlien malte
und,  wie  ein  Bild  von  Arthur  Kaufmann  offenbart  („Jankel
Adlers Traum“, 1920), die blauen Schwebegestalten des Kollegen
Chagall liebte – nichts war ein Leichtes im Leben von Jankel
Adler. Seine Farben blieben düster, was womöglich auch den
heutigen Mangel an Popularität erklärt. Typisch für ihn ist
der Kopf eines gezeichneten Menschen mit verschobenem Profil,
der die Hand vor das Gesicht schlägt, um die Zerstörung von
Lodz im Ersten Weltkrieg zu beklagen: „Was für eine Welt“,
heißt das Bild aus den frühen 1920er-Jahren.

Die Mahnung der Eltern

Zu jener Zeit lebte Jankel Adler längst in Deutschland und
malte doch immer wieder die Erinnerung an Polen, wo er gegen
Ende des 19. Jahrhunderts als siebtes oder achtes Kind (man
weiß es nicht genau) eines frommen jüdischen Kaufmanns geboren
wurde. Hochformatig, in düsterer Enge, porträtiert er 1921
„Die Eltern“: Der bärtige Vater doziert aus der Thora, die
strenge Mutter erhebt den Zeigefinger, ewige Mahnung.

Vielleicht war Jankel nicht der Artigste. Mit sechs Jahren
hatte  er  heimlich  angefangen  zu  malen.  1909  zog  er  als
Halbwüchsiger zu einer verheirateten Schwester nach Barmen,
heute Teil von Wuppertal. Goldschmied und Graveur sollte er
werden,  wie  sein  Onkel  in  Serbien.  Er  hatte  die  Lehre
absolviert, reiste arbeitend durch den Balkan, kehrte aber
1912 zurück an die Wupper, wo er während des Ersten Weltkriegs
zwar  als  „verdächtiger  Ausländer“  galt,  aber  doch  an  der
Kunstgewerbeschule studieren durfte.



Jankel Adler: „Katzen“, 1927
(Öl,  Kreide,  Sand  auf
Leinwand  –  Museum  Ludwig,
Köln  /  Foto:  Rheinisches
Bildarchiv,  Köln  –  ©  VG
Bild-Kunst  Bonn,  2018)

Eine endgültige Heimat wird Jankel Adler weder in Deutschland
noch sonst wo auf Erden finden. Aber er findet Gleichgesinnte
unter den Künstlern, knüpft Kontakte zur Gruppe „Das junge
Rheinland“  und  zu  den  „Kölner  Progressiven“,  lernt  im
Düsseldorfer  Aktivistenbund  seine  Lebensgefährtin  Betty
kennen,  gehört  zwischendurch  zu  den  Mitbegründern  der
Vereinigung „Jung Jiddisch“ in Lodz, wo er seinen Gott sucht
und mit hebräischen Buchstaben ein inbrünstiges Poem zeichnet:
„Ich singe majn t’file“, ich singe mein Gebet.

Zwischen Freiheit und Bedrohung

Im Westen lebt Jankel Adler in einer anderen Welt. Er reist
nach Paris und Berlin, wo die Freiheit auf den Tischen tanzt,
während der rechte Mob schon lauert. Er experimentiert mit dem
Kubismus, wie man auf seinem formal zerlegten „Paar“-Bild von
1921 sieht. Er schafft Stillleben, die er aufraut mit Sand und
Gips, als könnte er keiner Idylle trauen.
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Jankel  Adler:
„Angelika“,
1923,  Öl  auf
Leinwand  (Von
der  Heydt-
Museum,
Wuppertal / © VG
Bild-Kunst,  Bonn
2018)

Einige Zeit lebt er in Düsseldorf, wo er sich im Künstlerkreis
um die Bäckerswitwe und Instinktgaleristin Mutter Ey mit dem
schicken und markanten Otto Dix anfreundet. Und während Dix
sich als Dandy in einer surrealen Bar in Szene setzt („An die
Schönheit“,  1922),  versteckt  Adler  sein  Gesicht  auf  einem
collagierten „Selbstbildnis“ (1924) hinter erdigem Papier und
Teilen einer brüchigen Zeichnung. Als wäre er nie ganz da.

Und obgleich die Nationalsozialisten noch nicht an der Macht
sind,  spricht  Verlust  aus  allen  Bildern  des  ahnungsvollen
Jankel  Adler.  „Der  Geiger“  von  1928  hat  sein  Instrument
abgelegt und starrt den Betrachter aus dunklen Augen an, als
könne  es  keine  Musik  mehr  geben.  Selbst  das  aparte,
expressionistische  Porträt  der  emanzipierten  „Angelika“  mit
ihren Katzen ist ein Werk der Trauer. Die junge Künstlerfrau
starb an Tuberkulose. Überhaupt Katzen: Adler liebte diese
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Tiere, malte sie oft, doch ohne jede Niedlichkeit. Geradezu
erschreckend ist ein Großformat, auf dem sich ein Kater auf
ein Weibchen stürzt, der Trieb wird zum Gewaltakt. Das Bild
wurde 1928 bei der Ausstellung Deutsche Kunst in Düsseldorf
mit der Goldenen Medaille ausgezeichnet.

Wanderer zwischen den Welten

Bald  darauf  entscheiden  Hitler  und  seine  Schergen,  was
deutsche Kunst zu sein hat. Jankel Adlers Bilder werden aus
öffentliche  Sammlungen  beseitigt  und  später  in  der
Schandausstellung „Entartete Kunst“ präsentiert. Adler räumt
schon 1933 das Düsseldorfer Akademie-Atelier, das er gleich
neben Paul Klee innehatte und flieht – nach Paris, Polen,
Russland, erneut Frankreich. Während des Krieges gelangt er
als freiwilliges Mitglied der polnischen Armee nach Schottland
und lässt sich schließlich, wegen eines Herzleidens aus dem
Militärdienst entlassen, in London nieder.

Seine Liebste Betty und die gemeinsame Tochter Nina sieht er
nur noch zweimal kurz auf der Durchreise und zieht allein
weiter. Man weiß nicht genau, ob das so sein musste. Aber man
steht vor Bildern wie der zerfurchten „Mutter“ von 1941, die
ein Kind umklammert und nichts anderes ausdrückt als Sorge und
Müdigkeit. Selbst ein praller „Liegender Akt“ vor matt rotem
Hintergrund  wirkt  verstörend,  der  Gesichtsausdruck  spricht
nicht von Liebe.

Jankel Adler: „Komposition“,
1946,  Öl  auf  Leinwand
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(Goldmark  Gallery  /  Aukin
Collection – © VG Bild-Kunst
Bonn, 2018)

Nach 1945 erfährt Adler, dass alle seine Geschwister ums Leben
gekommen sind, es gibt nur noch eine Nichte und einen Neffen.
Die Figuren und Gegenstände auf seinen Bildern werden immer
abstrakter,  sie  verwandeln  sich  in  geometrische,  leicht
verzerrte Elemente, eine letzte „Große Figurengruppe“ ist kaum
noch als solche zu erkennen. Das mag dem Zeitgeist geschuldet
sein, es passt zur aufkommenden Kunstmode. Aber die hat ja
ihren  Ursprung  in  der  Ablösung  von  den  unerträglichen
Realitäten  der  Vergangenheit.

Auch Jankel Adler will sich lösen. Er kann sich vorstellen,
ein neues Leben anzufangen – mit Frau und Tochter in Israel,
wo man ihn und sein Werk zu schätzen weiß. Doch sein Herz
macht nicht mehr mit. 1949 stirbt Jankel Adler mit nur 53
Jahren, nirgendwo heimisch geworden.

„Jankel  Adler  und  die  Avantgarde:  Chagall,  Dix,  Klee,
Picasso“. 17. April bis 12. August im Von der Heydt-Museum
Wuppertal, Turmhof 8. Geöffnet Di. bis So. 11 bis 18 Uhr, Do.
bis 20 Uhr. Eintritt regulär: 12 Euro. Katalog (416 Seiten) 25
Euro.

„Freundin der Kinder“ – die
Hammer Autorin Ilse Bintig
geschrieben von Gastautorin / Gastautor | 30. April 2018
Gastautor  Heinrich  Peuckmann  erinnert  an  die  Kinder-  und
Jugendbuchautorin Ilse Bintig aus Hamm:
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„Wenn ich erst mal pensioniert bin, schreibe ich ein Buch.“
Das  ist  ein  Satz,  den  man  als  Autor  gelegentlich  von
ambitionierten Menschen hören kann, und es ist besser, nicht
darauf  zu  antworten.  Warum  sollte  man  jemandem  seine
Hoffnungen nehmen? Denn nach allen Erfahrungen gilt, dass man
im Alter nicht etwas neu beginnen kann, was man vorher nicht
geübt hat.

Und  doch  gibt  es  Ausnahmen.  Die  Hammer
Kinder- und Jugendbuchautorin Ilse Bintig
ist  wohl  die  erfolgreichste,  die  dem
Erfahrungssatz  widerspricht.  Ilse  Bintig
hat im Grunde zwei Leben gelebt. Zuerst das
Leben  als  Ehefrau,  Mutter  und  Lehrerin.
Erst  spät  hat  sie  ihren  Sohn  Holger
bekommen und ihre ganze Aufmerksamkeit galt
fortan dem Wunschkind. Daneben war sie an
einer Grund- und später einer Hauptschule
eine engagierte Lehrerin, die ihre Arbeit
mit  großem  Ernst  und  großer  Freude
erledigte, so dass für eine Nebentätigkeit keine Zeit blieb.

Den heimlichen Wunsch zu schreiben, hat sie in dieser Zeit
nicht ausgelebt, aber er war da, schon seit Jugendzeit. Ilse
Bintig wollte nämlich eigentlich gar nicht Lehrerin werden,
Journalismus, das war ihr Traumberuf. Aber nach dem Abitur
1943 gab es keine Möglichkeit, dies zu studieren. Erst zwei
Jahre  nach  Kriegsende  bekam  sie  einen  Studienplatz  für
Pädagogik. Und wenn es auch nicht ihr Traumberuf war, Lehrerin
zu werden, Ilse Bintig ist es trotzdem gerne gewesen. Ihre
Schüler, die sich bis zu ihrem Tod bei ihr meldeten, haben es
ihr gedankt.

Zweites Leben nach der Pensionierung

Aber Ilse Bintig war zäh. Zäh im Verfolgen ihrer Ziele, gerade
auch des heimlichen Ziels. In der Schule übernahm sie die
Bücherei, und sie hat nicht einfach nur Bücher bestellt, von

https://www.revierpassagen.de/49472/freundin-der-kinder-die-hammer-autorin-ilse-bintig/20180413_1015/51jdtyctivl-_sx308_bo1204203200_


denen sie hörte, dass sie gut seien. Ilse Bintig hat sie fast
alle  gelesen.  Sie  wusste  also,  als  sie  1984,  mit  sechzig
Jahren,  pensioniert  wurde,  welche  Themen  Kinder  und
Jugendliche interessieren, wie man eine Geschichte spannend
aufbaut und vor allem wie man sie so erzählt, dass sich junge
Menschen angesprochen fühlen.

Frei gelassen von den Pflichten ihres ersten Lebens, legte
Ilse  Bintig  dann  in  einem  Schreibtempo  los,  das  lange
seinesgleichen sucht. Kinderbuch auf Kinderbuch erschien. Und
gleichzeitig brachte sie sich in die Literaturszene ein, wurde
Mitglied  im  Schriftstellerverband,  unterstützte  Initiativen
zur Literaturförderung und war maßgeblich an der Gründung des
Westfälischen Literaturbüros in Unna beteiligt.

Beste Zeit beim Bitter-Verlag in Recklinghausen

Zuerst  veröffentlichte  sie  im  Kölner  Pick-Verlag,  dann
wechselte sie zum damals sehr erfolgreichen Bitter-Verlag nach
Recklinghausen  und  ihre  beste  Zeit  begann.  Man  tut  wohl
niemandem Unrecht, wenn man sagt, dass Ilse Bintig neben Josef
Reding viele Jahre lang erfolgreichste Autorin des Bitter-
Verlags  gewesen  ist.  Bücher  wie  „Paß  bloß  auf,  du  …
Geschichten vom Zanken, Streiten und Vertragen“ sowie „Dominik
und  Löwenmähne.  Geschichten  von  Liebe,  Wut  und  anderen
Gefühlen“  entstanden.  Aber  sie  griff  auch  in  ihre  eigene
Kindheit  zurück  und  schrieb  „Die  Leierkastenfrau.  Uroma
erzählt von früher.“



Ilse Bintig folgte in ihrer Konzeption nicht der modischen
Meinung mancher Kinderbuchautoren, dass Kinderliteratur völlig
frei sei, dass sie keinem Auftrag folge und damit letztlich
anzusehen sei wie all die übrige Literatur. Als Lehrerin, die
sie über 30 Jahre lang gewesen ist, wusste sie es besser.
Kinder  brauchen  liebevolle  Zuwendung,  sie  brauchen
Hilfestellung, um ihren Weg ins Leben zu finden und manchmal
brauchen sie einfach nur einen guten Anlass, um laut loslachen
zu können. Deshalb hatte sie nichts dagegen, dass eines ihrer
Bücher den Untertitel „Mutmachgeschichten“ erhielt, der die
Absicht verriet, die mit dem Buch verfolgt wurde.

Bloß keine Zeit mit Zank verschwenden

Ilse Bintig wusste, dass nicht der Untertitel wichtig war,
sondern  dass  es  auf  etwas  ganz  anderes  ankam.  Pralle
Charaktere mussten ihre Geschichten enthalten, spannende und
lustige  Abenteuer  mussten  ihre  kleinen  Helden  erleben  und
dabei – ohne pädagogisch zu werden – etwas über das Leben
erfahren,  über  seine  düsteren,  vor  allem  aber  über  seine
angenehmen Seiten. Das Leben ist schön, das ist es, was ihre
Geschichten verraten. Weshalb sollten die Kinder sich deshalb
die Zeit mit Zanken vergällen, sie machten sich das Leben nur
unnötig schwer. Besser sollten sie ihren Gefühlen freien Lauf
lassen und vor allem sollten sie optimistisch in die Welt der

https://www.revierpassagen.de/49472/freundin-der-kinder-die-hammer-autorin-ilse-bintig/20180413_1015/512xc7yiegl-_sl500_sx276_bo1204203200_


Erwachsenen eintreten.

Ab 1984 erschien von Ilse Bintig mindestens ein Buch pro Jahr,
oft waren es zwei oder sogar drei. Es war so, als hätte sie
ihr Leben lang Ideen gesammelt und nur auf die Zeit gewartet,
in der sie alle niederschreiben konnte. In dieser Zeit hat
Ilse  Bintig  viele  Lesungen  gehalten,  war  unter
Grundschullehrern  eine  Autorengröße,  die  man  gerne  einlud.
Ilse Bintig hat diese Lesungen, die sie trotz ihres doch schon
hohen  Alters  mit  Bravour  meisterte,  dazu  benutzt,  um  die
Stimmung der Kinder aufzunehmen. Um dabei zu lernen, was die
Kinder interessierte und was sie folglich in ihrem nächsten
Kinderbuch thematisieren sollte.

Der Flieger Hanno war ihre Jugendliebe

Aber es waren nicht nur Kinderbücher, die sie schrieb. Zwei
Jugendbücher,  die  auch  Erwachsene  gut  lesen  können,  ragen
unter ihren gut 40 eigenständigen Werken heraus. In „Lieber
Hanno“,  einem  Briefroman,  thematisiert  Ilse  Bintig  ihre
eigene, erste große Liebe. Im Grunde besteht der Roman aus den
Briefen, die sie bis Juli 1944 an ihre Jugendliebe schrieb, an
Hanno, den Flieger, der  abgeschossen wurde und  nie zu ihr
zurückkam.

Ein Freund von Hanno hat ihr die eigenen Briefe nach dem Tod
des Fliegers zurück geschickt, als Autorin hat Ilse Bintig sie
in die richtige Reihenfolge gebracht und mit den Briefen ihres
Freundes kombiniert. Ein tief beeindruckendes Buch ist auf
diese Weise entstanden, das von den Hoffnungen erzählt, die
zwei  junge  Menschen  an  das  Leben  hatten  und  die  brutal
zerstört wurden. Es ist ein Buch, das zum Frieden mahnt, indem
es die schreckliche Seite des Krieges unverblümt darstellt. Da
wurden Hoffnungen zerstört, wurde ein Leben abgebrochen und
mit ihm eine Liebe. Was hätte werden können, was alles wäre
möglich gewesen? In der Folge dieses Buches hat Ilse Bintig
sich mehrfach mit Antoine de Saint-Exupery beschäftigt, der ja
auch ein begeisterter Flieger war und der ebenfalls im Krieg



sein Leben lassen musste. Zum „Kleinen Prinzen“ hat sie eine
Ergänzungsgeschichte geschrieben.

„Trümmer und Träume“: Frage nach Mitschuld der Mutter

Ihr  zweites  wichtiges  Jugendbuch  „Trümmer  und  Träume“  ist
ebenfalls stark autobiographisch geprägt. Ilse Bintigs Mutter
war im Krieg bei der NS-Frauenschaft tätig. Eher unbedacht und
aus Pflichtgefühl ist sie da hineingeraten, wurde nach dem
Krieg  als  „Mittäterin“  eingestuft  und  inhaftiert.  Aus  der
Sicht der Tochter, also aus Ilse Bintigs eigener Sicht, wird
nun der Verlust der Mutter und der Versuch, sie aus dem Lager
frei zu bekommen, dargestellt. Die Sicht der Tochter auf die
Mutter ist natürlich die des liebenden Kindes, das unter dem
Verlust leidet. Sie umkreist die Frage nach der Schuld. Wie
viel ist der Mutter anzulasten, wie ist sie da hineingeraten?
Die  Geschichte  ist  authentisch,  sie  ist  spannend  und  sie
zeigt, wie die Kleinen die Suppe auszulöffeln hatten, während
die Großen, die sie eingebrockt hatten, oft genug ungeschoren
davon kamen.

Gelegentlich  wurde  Ilse  Bintig  bei  Lesungen  der  Vorwurf
gemacht, den Faschismus zu verharmlosen, aber das war ein ganz
und  gar  unberechtigter  Vorwurf.  Es  ging  ihr  schon  um  die
Rehabilitierung ihrer Mutter, das merkt man beim Lesen des
Buches,  aber  eine  Verharmlosung,  gar  Verklärung  des
Faschismus, ist das Buch auf keinen Fall. Im Gegenteil, es
zeigt, wie die Tochter all die falschen Vorstellungen, die ihr
im Umfeld, in der Schule eingehämmert wurden, nach und nach
mit Einrücken der Alliierten und dem Ende des Krieges verliert
und wie sie Klarheit gewinnt für eine Zukunft in Demokratie.

Ein Stück Sozialgeschichte des Ruhrgebiets

Völlig zurecht wurde „Trümmer und Träume“ Buch des Monats bei
der Deutschen Akademie für Kinder- und Jugendliteratur. Eine
Auszeichnung, über die Ilse Bintig sich sehr gefreut hat.
Auszeichnungen bekam sie noch 1989 bei einem Schreibwettbewerb



des WDR, bei dem sie den ersten Preis belegte, dazu erhielt
sie 1990 den „Alfred-Müller-Felsenburg-Preis“.

Etwas  unbeachtet  blieb  ihr  Buch  für  Erwachsene.  „Zwischen
Fördertürmen und Fabrikschornsteinen“ heißt es und schildert
ihre Jugend in Hamm. In sehr lebendig erzählten Erinnerungen
wird hier ein Stück Sozialgeschichte des Ruhrgebiets sichtbar.
Vielleicht war es die Begrenzung auf Hamm, die ein größeres
Interesse ausbleiben ließ, was aber, wenn es so wäre, falsch
ist.  Gerade  am  Konkreten,  am  Lokalen,  schimmert  viel
Allgemeingültiges  durch.

Viele Kinderklassiker nacherzählt

In ihren letzten Jahren erzählte Ilse Bintig für den Arena-
Verlag Kinderklassiker nach. „Nussknacker und Mausekönig“ von
E.T.A.  Hoffmann,  „Peter  Pan“,  „Nils  Holgerson“,  „Die
Schatzinsel“, „Till Eulenspiegel“ und viele andere Klassiker
hat  sie  nacherzählt.  Der  Verlag  wusste,  warum  er  sie,
inzwischen schon weit über achtzig Jahre alt, immer wieder
ansprach, wenn ein weiterer Klassiker  neu erzählt werden
sollte.  Ilse  Bintig  fiel  es  leicht,  sich  in  Themen  und
Schreibweisen  einzufühlen.  Die  von  ihr  erzählten  Klassiker
erreichten  hohe  Auflagen  und  wurden  in  viele  Sprachen
übersetzt.

Meine „Büchskes“ nannte Ilse Bintig diese schön aufgemachten
Bücher. Wenn ihr nach und nach die Kraft für eigene Bücher
verloren ging, so hat das Nacherzählen der Klassiker sie jung
gehalten und nach Krankheiten, die sich häuften, immer wieder
neue Kraft fürs Leben gegeben. Diese Kraft gaben ihr auch ihr
beiden Enkel, Anna und Hauke, die sie spät zur Oma werden
ließen. Zu einer Oma, die diese Aufgabe wieder mit der ihr
eigenen großen Freude und Liebe anging.

90 Jahre alt ist Ilse Bintig geworden. Ihren 90. Geburtstag,
von  der  Stadt  Hamm  stark  beachtet,  hat  sie  noch  begehen
können.  Nur  5  Tage  später,  am  12.  April  2014,  ist  sie



friedlich eingeschlafen. „Als Mutter, Großmutter, Lehrerin und
Autorin  war  sie  eine  Freundin  der  Kinder“  stand  in  der
Todesanzeige. Besser konnte man es nicht ausdrücken.

 

 

 

Ein Herz für die Sammlung und
eine Absage an Blockbuster –
Peter Gorschlüter wird neuer
Direktor des Folkwang-Museums
geschrieben von Rolf Pfeiffer | 30. April 2018
Peter Gorschlüter (geb. 1974 in Mainz) wird der neue Direktor
des  Essener  Folkwang-Museums.  Bis  er  kommt,  dauert  es
allerdings noch etwas. Sein Vertrag mit dem Museum für moderne
Kunst (MMK) in Frankfurt endet erst Mitte 2018. Gorschlüters
anschließender Essener Vertrag soll über acht Jahre laufen,
und man darf gespannt sein, ob er es hier so lange aushält.
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Peter  Gorschlüter
wird  zum  1.  Juli
Direktor  des
Essener  Folkwang-
Museums.(Foto: rp)

Gorschlüters Vorgänger waren schneller wieder weg; Hubertus
Gassner zog es 2006 nach nur vier Jahren in die Hamburger
Kunsthalle,  Hartwig  Fischer,  wiewohl  erster  Chef  im  neuen
Chipperfield-Gebäude,  verließ  Essen  nach  sechs  Jahren  in
Richtung Dresden (dann London), Tobia Bezzola wechselte jetzt
nach fünf Jahren gen Lugano, um sich dort dem Aufbau des Museo
d’arte della Svizzera italiana zu widmen.

Überstürzter Abschied

Zwar war in den letzten Jahren manchmal zu hören, daß es Tobia
Bezzola in Essen nicht wirklich gut gefiele, trotzdem kam sein
vorzeitiger  Abgang  etwas  überraschend,  zumal  seine
Leistungsbilanz sich sehen lassen kann. Man denke etwa an die
Ausstellung  des  Fotografen  Thomas  Struth,  an  die
deutschlandweit erste Präsentation der edlen zeitgenössischen
Sammlung François Pinaults oder die Lagerfeld-Schau. Auch die
Entscheidung  der  Krupp-Stiftung,  fünf  Jahre  lang  freien
Eintritt  in  die  Folkwang-Sammlung  zu  finanzieren,  fiel  in
Bezzolas Amtszeit. Die Absage der Balthus-Ausstellung wegen
des vehement erhobenen Pädophilie-Vorwurfs gegen Künstler und
Werk im Jahr 2013 wiederum kann sicherlich nicht als Ausdruck
persönlichen Scheiterns des Museumsdirektors gesehen werden.
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Andrea Bezzolas Ausstellungen hatten Strahlkraft

Bezzola weiß um die Bedeutung großer Veranstaltungen für ein
großes Haus, um deren Strahlkraft und Attraktivität. Es muß ja
nicht gleich ein „Blockbuster“ sein wie vor 17 Jahren die
Turner-Schau. Die wäre heutzutage, ohne potente Sponsoren und
angesichts immer höherer Versicherungsprämien, sowieso nicht
mehr vorstellbar.

Gorschlüter jedoch hält von Blockbustern wenig, er nennt sie
nicht mehr zeitgemäß. Stattdessen möchte er andere Formen der
Museumsarbeit erschließen, die er im Pressegspräch kurz umriß.
So strebt er „Interdisziplinäre Ausstellungsformate“ an, die
Kunst etwa mit Mode, Musik oder Theater verbinden sollen. Mit
„gemeinsamen Themenschwerpunkten“ möchte er unterschiedliche
Teile  der  Sammlung  neu  präsentieren,  „Vergangenheit  und
Zukunft“  oder  „Utopie  und  Dystopie“  wären  vorstellbare
Überschriften.  Auch  zahlreiche  Aspekte  des  Riesenthemas
„Großstadt“ böten sich an.

Kooperieren und kartographieren

Ein  weiterer  Arbeitsschwerpunkt,  so  Gorschlüter,  könnten
Kooperationen mit Künstlern aus anderen Disziplinen sein. In
Liverpool zum Beispiel, einer seiner früheren Wirkungsstätten,
arbeitete der neue Folkwang-Chef mit Carol Ann Duffy zusammen,
der Hofdichterin der Queen immerhin.

Die Sammlung möchte Gorschlüter „neu kartographieren“, aufs
Neue  sozusagen  fragen  nach  den  Beziehungen  zu  anderen
Kulturen, zu bisher unberücksichtigten Impulsen. Dies sei ein
lohnender Ansatz auch für eine gewachsene Sammlung.

Schließlich geht es Gorschlüter um den Dialog des Museums mit
der Stadtgesellschaft. Das Museum solle sich durchaus stärker
in Richtung Innenstadt bewegen, gerne auch performativ.

100 Jahre Folkwang – ein trauriger Tag für Hagener



Das konkreteste Projekt der vor ihm liegenden Amtszeit indes
ist  definitiv  für  das  Jahr  2022  vorgesehen.  Da  wird  das
Essener  Folkwang-Museum  nämlich  100  Jahre  alt.  „Ich  denke
daran,  das  Museum  dann  in  die  Stadt  zu  bringen“,  sagt
Gorschlüter.

Sollen sie feiern, die Essener, es sei ihnen gegönnt. Weiter
östlich im Revier wird das Fest gemischte Gefühle auslösen,
markiert  es  doch  den  Verlust  der  einzigartigen  Osthaus-
Sammlung für die Stadt Hagen. Tröstlich ist da lediglich das
Wissen,  daß  das  Essener  Folkwang-Museum  mit  der  Osthaus-
Sammlung gut umgegangen ist und dies, da sind wir ganz sicher,
auch in Zukunft tun wird. Gorschlüter zeigt sich der Osthaus-
Tradition  bewußt  und  strebt  (auch)  deshalb  eine  enge
Kooperation mit dem Fotoarchiv Marburg an, wo im Jahre 1933,
was  aber  kaum  einer  weiß,  das  Fotoarchiv  von  Karl-Ernst-
Osthaus verblieb.

Gern auf Augenhöhe mit Ludwig und MoMA

Tja. Um mal kurz persönlich zu werden: Ich hätte nichts gegen
einige  Ausstellungen,  die  bundesweit  oder  auch  in  den
Nachbarländern  wahrgenommen  würden  und  Folkwang  zumindest
zeitweise auf Augenhöhe mit Ludwig in Köln oder Gropius in
Berlin brächten (oder MoMA in New York oder Centre Pompidou in
Paris usw.).

Es wäre schon sehr schön, wenn man Finanzierungsmöglichkeiten
fände, um die eine oder andere große, „wandernde“ Schau nach
Essen zu holen; es wäre auch sehr gut für die Wahrnehmung all
dessen,  was  Folkwang  überdies  zu  bieten  hat,  allem  voran
natürlich die eigene Sammlung. Die starke Fokussierung der
Museumsarbeit  auf  den  Eigenbestand,  die  in  den
programmatischen  Äußerungen  Gorschlüters  anklang,  kann
hingegen zu einem Bedeutungsverlust des Hauses führen.

Kuratoren gesucht

Doch man soll nicht unken. Der neue Mann muß sich noch etwas



sortieren für seinen neuen Job, „ein halbes Jahr Findung – die
Zeit braucht es“ sagt er selbst. Und dann schauen wir mal.

Wichtig ist natürlich auch, daß bald neue Leute für die beiden
anderen Vakanzen im Folkwang-Museum gefunden werden. Nach dem
Weggang  von  Florian  Ebner  wird  ein  neuer  Kurator  für  die
fotografische Sammlung gesucht, ebenso einer für die Kunst des
19. und 20. Jahrhunderts.

„Memory  Alpha“  und
„Schöpfung“  –  digitale
Überlegenheit  und  die
Schönheit  des  Gehirns  im
Dortmunder Theater
geschrieben von Rolf Pfeiffer | 30. April 2018
Hirn, Schöpfung, Erinnerung, digitale Zukunft – mit großer
Anstrengung arbeitet sich das Dortmunder Theater in seinen
jüngsten  Produktionen  an  den  allerletzten  Menschheitsfragen
ab, die hier nicht mehr jenseitiges Sein oder Jüngstes Gericht
zum  Thema  haben,  sondern  die  Existenz  in  der
Informationsgesellschaft, mit all ihren Ungeheuerlichkeiten,
vielleicht aber auch Chancen und Verheißungen.
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Nach  Unfall  im  Schlüpfer:
Institutsleiter  Dr.  Gerd
Stein (Uwe Schmieder) (Foto:
Birgit  Hupfeld/Theater
Dortmund)

Großes Rad

Den Anfang machte am Freitag das Stück „Memory Alpha oder Die
Zeit  der  Augenzeugen“  von  Anne-Kathrin  Schulz  auf  der
Studiobühne.  Am  nächsten  Tag  folgte  im  Großen  Haus  eine
„Schöpfung“, die in der Tat Joseph Haydns Oratorium (samt
Text)  mit  einer  Art  Handlung  verbindet,  inklusive  ein
machtvoller, aber doch etwas unvermittelter Monolog zum Ende
hin. Fraglos drehen sie hier das ganz große Rad. Oder sagen
wir lieber: Der Versuch ist erkennbar.

Totalüberwachung

„Memory Alpha“ ist etwa zehn Minuten länger als „Schöpfung“,
und in den gut 100 Minuten Spielzeit läßt Anne Kathrin Schulz
ihre vier Darsteller eine Menge von dem vortragen, vorspielen,
was  auf  dem  großen  Themenfeld  zwischen  Autonomie,
Manipulierbarkeit und vorgeblich freier Forschung derzeit so
alles zu erzählen wäre.

Da gibt es natürlich die Chinesen, die der Totalüberwachung
durch  ihre  Regierung  freudig  entgegensehen,  da  gibt  es
Forschungen,  die  Menschen  falsche  Erinnerungen  einpflanzen,
welche  sie  in  der  Folge  zu  falschen,  möglicherweise  gar
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kriminellen Handlungen verleiten werden, da gibt es einige
Wenige, die HSAM haben und deshalb gegen solche Manipulationen
immun sind (HSAM, der Begriff taucht auch im Bühnenbild auf,
steht für Highly Superautobiographical Memory und bezeichnet
Menschen  mit  ausgeprägtem  episodischem  Erinnerungsvermögen,
die gleichsam jeden Tag ihres Lebens im Format eins zu eins zu
memorieren vermögen).

Gedächtnisforscherin  Prof.
Johanna Kleinert (Friederike
Tiefenbacher),  Proband
Sebastian  Grünfeld
(Christian  Freund)  (Foto:
Birgit  Hupfeld/Theater
Dortmund)

So viele Verknüpfungen

Wäre der kriminelle Datendeal bei Facebook schon auf dem Markt
gewesen, als Schulz ihr Stück schrieb, hätte er sicherlich
auch  gebührende  Erwähnung  im  Stück  gefunden  (Spekulation).
Kurz:  Hirn  und  Digitalität  sind  in  den  falschen  Händen
saugefährlich und deshalb müssen wir alle achtsam sein. Weil
das menschliche Gehirn doch so einzigartig ist, und so schön,
mit  seinen  Milliarden  von  neuronalen  Verknüpfungen,  die
nirgendwo sonst in der Natur so eng und komplex sind.

Tödlicher Autounfall

Es ist an Friederike Tiefenbacher, die Schönheiten des Gehirns
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in einer Art Prolog zu preisen. Ihre Ansprache leitet über in
den Handlungsteil des Stücks, denn tatsächlich gibt es hier
eine Handlung, oder doch zumindest die Andeutung davon. In
dieser Handlung ist Frau Tiefenbacher die Gedächtnisforscherin
Prof. Johanne Kleinert, die traurig zu vernehmen hat, daß ihr
Chef bei einem Autounfall in Brüssel ums Leben gekommen ist,
„zwischen Borke und Stoßstange“.

Uwe Schmieder, bekleidet lediglich mit einer Unterhose, gibt
den Institutsleiter Dr. Gerd Stein, der nun gefälligst ins
Totenreich zu wechseln hat, das aber gar nicht will. Also hält
er  eine  flammende  Rede,  dieselbe,  die  er  auch  schon
erfolgreich vor dem Europaparlament gehalten hat und in der er
einen Großteil dessen, was dem Stück ja offenbar ein Anliegen
ist,  vor  Fachpublikum  referierte.  Hütet  euch  vor
Manipulationen, könnte man den Kern seiner Botschaft umreißen
– und vielleicht haben seine Appelle finstere Mächte bewogen,
ihm nach dem Leben zu trachten. Vielleicht war es aber auch
einfach nur Pech, zur falschen Zeit am falschen Ort usw.

Ensemble  (v.l.):  Uwe
Schmieder,  Christian
Freund,  Friederike
Tiefenbacher, Caroline Hanke
vor der Videowand von Julia
Gründer   (Foto:  Birgit
Hupfeld/Theater  Dortmund)

Herrlich aufgedreht
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Die anderen beiden Mitspieler sind Caroline Hanke als HSAM-
Expertin und Christian Freund als Proband 42, der bei den
Erinnerungsversuchen  Streß  macht  und  einen  Hund  umgebracht
haben soll. Wenn die Erinnerung nicht täuscht.

Das  durchgängig  präsente  Spiel  dieser  Darstellerriege,  vor
allem das des herrlich aufgedrehten Uwe Schmieder unter seiner
putzigen Glatzenperücke, bereitet großes Vergnügen und sorgt
passagenweise für Heiterkeit.

Mit der Botschaft des Abends indes tun wir uns schwer. Vieles,
was Darstellerinnen und Darsteller aufsagen müssen, ist eifrig
mitgeschriebenes  Wissenschafts-Feuilleton,  Internetweisheit,
Biologieunterricht und alles in allem recht wohlfeil. Wenn
Frau  Tiefenbacher  ihren  Prolog  über  die  Wunderbarkeit  des
menschlichen Gehirns am Schluß, wenig variiert, noch einmal
aufsagt, so wirkt dies trotz untadeliger Vortragskunst deshalb
eher  wie  ein  unentschlossener  Versuch  nachlaufender
Sinnstiftung.

Eindrucksvolle Videotechnik

In besonderer, guter Erinnerung bleibt die im Grunde leere
Bühne (Susanne Friebe) mit ihrer bemerkenswerten Decken- und
Rückwandkonstruktion  aus  36  bzw.  neun  in  etwa
quadratmetergroßen  Projektionsflächen  in  einem  solide
wirkenden Holzgestell. Hier tauchen – sinnhaft und maßvoll
gesetzt  –  Bilder  auf:  Köpfe,  Dortmunder  Stadtlandschaften,
unvergeßliche Katastrophenszenen (Breitscheidplatz, Lady Dis
Unfall, 9/11 etc.). Das Programmheft nennt Julia Gründer für
die Videotechnik und Lucas Pleß für „Engineering“, was immer
damit gemeint sei.



„Die  Schöpfung“,  ganz  am
Anfang  (v.l.):  Bjö�rn
Gabriel,  Uwe
Rohbeck,  Bettina
Lieder, Ekkehard Frey, Frank
Genser, Marlena Keil  (Foto:
Birgit  Hupfeld/Theater
Dortmund)

Aus der Tiefe

Die „Schöpfung“ bot am nächsten Abend noch etwas mehr für Auge
und  Ohr,  und  einmal  mehr  sei  der  Freude  darüber  Ausdruck
verliehen,  daß  das  Dortmunder  Theater  wieder  in  einem
funktionierenden  Haus  spielen  kann.

Langsam  hebt  die  Technik  aus  dem  Bühnenboden  eine
Menschengruppe empor (Bühne: Andreas Auerbach), den Chor und
die Sänger, wie bald schon deutlich wird. Sängerin und Sänger
– Maria Helgath (Sopran), Ulrich Cordes (Tenor) und Robin
Grunwald  (Baß)  –  werden  ihrem  Haydn  weitestgehend  treu
bleiben,  indes  wird  Pianistin  Petra  Riesenweber  an  der
elektronischen Orgel ab und zu auch die undankbare Aufgabe
haben,  den  Gang  der  Schöpfung  mit  mißlichen  Rhythmen  zu
stören. Nur der Vollständigkeit halber sei erwähnt, daß der
naturgemäß  nicht  immer  verständliche  Text  bei  alledem
sorgfältig  über  die  Bühne  projiziert  wird.

Ulkige Nummer

https://www.revierpassagen.de/49506/memory-alpha-und-schoepfung-digitale-ueberlegenheit-und-die-schoenheit-des-gehirns-im-dortmunder-theater/20180410_2147/sch%c2%9apfung


Der Chor (also die Schauspieler) nun ist „die Schöpfung“, und
da es während der Schöpfung bis zur Individualisierung der
Geschöpfe ja einige Tage dauert, ist er zunächst quasi amorphe
Masse. Claudia Bauer (Regie) macht eine ulkige Nummer daraus,
wenn  sich  die  Chormitglieder  gegenseitig  als  „Schöpfung“
vorstellen.

Ensemble im Video (oben) und in
der  Video-Kiste  (links),  rechts
(sitzend) die Sänger (v.l.) Ulrich
Cordes,  Maria  Helgath,  Robin
Grunwald.  Am  Piano  sitzt  Petra
Riesenweber,  die  musikalische
Leitung  hat  T.D.  Finck  von
Finckenstein.  (Foto:  Birgit
Hupfeld/Theater  Dortmund)

Überhaupt finden sich die Damen und Herren der Schöpfung –
Ekkehard Feye, Björn Gabriel, Franke Genser, Marlena Keil,
Bettina Lieder und Uwe Rohbeck – immer wieder zu putzigen
Konstellationen  zusammen,  die  wir  leider  jedoch,  zunächst
jedenfalls, nur auf der Videoleinwand sehen (Video: Tobias
Hoeft). Tatsächlich finden sie in einer Art Holzhütte auf der
Drehbühne  statt,  doch  die  hat  nach  vorne  hin  nur  zwei
Bullaugen.  Später  allerdings  sind  doch  direkte  seitliche
Einblicke möglich, immerhin.

Eva digital
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Nun ja. Der Herr schöpft und schöpft, und schließlich hat er
den  Menschen  nach  seinem  Ebenbild  erschaffen,  der  aber
erstaunlicherweise, es muß etwas Zeit vergangen sein, auf eine
Computerfrau trifft. Die ist zwar nett, aber eben nur digital,
auf jeden Fall jedoch: überlegen. Und das liegt daran, daß bei
der Schöpfung so viele Pannen passiert sind und die Krone der
Schöpfung nichts weniger ist als dies. Bettina Lieder erklärt
es  ihrem  unglücklichen  Adam  und  dem  Publikum  in  einem
ausführlichen  Video,  und  da  dieses  „hybride“
(Programmankündigung)  Stück  aus  Theater  und  Musik  „unter
Verwendung  von  Szenen  aus  ,Die  Ermüdeten’  von  Bernhard
Studlar“ entstand, wollen wir ihr die Zwangsläufigkeit der
Dinge einmal glauben.

Unterhaltsam

Was auf jeden Fall in guter Erinnerung bleibt, sind einige
schöne Bühnenbilder ohne Video, etliche kongeniale Regieideen
und  zu  Herzen  gehender  Gesang,  der  die  elektronische
Verstärkung via Mikroports gewiß nicht nötig gehabt hätte.
Kurz, der Theaterabend war unterhaltsam und vergnüglich. Viel
freundlicher Applaus für Sänger und Ensemble.

“Memory Alpha“. Termine: 13.4., 4. und 20.5., 2. und
22.6., 4. und 12.7.
“Schöpfung“.  Termine:  13.  und  29.4.,  20.5.,  2.  und
22.6., 4. und 12.7.
www.theaterdo.de

Glücksmomente:  „Lohengrin“

http://www.theaterdo.de
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zurück im Aalto-Theater
geschrieben von Werner Häußner | 30. April 2018
Für drei Vorstellungen kehrt Richard Wagners „Lohengrin“ ins
Aalto-Theater zurück. Und auch aus dem Abstand von über einem
Jahr und vor dem kritischen Blick auf die Wiederaufnahme kann
diese Produktion als eine der besten im Essener Repertoire
bestehen.

Szene  aus  dem  Essener
„Lohengrin“:  Heiko
Trinsinger (Telramund, Mitte
oben),  Jessica  Muirhead
(Elsa,  Mitte  unten),  Chor
und  Statisterie.  (Foto:
Forster)

Das liegt nicht allein an der komplexen Regie von Tatjana
Gürbaca, die dem Wunder Raum gibt, ohne es zu banalisieren
oder vorschnell zu erklären. Das liegt auch am Einsatz der
Essener Philharmoniker und ihrem GMD Tomáš Netopil. Und an
einem Ensemble, das nicht mit Luxusglamour aufwarten muss, um
musikalisch voll und ganz zu überzeugen.

Im Vergleich zur Premiere (4. Dezember 2016) hat Netopil seine
Lesart noch verfeinert: Die Mischungen des Klanges sind noch
detaillierter  modelliert,  die  Spannung  zwischen  schwebender
ortloser  Piano-Kultur  und  auftrumpfender,  blechglänzender
Pracht ist noch kühner ausgereizt.
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Was  auf  der  anderen  Seite  auffällt,  ist  ein  Hang  zum
Ästhetisieren: Netopil setzt auf leuchtende, erfüllte Klang-
Ereignisse,  poliert  die  Konturen  und  ummantelt  das
Bedrohliche,  Verstörende  in  der  Musik  mit  schwarzem  Samt.
Lässt er wie in satten, markant ausmusizierten Momenten der
tiefen  Holzbläser  einen  expressiven  Ton  zu,  wird  er  zum
Ereignis. In der Dynamik greift er beherzt zu – aber es darf
ruhig einmal sein, dass die Stimme eines Sängers ins Orchester
gebettet ist, statt sich darüber zu erheben.

Bei  aller  Vorsicht  gegenüber  der  eigenen  Erinnerung  und
derartigen  Vergleichen:  Die  Elsa  Jessica  Muirheads  hat,
gemessen an der Premiere, Sicherheit und Reife gewonnen. Sie
strahlt  auch  im  tiefsten  Unglück  einen  Wesenskern
selbstbewusster Würde aus und lässt damit den existenziellen
Zusammenbruch am Ende umso tragischer erscheinen. Stimmlich
hat sie ihren strahlenden Ton gerundet und in dramatischen
Momenten und exponierten Höhen sicher im Körper verankert.

Sergey Skorokhodov, der Lohengrin auch am Mariinskij-Theater
in  Sankt  Petersburg  singt,  bringt  Leichtigkeit  und
italienischen Schmelz mit in die Partie und wird damit der
fragilen  Sanftheit  lyrischer  Bögen  ebenso  gerecht  wie  der
dramatischen  Attacke.  In  der  Gralserzählung  trifft  er  den
glanzvollen  Quartsprung,  der  das  heilige  Gefäß
charakterisiert, ebenso wie die schwebende Verzückung für den
Schimmer des Wunders.

Auf der Höhe seines Könnens agiert Heiko Trinsinger. Parallel
zu einer anderen großen Bariton-Partie, Heinrich Marschners
„Hans Heiling“, singt er am Aalto den Telramund und gestaltet
Trotz, Schmerz und Wurt dieses mehrfach genarrten, an der
Konsistenz seiner Weltsicht verzweifelnden Mannes auf sicherem
Fundament, mit präsentem Glanz und modellhafter Artikulation,
frei und strömend im Klang. Seiner Partnerin Rebecca Teem als
Ortrud fällt es nicht leicht, auf diesem Niveau mitzuhalten:
Dazu  ist  der  Ton  zu  wenig  frei  gebildet,  zu  erzwungen
emittiert, zu unfreiwillig grell im Timbre. Packende Momente



hat  sie  dennoch  immer  dann,  wenn  sie  sich  vokal  nicht
exponieren muss, sondern charakterisierend gestalten kann.

Frank van Hove singt einen milden König Heinrich, der sich
redlich, aber vergeblich bemüht, zu verstehen, mit welchem
Kraftfeld er es in Brabant zu tun bekommt; Karel Martin Ludvik
ist ein Heerrufer, der seine Stärke im Zentrum ausspielt. Der
Chor von Jens Bingert knüpft an seine überzeugende Leistung in
der Premiere an; Carolin Steffen-Maaß hat die auf präzises
Timing und deutliche Zeichensprache angewiesene Inszenierung
Tatjana Gürbacas für die Wiederaufnahme so einstudiert, dass
von entscheidenden Details der Personenregie bis zur Wirkung
der Massenszenen nichts als verloren bemerkt werden könnte.

Essen  hat  einen  „Lohengrin“,  der  sich  getrost  in  die
Konkurrenz  mit  anderen  Bühnen  werfen  kann.

Weitere Vorstellungen am 22. April und 6. Mai.

Heikle  Situation  für
Dortmund: Gerät das Deutsche
Fußballmuseum  finanziell  ins
Minus?
geschrieben von Bernd Berke | 30. April 2018
Der  frühere  Rundschau-Kollege  Gregor  Beushausen  hat  jetzt
recherchiert, was man quasi von Anfang an befürchten musste:
Offenbar  steht  es  ums  Deutsche  Fußballmuseum  in  Dortmund
finanziell  nicht  gerade  rosig.  Laut  Bericht  drohen
mittelfristig  gar  rote  Zahlen.

https://www.revierpassagen.de/49441/heikle-situation-fuer-dortmund-geraet-das-deutsche-fussballmuseum-finanziell-ins-minus/20180408_1448
https://www.revierpassagen.de/49441/heikle-situation-fuer-dortmund-geraet-das-deutsche-fussballmuseum-finanziell-ins-minus/20180408_1448
https://www.revierpassagen.de/49441/heikle-situation-fuer-dortmund-geraet-das-deutsche-fussballmuseum-finanziell-ins-minus/20180408_1448
https://www.revierpassagen.de/49441/heikle-situation-fuer-dortmund-geraet-das-deutsche-fussballmuseum-finanziell-ins-minus/20180408_1448


Das  Deutsche  Fußballmuseum
hat in Dortmund keinen allzu
markanten  Architektur-
Auftritt. Es ist das flache
helle  Gebäude  ganz  links.
(Foto  =  Ausblick  vom  „U“-
Turm: Bernd Berke)

Die  Stadt  begibt  sich  demnach  dringlich  auf  weitere
Sponsorensuche fürs Fußballmuseum und will diverse Förderer
überreden, ihre Beträge aufzustocken. Beushausen deutet an,
dass dies – falls es überhaupt geschieht – auf Kosten anderer
Einrichtungen  gehen  dürfte.  Beispiel:  Der  örtliche
Energieversorger DEW21 stellt anscheinend die Förderung so um,
dass  das  „einst  mit  mehreren  Zehntausend  Euro  pro  Jahr“
unterstützte Konzerthaus „in die Röhre“ gucke. Oha!

Im Vertrauen gesagt: Angesichts solcher Perspektiven bin ich
doppelt  froh,  kürzlich  Strom-  und  Gasvertrag  bei  DEW21
gekündigt  zu  haben  und  zu  einem  günstigeren  Anbieter
gewechselt zu sein. Dortmunder Stallgeruch brauche ich bei
Strom-  und  Gaslieferungen  bestimmt  nicht.  Den  brauchen
höchstens  jene  Sozialdemokraten,  die  bei  derlei  kommunalen
Unternehmen  wahrlich  wohlversorgt  auf  die  Leitungsebene
gehievt werden.

Jedenfalls habe ich so gar keine Lust, das von der vielfach
gebeutelten Stadt Dortmund und dem pekuniär weitaus besser
gestellten  Deutschen  Fußballbund  (DFB)  gemeinsam  getragene
Fußballmuseum  indirekt  nochmals  mitzufinanzieren.  Als
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Steuerzahler und Bürger dieser Gemeinde gibt man ja eh schon
sein Scherflein. Oder sollte es sich um ein ausgewachsenes
Scherf handeln?

Scherz  beiseite.  Die  ernste  Sache  ist  die:  Bis  zu  einem
Defizit  von  500.000  Euro  haften  Stadt  Dortmund  und  DFB
gleichermaßen. Was darüber hinaus geht, muss nach den jetzigen
Verträgen die Stadt allein tragen, die eh schon etliche Sach-
und Personalleistungen beisteuert.

Da wird man schon fragen dürfen, ob die Vertreter Dortmunds im
Vorfeld geschickt verhandelt haben oder ob sie sich haben
blenden lassen. Sollten sie das Potenzial und die bundesweite
Anziehungskraft  des  Hauses  überschätzt  haben?  Kämmerer  und
Stadtdirektor Jörg Stüdemann möchte jetzt aus guten Gründen im
Sinne  der  Kommune  nachjustieren.  Für  dieses  enorm
ambitionierte Unterfangen ist ihm Fortune zu wünschen. Ob der
DFB tatsächlich ein Einsehen haben wird?

Gewiss: Dortmund hat mehrere andere Bewerber-Städte aus dem
Feld geschlagen, als es um den Standort des Museums ging. Mehr
noch: Die Auslosungen zu den Hauptrunden des DFB-Pokals finden
jetzt stets in Dortmund statt. Auch will Bundestrainer Löw am
15. Mai höchst medienwirksam sein vorläufiges WM-Aufgebot im
hiesigen  Fußballmuseum  verkünden.  Das  alles  bedeutet
sicherlich gehörige Werbung für die Stadt; freilich wieder und
wieder auf dem Felde, auf dem sich Dortmund ohnehin am meisten
profiliert, wenn auch in letzter Zeit nicht immer vorteilhaft,
was den BVB angeht.

Zugleich hat die Westdeutsche Allgemeine Zeitung (WAZ) über
die  neue  Ausstellung  des  Fußballmuseums  („Schichtwechsel  –
FußballLebenRuhrgebiet“)  längst  nicht  nur  in  üblicher  Art
berichtet, sondern legt dazu eine veritable Serie auf. Tagein
tagaus geht es da um einzelne Exponate und/oder Geschichten
des Revierfußballs. Kann man machen, zumal als Ruhrgebiets-
Blatt.  Schmeckt  aber  trotzdem  auch  nach  spezieller
Hilfestellung  fürs  Haus.  Irgendwie  müssen  sich  die



Besucherzahlen  ja  festigen  oder  steigern  lassen.

Apropos: Das Museum teilt bislang nicht etwa das konkrete
Aufkommen  zahlender  Besucher  (satte  17  Euro  Vollzahler-
Eintritt) mit, sondern nur eine – weit weniger aussagekräftige
– Gesamtziffer. Was soll man davon halten?

______________________________________________________

Um mal ein Stück vom (kommerziellen) Umfeld zu skizzieren:

Laut  Homepage  des  Deutschen  Fußballmuseums  gibt  es  zwei
„Premium-Partner“,  nämlich  die  Dax-Konzerne  Adidas  und
Daimler-Benz.  Weitere  Partner  sind  Bitburger,  Rewe,  Sky,
Sparkasse Dortmund und Deutsche Post.

Als Förderer werden genannt: DEW 21, Wilo und Gelsenwasser.

Manchmal  liegt  die  Fachwelt
krass daneben: Herner Museum
zeigt  „Irrtümer  und
Fälschungen der Archäologie“
geschrieben von Bernd Berke | 30. April 2018
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Humorvoller  Einstieg  ins
Irrtums-Thema:  David
Macaulay  mit  einer  seiner
Zeichnungen,  die  Funde  wie
Toilettenbrille und Deckel –
Jahrtausende  später  –  als
edlen Schmuck deuten. (Foto:
LWL / S. Brentführer)

Ein  Ausstellungstitel  im  Klartext-Modus:  „Irrtümer  und
Fälschungen der Archäologie“ nimmt in Herne selbstkritisch die
eigene Zunft aufs Korn. Schauplatz ist das LWL-Museum* für
Archäologie,  das  den  detektivischen  Spürsinn  des  Publikums
weckt. „Fakt oder Fake?“, das ist auch hier die Frage. Klingt
irgendwie ziemlich aktuell.

Zu Beginn richten sich phantasievolle Blicke in die Zukunft.
Bereits 1979 hat der US-Architekt und Zeichner David Macaulay
den Bildband „Motel der Mysterien“ veröffentlicht. Das Buch
handelt von einer fiktiven Ausgrabung im Jahr 4022 n. Chr.,
die  für  diese  Ausstellung  teilweise  nachinszeniert  wurde.
Unser ferner Nachfahre, der Hobby-Archäologe Howard Carson,
deutet  demnach  billiges  Plastik  als  ungemein  kostbares
Material, eine Toilettenbrille als edlen Halsschmuck und eine
Kloschüssel als Trichter, durch den wohl Gottheiten angerufen
wurden. Rätselhafte „Yankee-Kultur“…
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In  Wahrheit  keine
Krone,  sondern
Beschlag eines Eimers:
Rekonstruktion  des
Xantener  Grabfundes
nach  Philipp  Houben
und  Franz  Fiedler,
1839.  (Foto:
Bayerische
Staatsbibliothek)

Solche krassen Fehldeutungen sind, wie wir im weiteren Verlauf
des Rundgangs erfahren, auch in der wirklichen Archäologie
vorgekommen.  Museumsdirektor  Josef  Mühlenbrock  zitiert  dazu
den Reim: „Was man nicht erklären kann, sieht man stets als
kultisch an.“ Heute verfügen die Experten freilich über so
viele  Vergleichsstücke,  dass  sie  nicht  mehr  so  leicht
getäuscht werden können. Doch so ganz ist niemand dagegen
gefeit.

Die  Reihe  der  Irrtümer  und  Fälschungen  wird  mit  rund  200
Exponaten  dokumentiert.  Das  Spektrum  reicht  von  Heinrich
Schliemann, der die Ausgrabungen in Troja fast nur im Lichte
der Homer-Dichtung „Ilias“ erklären wollte und damit gründlich
daneben  lag,  bis  hin  zu  Konrad  Kujau,  dem  Fälscher  der
berüchtigten „Hitler-Tagebücher“.
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Gar  nicht  antik:  Der
Goldschmied  Israel
Rouchomowsky  schuf
diese  goldene  Tiara
gegen  Ende  des  19.
Jahrhunderts.  (©
bpk/RMN – Grand Palais,
Foto Hervé Lewandowski)

Ein Beispiel, das Macaulays Phantasien ähnelt: 1838 stieß der
Freizeit-Archäologe  Philipp  Houben  in  Xanten  auf  ein
frühmittelalterliches Grab und fand darin einen vermeintlich
gekrönten Schädel. Doch die Krone, so stellte sich später
heraus,  ist  in  Wahrheit  die  Einfassung  eines  Holzeimers
gewesen.

Der Pariser Louvre fiel 1896 auf die geschickte Fälschung
einer angeblichen „Tiara des Saitaphernes“ herein und kaufte
den goldenen Helm voreilig. Urheber des Objekts war allerdings
ein Zeitgenosse, nämlich ein begabter Goldschmied aus Odessa.
Der Louvre hat jetzt die Fälschung nach Herne ausgeliehen.
Längst gilt der einst so peinliche Irrtum als historisches
Lehrstück.

Ein weiterer Erzählstrang der Schau rankt sich ums sagenhafte
Einhorn. Frühere Forscher-Generationen waren von der Existenz
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des  Fabeltiers  überzeugt,  so  auch  Koryphäen  wie  Otto  von
Guericke,  u.  a.  Erfinder  der  Luftpumpe.  Ihm  galt  ein
Knochenfund von 1663 in Quedlinburg (Harz) als Einhorn-Beweis.
Sogar der Universalgelehrte Gottfried Wilhelm Leibniz übernahm
eine entsprechende Skelettzeichnung in seine „Protogaea“, ein
Standardwerk über Fossilien. Herne zeigt dazu die originale
Kupferstichplatte und ein imposantes Modellskelett.

Rekonstruktions-Zeichnung
des „Quedlinburger Einhorns“
in  Gottfried  Wilhelm
Leibniz‘  Buch  „Protogaea“
(1749). (Foto: LWL)

Die  westfälische  Region  kommt  auch  vor.  Das  Herner
Archäologie-Museum selbst ist 2003 beinahe dem Hype um einen
„Paderborner Schädel“ aufgesessen, der angeblich Relikt eines
27.000 Jahre alten „Ur-Westfalen“ gewesen sein sollte. Quasi
in  letzter  Minute  wurde  verhindert,  dass  das  Stück  einen
Ehrenplatz in der Dauerschau einnahm.

Geradezu  komisch:  Im  nahen  Herten  tauchten  im  Jahr  1980
Fundstücke auf, die für steinzeitliche Feuersteine gehalten
wurden. Nichts da! Der Fund ging letztlich auf den Marketing-
Gag eines örtlichen Wurstfabrikanten zurück.
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„Irrtümer  und  Fälschungen  der  Archäologie“.  LWL-Museum  für
Archäologie, Herne, Europaplatz 1. Bis zum 9. September 2018,
geöffnet Di/Mi/Fr 9-17, Do 9-19, Sa/So 11-18 Uhr. Katalog
29,90 Euro. Außerdem: Bildband „Motel der Mysterien“ von David
Macaulay  19,90  Euro.  Weitere  Infos:
http://www.irrtuemer-ausstellung.lwl.org  oder
www.lwl-landesmuseum-herne.de

Nach  der  Station  Herne  wird  die  Ausstellung  noch  im
Hildesheimer Roemer- und Pelizaeus-Museum zu sehen sein (24.
November 2018 bis 26. Mai 2019).

* Für Auswärtige: LWL bedeutet Landschaftsverband Westfalen-
Lippe (Sitz Münster)

Lagerfron  und  „Soma“-Trip:
Dominique  Horwitz  inszeniert
Schostakowitsch-Operette  in
Gelsenkirchen
geschrieben von Anke Demirsoy | 30. April 2018

Die  Arbeitsanzüge  schweben
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von  der  Decke:
Eröffnungsszene  aus  der
Schostakowitsch-Operette
„Moskau, Tscherjomuschki“ am
MiR  Gelsenkirchen  (Foto:
Bettina  Stöß)

26 Jahre lang mochte Dmitri Schostakowitsch keine Oper mehr
schreiben,  nachdem  Josef  Stalin  seine  „Lady  Macbeth  von
Mzensk“ öffentlich ächtete und der Komponist lange, schlaflose
Nächte in Todesangst verbrachte. Erst in der Tauwetterperiode
der Chruschtschow-Ära wandte er sich wieder dem Musiktheater
zu.

Zum allgemeinen Erstaunen schrieb er 1958 eine Operette, die
sogleich große Beliebtheit errang: „Moskau, Tscherjomuschki“
erzählt von Wohnungsnot und Korruption und vom Glücksstreben
einfacher Leute, die sich in der gleichnamigen Trabantenstadt
ein besseres Leben erhoffen.

Selten  und  eher  als  kleine  Produktion  auf  Werkstattbühnen
findet  sich  die  musikalische  Komödie  heute  auf  den
Spielplänen.  Das  Gelsenkirchener  Musiktheater  gönnt  dem
Dreiakter jetzt sein Haupthaus, vertraut die Inszenierung aber
einem  Regie-Novizen  an,  dem  prominenten  Sänger  und
Schauspieler  Dominique  Horwitz.  Eine  Fehlentscheidung,  wie
sich leider bald heraus stellt.

Horwitz glaubt nicht daran, dass die Geschichte vom Kampf
dreier Paare um das kleine Glück und um den heiß begehrten
Wohnungsberechtigungsschein heute noch trägt. Das Werk dient
ihm lediglich als Folie, um Systemkritik nach Ost wie West zu
üben.



Der  Opernchor  des  MiR  in
Reih  und  Glied  (Foto:
Bettina  Stöß)

Bühnenbild und Kostüme von Pascal Seibicke zeigen uns eine
Lager-Tristesse, als seien wir versehentlich doch in die „Lady
Macbeth“  geraten.  Das  Aufsichtspersonal  trägt  Komsomolzen-
Grau, die Arbeiter tragen Anzüge in Guantanamo-Orange. Die
Ausgabe von Glückspillen hat Horwitz dem dystopischen Roman
„Schöne neue Welt“ von Aldous Huxley entlehnt. Dort heißt der
Stoff „Soma“ und macht die ach so wundervolle Moderne erst so
richtig schön. Das organisierte Fähnchenschwenken zielt auf
den  Sozialismus,  die  Beschwörung  der  Arbeit  als  allein
seligmachender  Lebensinhalt  auf  den  Kapitalismus,  die
rhythmische Sportgymnastik im Rudel auf den Faschismus.

Die Frau als Opfer bleigrau
gekleideter  Komsomolzen
(Foto:  Bettina  Stöß)

Dergestalt rührt Horwitz allerhand zusammen, ohne dass eine
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Inszenierung daraus entstünde. Im kollektiven Aktionismus auf
der Bühne, der das ausgiebige Rampensingen nicht zu kaschieren
vermag, gewinnt keine einzige Figur an Kontur. Welcher Sänger
welche Rolle verkörpert, ist in dieser als Paradies besungenen
Hölle auch egal. Wiederholt enden Szenen so spannungslos, dass
wir uns beklommen fragen, wie es denn nun weitergehen soll.
Die Regie weiß darauf sichtlich auch keine Antwort, denn sie
lässt in solchen Momenten den Vorhang fallen.

Die  eigentliche  Handlung  wird  als  Hörspiel  aus  dem  Off
angedeutet und ist für Nicht-Eingeweihte kaum zu verstehen.
Aus der Fron in der Spielzeug-Fabrik entlassen, streifen sich
die  Arbeiter  Ritter-  und  Feenkostüme  über,  fechten
Holzschwert-Kämpfe  aus  und  kreischen  vor  Vergnügen.  Wir
geraten  vom  Lagerkoller  und  einer  –  übrigens  gänzlich
unmotivierten  –  Vergewaltigungsszene  geradewegs  in  einen
Kindergeburtstag. Ratlosigkeit macht sich breit.

Ritterspiele:  Wenn  die
Akkordarbeit  beendet  ist,
bricht
Kindergeburtstagsstimmung
aus (Foto: Bettina Stöß)

So  wird  die  Chance  vertan,  Schostakowitschs  ebenso
ungewöhnliches wie unterhaltsames Bühnenwerk einmal so recht
ins Rampenlicht zu rücken. Unter dem Dirigat von Stefan Malzew
gibt sich die Neue Philharmonie Westfalen durchaus mit Erfolg
Mühe,  den  schmachtend-sentimentalen  Walzern  und  feurigen
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Galopps russisches Temperament einzuhauchen.

Auch  die  Tänzer  des  MiR-Balletts,  der  Opernchor  und  das
Gesangsensemble sind engagiert und klangvoll dabei, aber eine
zündende  Party  kann  es  in  diesem  Tscherjomuschki-Albtraum
nicht geben. Sängerinnen und Sänger wie Almuth Herbst, Piotr
Prochera,  Bele  Kumberger,  Petra  Schmidt  und  Anke  Sieloff
können wesentlich mehr, als sie hier zeigen dürfen.

„Und täglich grüßt das Murmeltier“ will Horwitz uns vermutlich
sagen, wenn er die Eingangsszene zum Abschluss wiederholen
lässt. Zu diesem Zeitpunkt ist es beinahe wie im Film: Es ist
doch erleichternd, wenn der Spuk vorbei ist.

Termine und Infos:
https://musiktheater-im-revier.de/#!/de/performance/2017-18/mo
skau-tscherjomuschki/

(Der Text ist in ähnlicher Form im Westfälischen Anzeiger
erschienen)

Zwölfstündiger
Theatermarathon:
Deutschlandpremiere  nach
Roberto  Bolaños  „2666“  am
Schauspiel Köln
geschrieben von Eva Schmidt | 30. April 2018
12 Stunden Theater: Das ist selbst für Begeisterte, Süchtige
oder Menschen mit ganz viel Zeit eine Herausforderung. Das
Schauspiel  Köln  hat  es  gewagt  und  mit  „2666“  von  Roberto
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Bolaño  Ostern  eine  Produktion  zur  Deutschlandpremiere
eingeladen, die bereits auf dem Theaterfestival von Avignon
für Furore sorgte.

Szenenbild  aus  dem  Oster-
Event in Köln, basierend auf
dem Roman „2666“ von Roberto
Bolaño
(Foto: Simon Gosselin)

Um 11 Uhr am Ostersamstag ging es los, um 23 Uhr kamen wir
etwas erschöpft, aber glücklich und an allen Sinnen geschärft
aus diesem „Wahnsinnswerk“ wieder heraus. Zudem versunken in
die unvergleichliche französische Sprache, deren Sätze noch
tagelang in meinem Kopf nachhallten. Durch Übertitel konnte
man aber der Handlung, teilweise auch auf Spanisch, Englisch
und ein wenig auf Deutsch, gut folgen.

Vier Pausen mit Eintopf und Osterbraten

Außerdem hatte sich das Schauspiel Köln mit dem begleitenden
Menü, das in vier Pausen serviert wurde, viel Mühe gegeben: An
langen österlich dekorierten Tischen im Foyer des Depots gab
es  Eintopf,  Kuchen,  Sandwiches  und  Osterbraten  sowie  gute
Gespräche  mit  anderen  Zuschauern  über  das  soeben  im
Theatersaal  Erlebte.  Doch  was  geschah  eigentlich  dort?

Basierend  auf  dem  Kultroman  2666  des  chilenischen  Autors
Roberto Bolaño, entfaltet der französische Regisseur Julien
Gosselin mit seiner Kompanie „Si vous ne pouviez lécher mon
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coeur“  eine  ganze  Welt,  in  der  es  um  europäische  und
südamerikanische  Literatur  und  Literaturforschung,  um
Verbrechen, Korruption und Gewalt in der mexikanischen Stadt
Santa Teresa und um die deutsche Vergangenheit geht.

Auf den Spuren eines deutschen Schriftstellers

Konkret erzählt Bolanos Jahrhundertroman, der 2004 ein Jahr
nach  seinem  Tod  erschien,  die  Geschichte  des  (fiktiven)
deutschen Schriftstellers Benno von Archimboldi, 1920 geboren,
dem vier Literaturwissenschaftler auf der Spur sind – denn
niemand kennt ihn persönlich. Die Engländerin, ein Franzose,
ein Spanier und ein Italiener treffen sich auf Konferenzen in
ganz Europa, um das Geheimnis von Archimboldis Identität zu
lüften  und  für  eine  literarische  Sensation  zu  sorgen.
Schließlich führt sie ihre Spur in die von Korruption und
Gewalt gegen Frauen geschüttelte Stadt Santa Teresa im Norden
Mexikos.  Hier  treffen  sie  auf  den  spanischen  Gelehrten
Amalfitano und dessen Tochter Rosa, die wiederum Bekanntschaft
mit dem amerikanischen Journalisten Fate macht, der über 200
grausame Frauenmorde in Santa Teresa recherchiert.

Szene aus dem letzten Teil
von 2666
(Foto: Simon Gosselin)

Die Inszenierung folgt einem schnellen Rhythmus und erzählt
die  komplizierte  Geschichte  erstaunlich  stringent  und
anschaulich. Die Live-Kamera wird nahezu kongenial eingesetzt
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und  verbindet  die  Handlungsebenen  und  Räume.  Besonders
beeindruckend  gerät  der  dritte  Teil,  der  hauptsächlich  in
einer mexikanischen Disko angesiedelt ist: Die Bässe brummen
derart, dass man es körperlich spürt und das Gefühl hat, im
Hexenkessel mit dabei zu sein.

In der Fremdheit so nah

Die Figuren kommen einem in ihrer Fremdheit erstaunlich nah –
wie im Reality TV. Zugleich fesselt einen die unglaubliche
intellektuelle  Aura  und  manchmal  fast  ausschweifende
Sprachgewalt dieses außergewöhnlichen Romans. Die großartigen
Schauspieler  schaffen  es,  dass  die  Kopfgeburten  zum  Leben
erweckt werden und sich auf der Bühne sozusagen manifestieren.

An die Nieren geht der vierte, „Der Teil von den Verbrechen“,
in dessen Zentrum die Frauenmorde stehen. Gosselin verzichtet
zwar weitestgehend darauf, gewalttätige Bilder zu zeigen, aber
blendet  alle  Fälle  im  Polizeiberichtstil  nacheinander  auf
einer  Leinwand  ein,  so  dass  die  schier  endlose  Folge  von
schrecklichen Details des Tathergangs über zwei Stunden nahezu
unerträglich  wird  –  entsprechend  der  Monstrosität  der
Verbrechen  selbst.

Im  letzten  Teil  schließlich  wird  das  Leben  Hans  Reiters
erzählt, der sich später Archimboldi nannte: Beginnend mit
seiner Jugend, über seine Erfahrungen und (Un)Taten als Soldat
im Zweiten Weltkrieg bis hin zu seiner Entwicklung zum Autor
in der Nachkriegszeit.

Zweifacher Blick auf Naziverbrechen

Interessant  ist  der  zweifache  Blick  des  südamerikanischen
Schriftstellers  und  des  französischen  Regisseurs  auf  die
Naziverbrechen im Dritten Reich, der sich schon im Bühnenbild
(Hubert Colas) ausdrückt: Die Handlung spielt meist in einem
mit  Rauch  bzw.  Gas  gefüllten  Plastikkasten.  Zum  Ende  hin
laufen  die  Handlungsstränge  wieder  im  mexikanischen  Santa
Teresa zusammen, denn der Neffe Archimboldis sitzt wegen der



Frauenmorde im Gefängnis ein – wirklich begangen hat er sie
nicht, zumindest nicht alleine. Verantwortlich dafür ist eine
korrupte  mexikanisch-amerikanische  Clique  aus  Verbrecher-
Clans,  Politikern  und  Geschäftsleuten,  die  die  Frauen  in
sadistischen  Orgien  tötete  und  die  Polizei  zum  Vertuschen
zwang.

So ist die Geschichte des Romans leider auch eine der Gewalt
in der Geschichte, die je nach System immer neue grausame
Formen findet und finden wird – interpretiert man den Titel
2666 als zukünftige Jahreszahl, wie es wohl im Sinne Bolaños
lag.

Wahrlich kein leichter Stoff, aber ein großes Kunstwerk.

Weitere Informationen:
www.2666.koeln und www.schauspiel.koeln

Wie  sag  ich’s  meinem
Publikum?  –  Dortmunder
Annäherungsversuche  an
Bernhards „Theatermacher“
geschrieben von Rolf Pfeiffer | 30. April 2018
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Theatermacher  Bruscon
(Andreas Beck, links) und
Wirt (Uwe Rohbeck) (Foto:
Birgit  Hupfeld/Theater
Dortmund)

Kay  Voges,  Dortmunder  Schauspielchef,  hat  Thomas  Bernhards
grandioses  Stück  „Der  Theatermacher“  wohl  nicht  gänzlich
ironiefrei  ausgesucht,  um  sich  mit  einer  Inszenierung  im
renovierten Dortmunder Schauspielhaus zurückzumelden.

Der schwergewichtige Andreas Beck spielt die Titelrolle, Uwe
Rohbeck ist sein quirliger Widerpart, im Textbuch nur „der
Wirt“ geheißen. Und natürlich nicht brav von Anfang bis Ende
nach  Vorlage  auf  die  Bretter  gestellt,  sondern,  nun  ja,
bearbeitet.

Andreas Beck als Theaterdespot

Doch  hält  diese  Produktion  dem  Sprachberserker  Bernhard
bemerkenswert lange Zeit die Treue. Mit Verve und Besessenheit
wütet  Beck  sich  durch  die  redundanten  Obsessionen  des
Theatermachers  Bruscon,  schwadroniert  das  Blaue  vom  Himmel
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herunter,  verletzt  und  entwertet  Frau  und  Kinder  (sein
einziges Ensemble), verlangt nach Frittatensuppe, erregt sich
über  die  nicht  vorhandene  Genehmigung  des  örtlichen
Feuerwehrchefs zum Lichtabschalten, und so fort. Sein Stück
„Das Rad der Geschichte“ ist monströs, seine Wahnvorstellungen
von der Inszenierung sind es, und daß die ganze Welt monströs
ist, wer wollte daran zweifeln.

Der  unverwechselbare  Stil  Thomas  Bernhards,  der  oft  durch
Verflechtung und vielfache Wiederholung thematischer Stränge
gekennzeichnet  ist,  durch  ein  zorniges  Anrennen  gegen  die
Widernisse  dieser  Welt,  das  außer  Erschöpfung  keinerlei
Resultate  zeitigt,  findet  im  „Theatermacher“  eine  seiner
schönsten  Ausprägungen,  und  vielleicht,  das  aber  ist
Spekulation,  darf  Andreas  Beck  auch  deshalb  so  lange  den
„altbekannten“ Bruscon geben. So lange, bis ihm – in Bernhards
Text, in einer Anwandlung ungeschminkter Erkenntnis – Zweifel
an sich selbst und seinem Tun kommen. Nun aber donnert’s, und
das Spiel bricht ab.

Nach Rollentausch und
Kleiderwechsel  gibt
Uwe  Rohbeck  den
Theatermacher Buscon.
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(Foto:  Birgit
Hupfeld/Theater
Dortmund)

Wo bleibt der Zeitbezug?

Und wieder stürmt Bruscon aus dem Zuschauerraum auf die Bühne,
und das Spiel beginnt von vorne. Doch alles geht schneller;
von nun an scheint die Frage im Mittelpunkt zu stehen, was man
heutzutage aus diesem Stück machen sollte, 34 Jahre nach der
Uraufführung. Es sind dies offenbar Fragen, die um Konflikt,
Gewichtung, Moral, Ästhetik, Deutung, Vermittlung usw., aber
auch um Ausstattung, Kurzweil und Spaßfaktor kreisen und die
in der Tat gerade bei einem Autor wie Thomas Bernhard, der mit
starkem  Zeitbezug  schrieb,  unausweichlich  sind.  Aus  diesem
Grund ist es wohl auch, wenngleich mit Bedauern, hinzunehmen,
daß in der Dortmunder Einrichtung Österreich gegen Westfalen
getauscht wurde und Bernhards ätzende Heimatkritik harmlosen
Westfalen-Späßen weichen mußte. Doch das Publikum lacht, wenn
es von Bruscons Gastspiel in Hörde hört.

Rollentausch zum Donnerwetter

Der  zweite  Durchgang  arbeitet  sich  –  bei  gleicher
Rollenverteilung – anscheinend etwas stärker an Textmarken wie
„Blutwursttag“, „Erna kommt“ oder „Gastronomie“ voran. Dann –
Donnergewitter wiederum – tauschen Beck und Rohbeck Rollen,
Oberbekleidung und Lockenperücke (Kostüme: Mona Ulrich). Der
kleine Alerte ist nun wütender Theatermacher und der Massige
in  sich  ruhende  Wurstigkeit,  erstaunlicherweise  mit
norddeutschem Akzent. Der erschließt sich ebenso wenig wie
Rohbecks tuntige Attitüde, wenn er doch in längeren Passagen
die  gänzliche  Unzulänglichkeit  der  Gattin  (Janine  Kreß)
beklagt. Ist aber egal, einige im Publikum haben auch an so
etwas ihren Spaß.



Familienaufstellung mit (von
links)  Xenia  Snagowski,
Andreas  Beck,  Uwe  Rohbeck,
Christian Freund und Janine
Kreß.  (Foto:  Birgit
Hupfeld/Theater  Dortmund)

Von Webber bis Hitler

In weiteren Durchgängen werden sozusagen die Gewichtungen der
Rollen im Stück getauscht, werden mal die Kinder (Christian
Freund und Xenia Snagowski) zu Theatertyrannen, mal die beiden
Frauen. Mal nimmt das Bühnengeschehen die Gestalt eines Andrew
Lloyd-Webber- Musicals an, mal die eines sehr lauten Punk-
Acts.

Schließlich  geben  die  Damen  mit  typischem  Lippenbärtchen,
Schirmmütze und schwarzem Tutu noch den Adolf Hitler, und ganz
am Schluß darf Andreas Beck/Bruscon, arg derangiert auf einem
Tische liegend, die Seinen flehentlich bitten, einmal lieb
miteinander zu sein. Der Mann hat ja so recht. Aber Trost und
Frieden sind bei Thomas Bernhard ausgeschlossen. Das Leben,
das Theater und die ganze schreckliche Welt mit Krieg und
Nazis  und  Katholizismus  sind  für  ihn  nur  in  endloser
rhetorischer  Wiederholungsschleife  zu  ertragen,  wenn
überhaupt.  So  gesehen  offenbaren  Becks  flehentliche
Schlußworte  tiefes  Textverständnis.
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„Der  Theatermacher“  in  der
Punk/Hitler-Version mit (von links und
kaum zu erkennen) Uwe Rohbeck, Xenia
Snagowski, Andreas Beck, Janina Kreß
und  Christian  Freund.  Die  Video-Art
ist von Mario Simon und Tobias Hoeft.
(Foto:  Birgit  Hupfeld/Theater
Dortmund)

Kunstfeindliche Orte

Die musikalischen Anreicherungen dieses Theaterabends stammen
wieder einmal von T. D. Finck von Finckenstein und fügen sich
gut in ein Konzept der unterschiedlichen Annäherungen ein.

Das Bühnenbild von Daniel Roskamp zeigt in Dortmund nicht den
abgeranzten  Festsaal  eines  glanzlosen  österreichischen
Landgasthofes mit Hitler-Portrait an der Wand, sondern eher
einen  Rohbau  mit  vielen  roten  Feuerlöschern,  der  an  die
temporäre Ausweichspielstätte „Megastore“ im Industriegebiet
denken läßt. Kunstfeindliche Orte sind sie alle beide, könnte
man vielleicht deuten, vielleicht auch einfach erschauerndes
Erinnern  nach  den  Zumutungen  des  langen  Theaterumbaus
herauslesen.

Das  „Rad  der  Geschichte“  übrigens  wird  tatsächlich  einmal
hereinrollt. Es ist ein Stück Kulisse und hat eine gewisse
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Ähnlichkeit mit dem Logo der „alten“ Berliner Volksbühne, die
nach der Verrentung des Intendanten Frank Castorf gnadenlos
und  radikal  abgewickelt  wurde.  Spekulationen  über  die
Bedeutung der Räder, über Vermessenheiten auf der einen oder
anderen Seite erspare ich mir an dieser Stelle.

Eindruck von Unentschlossenheit

Man  verläßt  das  Theater  mit  gemischten  Gefühlen.  Die
Sinnhaftigkeit  dieser  Reihung  verschiedener  Annäherungen  an
den  „Theatermacher“  will  sich  letztlich  nicht  recht
erschließen. Es bleibt ein Eindruck von Unentschlossenheit.
Doch dem Publikum gefiel es, im restlos ausverkauften Großen
Haus. Nicht erst am Ende, sondern in einigen Szenen schon
spendete  es  der  tadellos  und  mit  großem  Körpereinsatz
aufspielenden fünfköpfigen Darstellerriege reichen Applaus.

Termine: 11., 14., 15. April, 6. Mai, 7., 24. Juni, 6.,
13. Juli
www.theaterdo.de
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