
Köstliches am Wegesrand (2):
Wir sind Currywurst!
geschrieben von Rudi Bernhardt | 31. Oktober 2012

Vor  Jahren  verschlug  es  mich
beruflich zur Bochumer Straße 96 in
Wattenscheid, dessen glorreiche Tage
innerer  und  äußerer
Selbstständigkeit  zwar  offiziell
längst  gezählt  sind,  inoffiziell,
also  im  Lebensalltag,  jedoch  nach
wie  vor  zählen,  weil  die
Wattenscheider  eben  nie  Bochumer
werden. Und das ist gut so!

Also, wie viele wissen, unternimmt es nun schon seit vielen
Jahren Raimund Ostendorp, in einer Pommes-Bude namens „Profi-
Grill“ einer ganzen Region und weit darüber hinaus zahllosen
Revier-Gästen zu belegen, dass Pommes Rot-Weiß und Currywurst
mit Bohnensalat „aussem Eimer“ köstlich sind – und das mit
was? Mit wachsendem Erfolg.

Damals war Raimund noch recht frisch im Frittenbudenführen,
war noch bundesweit als der irre Spitzenkoch berühmt, der den
Herd im Edelschuppen mit der Fritteuse tauschte, weil auch
Köche, wenn sie zu viel arbeiten, zum Burnout neigen. Als wir
in  einer  Gruppe  von  26  Teilnehmern  und  –innen  seinerzeit
einfielen,  konnte  ich  bewundern,  wie  Raimund  beinahe
karajanisch  seine  drei  Assisstentinnen  dirigierte,
handgelenkig  Körbe  schwenkend  Pommes  frittierte  und  in
professioneller Windeseile die 26 Teller unserer Reisegruppe
(delikat belegt mit allem, was zur Currywurst gehört) nach
längstens 15 Minuten auf die Tische des kleinen Gastraumes
platziert hatte.
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Und welch ein Raunen der Bewunderung, als das erste Wurststück
– umhüllt von Raimunds Soße – in den Mündern seiner Gäste
genüsslich zerkaut und nachgeschmeckt wurde. „Gedicht!“ Klar:
Raimund Ostendorp hatte zu Beginn seiner Grill-Karriere einen
kompletten Monat am Soßenrezept getüftelt, bis das Endergebnis
sowohl seiner Feinstschmeckerzunge als auch dem Urteil der
Gäste standhielt. Zur Sicherheit hält er aber noch heute die
Soßen-Version vor, die sein Vorgänger mit dem schönen Namen
Ruhrgebietsnamen  Kurt  Kotzlowski  kredenzte,  damit  auch  die
Nachbarschaft als Kundschaft gebunden blieb und Gewohntes zu
sich nehmen konnte.

Nun, es blieb viele Jahre dabei, dass ich überall Raimunds
Kreation als das Nonplusultra der Currywurstsoße rühmte, als
das einzig Wahre, wenn ein Revierbewohner zu einem kräftigen
„Kea is datt lecka“ angeregt werden soll. Bis ich irgendwann
bei den Streifzügen durch die Industriekultur in Hattingen im
Schatten der Hochofen-Konstruktionen einen schnellen Imbiss zu
mir nahm, und schnalzte: „Wow!“ Die Soße hatte offenbar zu
lange die Warmhalte-Tortur ertragen müssen, was ihr schmeckbar
gut tat und dafür sorgte, dass sie recht nahe an das heran
kam, was Raimund Ostendorp gemixt hatte – aber wirklich nur
recht nahe.

Und dann kostete ich in diesem Herbst die Variante, die im
Wittener Muttental von den Bistrobetreibern des LWL-Museums
„Zeche Nachtigall“ (siehe Foto) über die Würste gegossen wird.
Und da waren die verwöhnten Geschmacksnerven fast so weit,
Flic-Flac zu schlagen wie sie es im „Profi-Grill“ einst taten.
Das ist ein Geniestreich von Currysoße, da hat jemand mutig
den Kampf ums „Cordon bleu“ der Grill-Stationen des einzig
wahren Ruhrgebietes aufgenommen. Und selbst die schönste aller
Frauen  stellt  sich  nun  immer  wieder  tapfer  den
Bratwurststückchen,  die  sie  sonst  gern  verschmäht,  als
Trägermaterial für Soße aber rückhaltlos akzeptiert. Einziges
Bedauern: Diese Köstlichkeit wird zwar ausreichend aber nicht
zu üppig über die braun gebrannten Grillgüter gegossen, gerade



mal  genug,  dass  man  die  Reste  mit  den  Resten  des  dazu
gereichten  Brötchens  wegtunken  kann.  Mhhhhh!!!!!

Ich verspreche, falls mir noch mal Gleichwertiges unterkommt,
unterrichte ich Sie alle.

 

 

Einmal Hochkultur und zurück
–  die  Kinderjury  der
Ruhrtriennale
geschrieben von Katrin Pinetzki | 31. Oktober 2012

Kunst zum Kichern bei
der  Ausstellung  "12
Rooms"  im  Essener
Folkwang  Museum.
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Eine Kinder-Jury begleitet die Ruhrtriennale und verleiht zum
Ende des Festivals jeder Produktion einen Preis – die Awards
heißen  „Die  beste  Hose“,  „Die  beste  Pose“  oder  „Das
verrückteste Stück“. Sie werden Abend für Abend wie Superstars
behandelt: Chauffeur, roter Teppich, Blitzlichtgewitter. Über
die Künstler, die Stücke, die Hintergründe wissen die Kinder –
nichts. Was soll das sein: Kulturvermittlung? Oder tatsächlich
die  angekündigte  „kritische  Prüfung  zeitgenössischer  Kunst“
durch eine „unverbildete Jury“? Und: Kann das gut gehen?

Bochum,  17.  August,  kurz  vor  20  Uhr.  Internationales
Stimmengewirr  im  Foyer  der  Jahrhunderthalle.  Aus  ganz
Deutschland und dem Ausland sind Opernliebhaber angereist, um
„Europeras 1 & 2“  zu erleben. Die Gelegenheit ist selten,
seit der Uraufführung 1987 war John Cages Opern-Dekonstruktion
kaum  mehr  zu  sehen.  Vom  Parkplatz  bis  zur  Halle  stehen
Verzweifelte auf der Suche nach Karten – alle Termine sind
ausverkauft.  Es  wird  eine  Wahnsinns-Produktion,  die  den
Sängern und Musikern alles abverlangt.

Zwei Vans fahren vor; selbstmalte Glitzer-Schilder weisen sie
als  „VIP“-Fahrzeuge  aus.  Kaum  sind  die  Mitglieder  der
Kinderjury,  heute  Abend  alles  Mädchen,  aus  den  Autos
geklettert und unter dem Applaus der Umstehenden verlegen über
den roten Teppich in die Jahrhunderthalle gegangen, werden
ihnen Mikrofone unter die Nase gehalten. „Was erwartest du dir
heute Abend?“, will eine Radio-Reporterin wissen. „Viel! Dass
es  nicht  langweilig  wird.  Und  dass  es  …  spannend  wird“,
antwortet ein Mädchen. Kurz vor Beginn der Vorstellung macht
Jana Eiting von „Mammalian Diving Reflex“ letzte Ansagen. Die
kanadische Künstlergruppe wurde von der Ruhrtriennale für das
Kinderjury-Projekt engagiert. „Also, wenn es langweilig wird,
und das kann passieren, dann beschäftigen wir uns irgendwie,
ihr könnt ja was malen“, sagt sie. Als der Zuschauerraum schon
bis auf den letzten Platz gefüllt ist, nehmen die Mädchen
unter wohlwollendem Applaus des Publikums in der ersten Reihe
Platz.

http://www.ruhrtriennale.de
http://www.mammalian.ca


Gelsenkirchen,  27.  Juni,  8.30  Uhr.  „Wir  wollen  mal  ein
bisschen über Kunst reden“, sagt Jana Eiting. Sie steht in
einem Projektraum der Gesamtschule Ückendorf in Gelsenkirchen,
um sie herum 21 Schülerinnen und Schüler, die sich für das
Kinderjury-Projekt gemeldet haben. Die Gelsenkirchener Schule
ist  eine  von  dreien,  die  am  „Children’s  Choice  Award“
teilnehmen; auch in Bochum und Duisburg wird es noch Treffen
geben. Insgesamt sind um die 60 Kinder dabei; jedes wird sich
ein  paar  Produktionen  der  Ruhrtriennale  anschauen.  Jury-
Sitzungen gibt es nicht, die Preisträger werden anhand der
Evaluationsbögen ausgezählt, die jedes Kind am Ende einer Show
ausfüllen wird. Doch das wissen die Kinder noch nicht, der
Workshop heute ist der erste.

In die 5. oder 6. Klasse gehen die Kinder, die im Stuhlkreis
sitzen und sich immer wieder vom Kameramann der Ruhrtriennale
ablenken lassen. Vom Alter her sei für das Jury-Projekt „alles
zwischen  Milchzähnen  und  Schamhaaren“  okay,  hatte  Darren
O’Donnel, der künstlerische Direktor der Gruppe, gesagt. Das
hat in diesem Fall nicht ganz geklappt. Einige stecken schon
schwer in der Pubertät, offenbar mussten sie die eine oder
andere  Klasse  wiederholen.  Die  Gesamtschule  Ückendorf  hat
trotz  guter  Ausstattung  und  eines  engagierten  Kollegiums
keinen besonders guten Ruf bei bildungsorientierten Eltern,
was  vermutlich  allein  daran  liegt,  dass  Kinder  deutscher
Eltern dort seit langem in der Minderheit sind. So auch im
Jury-Workshop. „Wir machen soziale Kunst“, sagt Jana Eiting
und  fragt,  was  das  wohl  bedeutet:  sozial.  „Mit  Geld
irgendwas?“,  schlägt  ein  Schüler  vor.  „Sozialamt!“,  fällt
einem anderen ein. Was eine Jury ist, das muss den Kindern
niemand erklären. „Deutschland sucht den Superstar“ kennen nun
wirklich  alle.  „Sehen  wir  auch  Stars?“,  will  ein  Mädchen
wissen. Als eine Mitarbeiterin des Mammalian Diving Reflex
erzählt, dass sie in Kanada aufgewachsen sei, nicht allzu weit
entfernt von Teenie-Schwarm Justin Bieber, da weichen zwei
Mädchen nicht mehr von ihrer Seite. In der Pause muss sie
Autogramme geben.



Roter Teppich für die
Youngster-Jury  der
Ruhrtriennale.

Essen, 17. August, 12 Uhr. Die Ruhrtriennale eröffnet mit der
Performance-Ausstellung „12 rooms“ im Museum Folkwang. Damien
Hirst,  Marina  Abramivic,  Jon  Baldessari  sind  mit  ihren
Arbeiten vertreten – doch die Stars der Eröffnung sind die
Kinder. Vorfahrt mit dem Van, roter Teppich, Applaus – das
volle  Aufmerksamkeitsprogramm.  Auch  Darren  O’Donnel,  der
künstlerische Leiter von „Mammalian Diving Reflex“, ist dabei.
Er hat „The Children’s Choice Awards“ auf Festivals in vielen
Städten auf der Welt initiiert und begleitet, und er ahnt
wohl, wie die Kinder sich fühlen, wenn sie plötzlich in einer
fremden Stadt vor einem Kulturpalast inmitten fein gekleideter
Menschen  stehen.  Mit  sicherem  Blick  geht  er  auf  die
schüchternsten Schüler zu, steckt ihnen eine Löwenzahn-Blume
hinters Ohr, stellt seine Kaffeetasse auf ihren Köpfen ab,
bringt sie mit Faxen zum Lachen. Schnell ist die Scheu dahin,
nur ein Mädchen klammert sich an den Arm ihres Lehrers. Schon
bald bewegen sich die Kinder alleine und sicher durch die
Schau, öffnen Türen, machen sich Notizen.

Während  die  erwachsenen  Vernissage-Besucher  zumeist
zurückhaltend  an  den  Turen  der  zwölf  Kunst-Kojen  stehen
bleiben und erst einmal beobachten, sehen die Schüler die Live
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Art  als  eine  Art  Streichelzoo:  Sie  gehen  nah  ran  an  die
Statisten,  fassen  sie  an,  stellen  ihnen  Fragen,  lachen.
Zögerlich  treten  nun  auch  die  erwachsenen  Besucher  näher,
einige machen es den Kindern nach.

Diese Schüler waren noch nie in einem Kunstmuseum; was denken
sie,  wenn  das  Kunstwerk  aus  einem  Mann  in  KFOR-Uniform
besteht, der in der Ecke steht und die Wand anstarrt? „Cool“,
sagt Hasan, „der Soldat hat mir am besten gefallen.“ Warum?
„Ich mag Krieg.“ Später in seiner Pause erzählt der Soldat-
Darsteller den Kindern, dass er tatsächlich ein Kriegsveteran
ist. Der Künstler Santiago Sierra wolle, erklärt er, mit der
Performance darauf aufmerksam machen, dass Kriegseinsätze für
die Soldaten oft psychische Folgen haben. Dann dürfen die
Kinder Fragen stellen. „Sind die Waffen schwer?“, fragen sie,
und „Haben Sie schon mal jemanden erschossen?“

Bochum, 17. August, 20.05 Uhr. „Puh, geschafft“, sagt Samira,
als sie endlich in der ersten Reihe Platz nimmt und ihre 1,5-
Liter-Wasserflasche aus der Tasche packt, „das Schlimmste hab’
ich überstanden.“ Das Schlimmste: Der Walk über den roten
Teppich, die Interviews, der Gang vor der Augen hunderter
Zuschauer zum Sitzplatz. Jetzt heißt es nur noch, die Oper zu
überstehen, zweieinviertel Stunde Neue Musik. Samira war noch
nie  im  Theater.  Sie  hat  sich  schön  gemacht  und  erwartet,
schöne  Dinge  zu  sehen.  Sie  wird  nicht  enttäuscht  werden:
Heiner Goebbels Inszenierung ist eine Materialschlacht, eine
Show  der  Effekte,  es  gibt  Tier-Masken,  Rokoko-Kleider  und
Männer in Frauenkleidern, es brennt und schneit auf der Bühne,
Kulissen  werden  hineingerollt  oder  von  oben  herabgelassen.
„Bor!“ entfährt es Samira, als ein schwerer roter Samtvorhang
unvermittelt vor einer Sängerin auf den Boden donnert. Nach
einer Stunde kramt Samira ihr Notizheft hervor, beginnt zu
schreiben  –  und  hört  nicht  mehr  auf.  „Wie  hat  es  mir
gefallen“, schreibt sie als Überschrift oben aufs Blatt, und
notiert: „Dass Männer und Frauen zusammen singen. Dass viele
verschiedene Orte gezeigt werden. Dass man sieht, wie sie auf



der Bühne arbeiten und aufbauen.“ Am Ende klatscht sie, bis
ihre Hände weh tun. Anstrengend war es, langweilig, aber auch
ein einzigartiges Erlebnis.

Nach der Vorstellung dürfen die Kinder noch Mezzosopranistin
Karolina Gumos treffen. „Wir haben mehr als hundert Arien
gesungen,  habt  ihr  eine  erkannt?“,  fragt  die  Sängerin  in
ahnungslose Gesichter: Was bitte ist eine Arie? Dennoch hängen
die Mädchen an den Lippen der Künstlerin, die mit Turm-Frisur
und ausladendem Reifrock direkt vom Schlussapplaus zu ihnen
geeilt ist.

Wenn die Jury-Kinder am 30. September auf großer Bühne ihre
Awards vergeben, dann haben sie auf den teuersten Plätzen und
unter exklusiven Bedingungen Kulturveranstaltungen erlebt. Sie
wurden aus ihrem Klassenzimmer einmal ins große Kulturleben
geschubst. Dass sie aber keine Erklärungen bekamen, dass es
kein  Lern-Ziel  gab,  dass  Vor-  und  Nachbereitung  komplett
fehlten – das muss man erst einmal verdauen. „No education“
heißt die Programmlinie der Ruhrtriennale für junge Leute,
keine Erziehung, keine Bildung. Das Konzept dahinter: Man kann
Kultur  nicht  vermitteln,  man  muss  sie  einfach  erleben.
„Komplett informiert zu sein, hilft auch nicht immer“, sagt
Darren O’Donnel, „manchmal bringt es einen vielleicht weiter,
verwirrt zu werden.“ Wichtig sei, dass die Kinder ins Zentrum
rücken.  Dass  sie  dabei  sind,  anstatt  in  kindgerechte
Veranstaltungen  abgeschoben  zu  werden.

Samira wird also nach wie vor mit dem Namen „John Cage“ nichts
anfangen können, und Hasan ist vielleicht enttäuscht, wenn
beim nächsten Besuch in einem Kunstmuseum nur Plastiken und
keine Soldaten in der Ecke stehen. Vielleicht, wahrscheinlich
sogar war es auch ihr erster und einziger Ausflug in die
Hochkultur. Kulturvermittlung ist „The Children’s Choice“ also
nicht. Eine kritische Prüfung zeitgenössischer Kunst sicher
auch  nicht.  Letztlich  waren  die  Schüler  Teil  eines
Kunstprojekts: So wie der Kriegsveteran für Santiago Sierra im
Museum Folkwang die Wand anstarrt, so schaut Hasan für die



Ruhrtriennale den Veteranen an. Sie werden ihre Erlebnisse
vermutlich beide so schnell nicht vergessen.

Der Text erschien in der September-Ausgabe des Kulturmagazins
K.WEST.

„Nach  mir  die  Sintflut“  –
Mitreißender  erster  Spieltag
2012/13  im  Prinz-Regent-
Theater
geschrieben von Björn Althoff | 31. Oktober 2012

Theaterrezension in exakt 150 Wörtern – Teil Ach-was-weiß-
denn-ich

„Nach mir die Sintflut“ – Prinz-Regent-Theater Bochum

Premiere: 5.9.2012

 

Demokratische Republik Kongo? Bitte – muss das sein? Selbst im
Theater? Der Name allein schon. „Zaire“ hieß das. Bis ’97.
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Seitdem:  Krieg.  Vergewaltigungen.  Kindersoldaten.  Malaria.
Gold. Diamanten. Afrika halt. Kann man sich dran bereichern
als Europäer. Aber da leben?

 

„Nach mir die Sintflut.“ Hat Diktator Mobutu gesagt vor seiner
Flucht. Und die Leute? Ertrinken seitdem – In der Korruption
und  Gewalt  des  eigenen  Volkes,  in  der  Gier  und
Skrupellosigkeit  der  Fremden.

 

Im  Stück:  Ein  todkranker  Afrikaner.  Ein  Geschäftsmann  aus
Europa.  Eine  Übersetzerin.  Drei,  die  verhandeln  über  die
Zukunft  eines  jungen  Kongolesen.  Wessen  Fassade  bröckelt?
Welche bittere Wahrheit lauert da wie das Krokodil auf die
Beute?

 

Süßer  Traum  Europa?  Nein:  eine  bittere  Wahrheit.  Die  die
Figuren ebenso bewegt zurücklässt wie den Zuschauer.

BÜHNENBILD Drei Sessel. Projizierte Portraits. Mehr braucht’s
nicht.

MUSIK Am Anfang und am Ende. Gleich. Und doch ganz anders.

SCHAUSPIELER Undurchschaubar. Dann fassadenbröckelnd. Deshalb
grandios.
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TIEFGANG Hui. *schüttel* #europaschaem

 

weitere Termine

Präzise  Anarchie:  Eröffnung
der  Ruhrtriennale  mit
„Europeras 1 & 2“ von Heiner
Goebbels
geschrieben von Werner Häußner | 31. Oktober 2012

Regisseur  von
"Europeras": Heiner
Goebbels.  Foto:
Wonge
Bergmann/Ruhrtrienn
ale
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John Cage wäre am 5. September 100 Jahre alt und gilt als
einer  der  wichtigsten  Anreger  der  zeitgenössischen  Kunst:
Malerei,  Musik,  Performance  hat  er  beeinflusst,  neue
Richtungen  wie  die  Fluxus-Bewegung  wären  ohne  ihn  nicht
denkbar  gewesen.  Als  Theoretiker  ist  er  für  ein  modernes
Musiktheater  wohl  ebenso  bedeutsam  geworden  wie  für  die
Sprechbühne Antonin Artaud und sein „Theater der Grausamkeit“.
Für beide spielt die Einheit des Kunstwerks, die Nachahmung
der Wirklichkeit, die Geschlossenheit eines als sinnvoll oder
zielgerichtet erlebbaren Zusammenhangs keine Rolle.
Im Gegenteil: John Cage will jede Absicht aus seinen Werken
verbannt wissen. Der Zufall soll herrschen. Und die Autonomie
des Einzelnen steht über jedem Zusammenhang. Zur Eröffnung der
Ruhrtriennale hat deren neuer Intendant Heiner Goebbels mit
„Europeras 1 & 2“ nicht nur dem amerikanischen Multitalent
eine Hommage bereitet, sondern wohl auch ein prinzipielles
Statement zum Theater gegeben. Ein erweiterter Begriff vom
Theater,  die  Negation  traditioneller  Formen,  unmittelbares
Erfahren statt Mitteilen und Verstehen: Ein Kunstbegriff, der
in  den  bildenden  Künsten  seit  einem  guten  Jahrhundert
dominiert, war mit der Frankfurter Uraufführung der beiden
ersten  „Europeras“-Werke  1987  endgültig  im  Musiktheater
angekommen.

Cages Prinzip: Alles ist getrennt, nichts gehört zusammen.
Musik, Bühne, Licht, Bewegung, Kostüm: Die Bestandteile der
klassischen  Oper  werden  zerlegt  und  wieder  montiert.  Die
Abläufe sind nach dem chinesischen „I Ging“ zusammengestellt.
Dabei spielt der Zufall die bestimmende Rolle – und die Zeit:
Die Zahlenreihen beleuchteter Stoppuhren rasen in „Europeras
1“ unaufhaltsam dem Ende zu: Eine Stunde, dreißig Minuten
exakt, dann verklingt der letzte einsame Gesang.

Man  könnte  den  Vorgang,  der  in  diesem  Zeitraum  abläuft,
objektivierte Anarchie nennen. Denn die Grundlagen, die Cage
entwickelt  und  Goebbels  in  seiner  szenischen  Realisierung
aufgegriffen  hat,  sind  –  der  chinesischen  Orakel-Methode
entsprechend  –  mathematisch  höchst  präzis.  Das  Anarchische



bedeutet nicht Chaos, sondern den völligen Verzicht auf Über-,
Unter- oder Zuordnung. In 64 Zeitfenstern spielen rund 30
Musiker Fragmente aus Opernpartituren. Das kann ein einzelner
Ton sein oder ein komplexes Melodie-Bruchstück. Wann das Stück
innerhalb  des  gegebenen  Zeitrahmens  erklingt,  bleibt  dem
jeweiligen Spieler überlassen.

An 64 festgelegten Positionen auf der Spielfläche singen die
zehn Solisten Arien oder Fragmente aus 64 Opern, von ihnen
selbst ausgewählt aus dem rechtefreien Repertoire, von Purcell
und Gluck bis Wagner und Debussy. In Bochum, im riesigen Raum
der Jahrhunderthalle, waren die 64 Felder über die gesamte
Tiefe  des  bespielbaren  Raums  von  rund  90  Metern  Länge
verteilt.  Bühnenbildner  Klaus  Grünberg  plünderte  die
Operngeschichte  für  32  Bühnenbilder;  Florence  von  Gerkan
entwickelte  aus  historischen  Vorlagen  32  Kostüme,  von  der
Rüstung bis zum Reifrock.

Felsen,  Lüster,  Sängerin:
Triumph  der  Vereinzelung.
Foto:  Wonge
Bergmann/Ruhrtriennale

So  rauschen  sie  vorbei,  nach  einem  exakten  Zeitplan  und
dennoch  systemlos,  simultan  und  ohne  Beziehung  zueinander:
Venezianischer Barock und deutsches Biedermeier, Römer aus der
Opera  seria  und  bürgerliche  Herren,  gemalte  Drachen  und
Seeungeheuer, romantische Heroinen und affektierte Hofgecken.
Was sie singen, passt nicht zum Kostüm; wie sie sich bewegen,
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passt nicht zum Affekt ihrer Arien. Auf der Bühne öffnen sich
Höllenschlünde aus dem barocken Wiener Theater und romantisch
Weber’sches  Waldweben,  brennen  Tempel  und  schwingen
kristallene  Lüster,  strahlen  Pappmaché-Sonnen  und  fingern
einsame Scheinwerfer durch die Dunkelheit. Denn auch das Licht
verweigert  den  Dienst,  sucht  sich  autonom  und  ohne
Zusammenhang  mit  der  Szenerie  seinen  Weg.

Romantisches "Waldweben" für
"Europeras".  Entwurf:  Klaus
Grünberg

Die Sänger, reduziert auf sich selbst, kämpfen sich mit Hilfe
der  Stimmgabel  durch  ihre  Arien  –  hier  beschwört  Nikolay
Borchev Lortzings „Heiterkeit und Fröhlichkeit“, dort fragt
Frode Olsen mit dem Eremiten aus dem „Freischütz“, ob ein
Fehltritt solcher Büßung wert sei. Gesungen wird entsprechend
mühevoll, mit heiserem Timbre und unsicherer Intonation. Kein
Wunder,  fehlt  doch  jede  Stütze  durch  ein  Instrument  –  im
Gegenteil,  die  Sänger  haben  sich  gegen  die  vor  sich  hin
streichenden,  blasenden  oder  schlagenden  Solisten  des
Festivalorchesters zu behaupten. Die Helden dieser Aufführung
sind die „Assistenten“: Die jungen Leute haben nach einem
präzisen Zeitplan die Requisiten kreuz und quer durch die
Halle zu transportieren, schleppen Bühnenteile, bringen Hänger
zum richtigen Ort. Zu schauen gibt es viel.

Ein Spaß also, eine überbordende Luxus-Fantasie eines Mannes,
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dessen Antwort auf die Last der Tradition, auf die Enge des
Konventionellen, auf jedes nach Bedeutung riechendes Konzept
stets  Gelächter  war?  Sicher  nicht.  Auch  wenn  Kritiker  in
„Europeras“  ein  großironisches  Werk  erkennen  wollen:  Der
radikale Verzicht auf Sinn, die ebenso radikal durchgezogene
Vereinzelung  der  Theater-Elemente,  die  Herrschaft  der
Herrschaftsfreiheit sind so humorlos wie konsequent. Hier wird
nicht  persifliert,  hier  transzendiert  keine  leichte  Hand
Pathos in Parodie. Cage ist kein Offenbach der 68er.

Die Kunst, die hier beabsichtigt ist, schafft keine Komödien.
Auch wenn das Schmunzeln in vielen Szenen nicht weit ist:
Gelacht wird kaum in der tiefen, dunklen Jahrhunderthalle. Und
das lag nicht an den tropischen Temperaturen, die – das wird
man zugestehen müssen – dem begeisterungsarmen Beifall noch
zusätzlich einen matten Touch gegeben haben. Das liegt wohl
eher am Todesernst, mit dem hier die Individualisierung, die
Vergötterung des Selbst, die Negation des Sinns vorangetrieben
werden.  Welche  Geschichte  in  der  vermixten  europäischen
Operntradition  zu  lesen  ist,  bleibt  alleine  dem  Zuschauer
überlassen. Die bildende Kunst lässt grüßen. Und das Theater,
das sich mit der Weigerung, Geschichten zu erzählen, in ein
ästhetisch so brisantes wie philosophisch verstiegenes Abseits
manövriert hat. Das selbstbestimmte Subjekt triumphiert.

„Europeras“ lässt den Rezipienten mit seinem unauslöschlichen
Trieb, Sinn und Zusammenhang zu erschauen, gnadenlos alleine.
Es sind „your operas“, wie man den Begriff „Europeras“ auch
lesen könnte: eure Opern. Nicht nur jene, die aus Europa 200
Jahre in die Welt geschickt wurden und die Cage, wie er sagte,
alle auf einmal zurückgeschickt hat. Sondern eben auch die
Oper  jedes  Einzelnen,  der  auf  einem  Platz  in  der  heißen
Jahrhunderthalle  in  der  Falle  sitzt,  für  sich  selbst  zu
entscheiden,  was  er  mit  diesen  Elementen  sinnlicher
Einwirkungen denn nun anfangen soll. Mit der bildenden Kunst
tut er sich bei solchen Operationen nicht so schwer. Für ein
Bild  ist  der  Ablauf  der  Zeit  nicht  relevant;  selbst



vergängliche  Installationen  zerfallen  in  Zeiträumen,  die
normalerweise  eine  intensive  Betrachtung  erlauben.  Für  das
Musiktheater gilt das nicht.

Goebbels  beschreibt  das  Ergebnis  als  eine  „Polyphonie
unzähliger  ‚Stimmen‘,  die  zu  eigener  Entfaltung  gebracht
werden“.  Man  muss  kein  Antimodernist  sein,  um  in  Cages
Experiment etwas anderes zu erkennen: Eine babylonische Anti-
Symphonie,  ein  monströses  Nebeneinander  von  „befreiten“
akustischen  und  visuellen  Äußerungen,  Sinnbild  der
Vereinzelung  von  Individuen,  die  nur  durch  die  gnadenlose
Diktatur einer Maschine – der Uhr – überhaupt in so etwas wie
einen Zusammenhang genötigt werden. Eine radikale Freiheit,
die nicht nach dem Warum und Wohin fragt. Das überlässt sie,
zu erschütternder Gänze, dem Zuschauer.

Weitere Termine: 29., 31. August, 2. September (höchstens noch
Restkarten)

Revierstädte  im
Kulturvergleich ganz hinten –
und nun?
geschrieben von Bernd Berke | 31. Oktober 2012
Mittlere  Sommerloch-Aufregung  um  eine  Studie  des  Hamburger
Weltwirtschaftsinstituts (HWWI) im Auftrag der gleichfalls in
der  Hansestadt  ansässigen  Berenberg  Privatbank:  In  einer
vergleichenden  Studie  zur  Kultur-Produktion  und  Rezeption
schneiden die Städte des Ruhrgebiets miserabel ab. Oje, oje!

Für  besagte  Studie  hat  man  auf  vorhandenes  Datenmaterial
zurückgegriffen  und  offenbar  keine  sonderlichen
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Eigenanstrengungen  unternommen.  Da  riskieren  wir  mal,  den
alten Satz noch einmal aus der Mottenkiste zu holen: Traue
keiner Statistik, die du nicht selbst gefälscht hast. Sprich:
Verlagerte man die Schwerpunkte dieser Untersuchung nur ein
klein wenig, so würde sich vermutlich schon ein etwas anderes
Bild  ergeben.  So  verzerrt  etwa  die  Rubrik  Denkmalschutz-
Fördermittel das Gesamtbild, weil es im Revier nun mal nicht
mehr so viel erhaltenswerte historische Substanz gibt.

Um das Ruhrgebiet insgesamt nach vorn zu hieven, müsste man
ohnehin heftigst manipulieren, ja schlichtweg lügen, dass sich
die Bilderrahmen, Kinoleinwände und Bucheinbände biegen. Man
braucht nur einmal ganz unvoreingenommen zu vergleichen, dann
wird  klar,  dass  beispielweise  Dortmund  mit  Dresden  nicht
mithalten kann. Dabei gibt Dortmund pro Einwohner immerhin
mehr für Kultur aus als Köln oder München!

Endlich heraus mit dem Ergebnis dieser Studie. Unter den 30
größten deutschen Städten belegen demnach im Kulturranking die
letzten  Plätze:  Dortmund  (26),  Mönchengladbach  (27),
Gelsenkirchen (28), Duisburg (29), Wuppertal (30). Würde Pina
Bausch  selig  noch  dort  wirken,  so  trügen  die  Wuppertaler
bestimmt nicht das Schlusslicht. Köln (dennoch nur Platz 14)
punktet „kulturwirtschaftlich“ sicherlich vor allem mit dem
WDR,  Bochum  (22)  hat  sich  einzig  und  allein  wegen  des
Schauspielhauses auf einen etwas höheren Platz gerettet als
das Gros der Revier-Kommunen, während Essen (mit Aalto-Oper,
Philharmonie,  Folkwang,  Zollverein  etc.)  immerhin  Rang  13
erklommen  hat.  Das  sündhaft  teure  „Dortmunder  U“  scheint
hingegen  keine  entscheidende  Besserung  gezeitigt  zu  haben.
Auch  hat  die  Kulturhauptstadt  2010  bei  weitem  nicht  so
nachhaltig  gewirkt,  wie  es  uns  die  Macher  vollmundig
vorgegaukelt  haben.



Das  Dortmunder  U  hat  die
Stadt  im  Ranking  nicht
entscheidend  nach  vorn
gebracht.  (Foto:  Bernd
Berke)

Da Faktoren wie verkaufte Theater-, Museum- oder Kinokarten
und Bibliotheksnutzer oder auch „Künstlerdichte“ (welch ein
Begriff!) je nach Einwohnerzahl gewichtet werden, liegt das
von vielen als „provinziell“ verschriene Stuttgart bei der
Studie in Front, dahinter folgen Dresden (2), München (3),
Berlin (4), Bonn (5), Frankfurt (6), Münster (7), Karlsruhe
(8),  Hamburg  (9)  und  Augsburg  (10).  Damit  dürften  sie  in
Hamburg auch nicht ganz zufrieden sein.

Was wir nicht zu ahnen wagten: Das offenbar unterschätzte
Augsburg schafft es unter die ersten 10, weil dort bundesweit
je  Einwohner  die  meisten  öffentlichen  Theater-  und
Opernsitzplätze  vorgehalten  werden.

Man  kann  den  Aussagewert  der  Studie  in  vielen  Punkten
bezweifeln oder wenigstens relativieren. Sie operiert vielfach
mit dem wahrlich schwammigen Begriff der „Kulturwirtschaft“,
und sie erfasst rundum nur quantitative und keine qualitativen
Aspekte, erst recht keine besonderen Erlebnisse, die man hie
und da und überall haben kann.

Im  Revier  reden  Kulturfunktionäre  das  Resultat  unterdessen
schön,  indem  sie  sagen,  es  komme  doch  weniger  auf  die
Einzelstädte als auf die Summe der „Metropolregion“ an. Auch
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stünde man wahrscheinlich noch schlechter da (ginge das denn
überhaupt?), wenn die Kulturhauptstadt keine Impulse gegeben
hätte. So spricht man auf einstweilen verlorenem Posten.

Tatsächlich  sind  überörtliche  Ereignisse  wie  etwa
Ruhrtriennale  und  Ruhrfestspiele  ebenso  wenig  ins  Ranking
eingeflossen wie das Klavier-Festival-Ruhr. Wem hätte man sie
auch zurechnen sollen?

Doch davon mal abgesehen. Wie wäre es mit ein wenig Ehrgeiz,
den oder jenen Rückstand aufzuholen?

Wie ein Bochumer Kaufhaus zu
dem Namen eines Dichters kam
geschrieben von Hans Hermann Pöpsel | 31. Oktober 2012
Bochum war in meiner Kinder- und Jugendzeit unser Sommer-
Urlaubsziel, weil meine Großeltern dort lebten, und auch der
Kohlenstaub machte uns nichts – schließlich waren Opa und
Onkels  alle  Bergleute  gewesen.  Eine  Cousine  arbeitete  im
Kaufhaus Kortum, und schon damals wunderte es mich sehr, dass
man ein Kaufhaus nach der Straße benennt, an der es liegt,
nämlich der Kortumstraße.

Carl  Arnold
Kortum
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Erst sehr viel später verdrängten bessere Kenntnisse diese
Idee, es war nämlich genau umgekehrt: Der Arzt und Dichter
Carl  Arnold  Kortum  (1745  bis  1824)  war  zwar  in  Mülheim
geboren, gilt aber als einer großen Söhne der Stadt Bochum
(neben  Grönemeyer  natürlich)  und  gab  der  heutigen
Einkaufsstraße in der Fußgängerzone ihren Namen und später
auch dem Kaufhaus.

Es gehörte zunächst zum Warenhauskonzern Alsberg, von einer
jüdischen Kaufmannsfamilie aus Bielefeld aufgebaut, die mit
ihren  Geschäften  nach  Hermann  Tietz  (Kaufhof)  und  Rudolf
Karstadt nach Umsatz an dritter Stelle im Deutschen Reich
standen. 1933 enteigneten die Nationalsozialisten das Kaufhaus
Alsberg  in  Bochum  und  die  anderen  Alsberg-Warenhäuser  und
nannten das Bochumer Haus um in „Kaufhaus Kortum“. Der alte
Inhaber  starb  1936,  sein  Sohn  wurde  1941  im
Konzentrationslager  ermordet.  Einer  der  Gewinner  der
„Arisierung“ des Alsberg-Konzerns war übrigens der Mitarbeiter
Helmut Horten. Er stand den Nazis nahe und baute aus den
„Erwerbungen“ den Kaufhauskonzern Horten auf.

Kortum und auch Horten gibt es heute nicht mehr. In Bochum
wurde das imposante Haus zu einer Art Galerie umgebaut. Auch
Horten musste aufgeben. Kaufhof und Karstadt teilen sich den
Markt  –  noch.  Vielleicht  schließen  sie  sich  ja  demnächst
zusammen. Kaufstadt wäre doch ein schöner Name.

„Das  Leben  der  Bohème“  in
Bochum  –  Freundschaft  in
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Zeiten der Krise
geschrieben von Katrin Pinetzki | 31. Oktober 2012

Logo  des  Bochumer
Schauspielhauses

Das  kann  nur  das  Theater:  Eine  Duschkabine  wird  zum
Hauseingang und dann zur Pariser Metro, aus einem Schauspieler
werden fünf Charaktere, aus dem Lachen der Zuschauer wird
Nachdenklichkeit  und  Staunen.  Melancholisch,  witzig,
phantastisch, chaotisch, dramatisch, traurig, all das ist „Das
Leben der Bohème“. Das Stück feierte Premiere im „Theater
Unten“ des Bochumer Schauspiels.

Ein bemerkenswertes Werk: Die junge Regisseurin Barbara Hauck
inszenierte es nach einem 20 Jahre alten Film des Finnen Aki
Kaurismäki, der in jedem seiner Filme lakonisch vom großen
Scheitern der kleinen Leute erzählt. Kaurismäkis „Leben der
Bohème“  bezieht  sich  mehr  auf  die  Romanvorlage  von  Henri
Murger  als  auf  die  Oper  „La  Bohème“.  Erst  durch  Pucchini
jedoch  wurden  die  Szenen  des  Künstlerlebens  und  der
Lebenskunst im Paris des 19. Jahrhunderts bekannt – und kleben
seitdem als Klischees in den Köpfen.

In Bochum kommt eine schräge Mischung aus Pucchini/Murger und
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Kaurismäki auf die Bühne: Klischees ja, aber gern ironisch
gebrochen.  Die  Künstler-WG  ist  weniger  eine  romantisch-
ärmliche Mansardenwohnung denn veritable Messi-Bude, statt am
Klavier klimpert der Komponist auf einem Papier-Instrument.

Was  Barbara  Hauck  eigentlich  inszeniert,  ist  neben  dem
prekären Künstlerleben der große Wert der Freundschaft. In
Zeiten der Not – und in einer solchen befinden sich die ebenso
engagierten wie erfolglosen Künstler – lebt und leidet es sich
doch besser im Kollektiv. Wer hat, der gibt aus; ansonsten
schmeißen  die  Besitzlosen  zusammen.  Maler  Rodolfo,
Schriftsteller Marcel Marx und Komponist Schaunard feiern und
frieren, saufen und träumen miteinander. Die Liebesgeschichte
zwischen Rodolfo und der schließlich sterbenden Mimi nimmt
zwar  einen  großen  Teil  der  Handlung  ein,  doch  das
Schlüsselwort  auch  dieser  Liebesgeschichte  lautet  letztlich
Treue – in guten wie in schlechten Zeiten.

Die Figuren sind herrlich angelegt, die Schauspieler herrlich
anzusehen:  Manfred  Böll  als  charmant-unverschämter
Schriftsteller, der sein Jahrhundert-Drama in 21 Teilen am
Ende  in  einer  Modezeitschrift  abdruckt.  Daniel  Stock  als
krankhaft schüchterner, ebenso liebenswerter wie liebeskranker
Maler Rodolfo. Roland Riebling, der es als Schaunard versteht,
den Leuten das Geld aus der Tasche zu quatschen: „Es ist zwar
etwas teurer im Restaurant, aber wir holen das Geld ja wieder
rein, indem wir Zeit zum Kochen sparen.“ Katharina Bach, die
als gar nicht so naive Mimi die Wahl hat – und sich aus vollem
Herzen für die Liebe und die Armut entscheidet. Und Klaus
Weiss, der teils im Minutentakt in neue Nebenrollen schlüpft.
Mal  wird  dialogisch  gespielt,  mal  wird  die  Handlung
zeitraffend  von  einem  der  Protagonisten  erzählt.  Am  Ende
verzichtet  die  Inszenierung  auf  ein  versöhnliches
Abschlussbild:  Mimi  ist  tot,  Rodolfo  weist  seine  Freunde
zurück:  Er  will  allein  bleiben.  Ein  nicht  ganz  runder
Abschluss  eines  gelungenen  Abends.

(Der Artikel erschien zuerst im Westfälischen Anzeiger, Hamm)



„Hütchen sind immens wichtig“
– Frank Goosen auf Lesereise
geschrieben von Britta Langhoff | 31. Oktober 2012
„Schnell rein, schnell raus. Keine Gefangenen.“ Dieser Plan
ist schon bei Stefan, der Hauptfigur in Frank Goosens neuem
Roman „Sommerfest“ nicht aufgegangen. Natürlich kommt auch der
Erfinder  des  „Woanders-iss-auch-Scheiße-Koffergurts“  bei
seiner Lesereise (z. B. jetzt im Ebertbad Oberhausen) nicht
nur einfach schnell rein und schon gar nicht schnell wieder
raus.

Will er wohl auch gar nicht. Goosen ist ja
nicht  nur  Schriftsteller,  sondern  auch
gelernter  Kabarrettist.  Die  Erfahrungen  aus
den Lehrjahren mit den „Tresenlesern“ kommen
ihm heute zugute.

Einen klug ausgewählten Querschnitt aus dem neuen Buch trägt
er vor. Das Publikum bekommt einen guten Einblick, bleibt aber
dennoch neugierig auf das große Ganze. Seine Romanfiguren,
„die  bedrohte,  schützenswerte  Sprache  des  Ruhrgebiets“  und
„die Storys, die nur so auf der Straße liegen„, er erweckt sie
gekonnt zum Leben. „Vorgelesen gewinnt das Buch enorm. Von mir
aus kann er mir das jetzt auch ruhig ganz von Anfang bis Ende
vorlesen, auch wenn ich es schon kenne“ – so eine begeisterte
Dame  im  Publikum.  Wie  sich  überhaupt  das  ganze  Publikum
dankbar mitnehmen lässt auf den teils nostalgischen, teils
witzigen  Road  Trip  durch  ein  Wochenende  im   Ruhrgebiet.
„Kennwa doch allet, ham wa genauso schon imma gesacht und
gehört. Gut, datt datt ma einer aufschreiben tut.“ Da ist
Frank Goosen ganz der Toto Starek aus dem Roman. Am besten ist
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Goosen aber immer dann, wenn er das starre Korsett des reinen
Vorlesens  verlässt  und  hintergründige  Dönekes  zur
Entstehungsgeschichte  des  Buches  erzählt.

Dennoch – das Ganze war „ja schließlich eine literarische
Veranstaltung„. Wie es sich gehört bei so einer literarischen
Veranstaltung, durften im Anschluss gerne Fragen zum Werk und
zum Schaffen des Autors gestellt werden. Aber Goosen wäre
nicht Goosen, das Ruhrgebiet nicht das Ruhrgebiet, wenn dieser
gute Vorsatz auch nur die erste Frage überdauert hätte. Gibt
ja schließlich auch noch andere Nebensachen, die das Leben des
Frank Goosen und vieler Ruhrgebietler schön machen. Fußball
zum Beispiel. Da sind sie alle sofort in ihrem Element. Auch
wenn Goosen nicht unbedingt von unten in Richtung Champions
League sticheln und sich nicht lange bei dem königsblauen
Verein aufhalten will, der mehr Schulden hat als die Stadt
Oberhausen… Da verläßt man auch mal kurz die kabarettistische
Ebene und bekundet Solidarität mit Rot-Weiß-Oberhausen, die
man  auch  jenseits  des  Gasometers  gerne  nicht  viertklassig
sehen möchte.

Ziemlich witzig wird es dann aber wieder, wenn Goosen von
seinen ersten Erfahrungen als Trainer einer ambitionierten E-
Jugend bei Arminia Bochum erzählt. Da erkennt sich mehr als
eine  Mutter  oder  Vater  im  Saal  einwandfrei  wieder.  Der
fußballverrückte Goosen erzählt, wie sehr geehrt er sich bei
der Übergabe des Schlüssels zum Fußballplatz gefühlt hat und
welch Aphrodisiakum dieser Schlüssel für ihn ist. Und dass er
nun  endlich  seine  Hütchen-Philosophie  ungehindert  ausleben
kann.  Hütchen  sind  nämlich  immens  wichtig  beim  Training,
völlig zu Unrecht unterschätzt. Schön, dass dies nun auch
geklärt wäre.

Man muss Frank Goosen das wirklich lassen. Erzählen kann er,
frei von der Leber weg, schlagfertig und spontan. Da hält er
es mit seiner Omma, „von der er datt Erzählen gelernt hat„.
Wenn  er  dieser  mit  der  Frage  kam,  ob  das  alles  wirklich
genauso passiert ist, hat sie wiederum ihn immer gefragt:



„Und? Hasse Dich gelangeweilt?“ Nee, ma echt. Gelangweilt ham
wa  uns  nicht.  Goosen  wächst  immer  mehr  in  die  Rolle  des
Chronisten, des Geschichtenbewahrers des Ruhrgebiets hinein.
Einige Termine stehen noch an. Karten sind allerdings schwer
zu kriegen. Aber es lohnt sich.

Die nächsten Termine auf der Homepage des Autors.
Rezension des Buches in den Revierpassagen.
Foto mit freundlicher Genehmigung von Goosens Management, der
connACT Gmbh, Köln.

Zuerst  die  Musik,  dann  die
Worte – das neue Programm der
Ruhrtriennale
geschrieben von Martin Schrahn | 31. Oktober 2012

Heiner  Goebbels,
neuer Intendant der
Ruhrtriennale.
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Foto: Triennale

Wenn der Intendant eines internationalen Festivals von Haus
aus Komponist ist, kann es kaum verwundern, dass die Musik
eine Hauptrolle im Programm spielt. Wie bei der Ruhrtriennale,
deren Leitung Heiner Goebbels für die nächsten drei Jahre
übernommen hat. Die Vorstellung seiner ersten Spielzeit hat
nun beredtes Zeugnis davon gegeben. Oper, Konzert und Tanz
stehen  im  Mittelpunkt.  Und  selbst  die  Theaterproduktionen
entbehren kaum des Tönenden.

Goebbels  ist  im  Ruhrgebiet  kein  Unbekannter,  vielmehr  –
indirekt zumindest – ein Pionier all dessen, was sich die
Triennale auf die Fahnen geschrieben hat. Denn seine Musik
wurde  von  den  Bochumer  Symphonikern  schon  in  der
Jahrhunderthalle,  also  einer  einst  industriell  genutzten
Spielstätte, aufgeführt, als noch niemand an ein Festival mit
ungewöhnlichen  Aufführungsorten  und  Programmen  jenseits  des
Mainstreams dachte.

Inzwischen hat sich die Triennale etabliert, wechselt alle
drei  Jahre  der  Intendant,  und  mit  ihm  ändern  sich  die
Schwerpunkte. Goebbels sagt: „Uns geht es um die radikale
Erneuerung  des  Musiktheaters.  Dem  Publikum  wird  Unerhörtes
geboten,  nicht  das  Repertoire  der  regionalen  Bühnen.  Wir
wollen eine Kultur von allen für alle. Deshalb werden viele
Mitwirkende aus dem Ruhrgebiet kommen.“

Begonnen wird mit einem Revolutionär unter den Komponisten,
John Cage. Dessen „Europeras I/II“ sind in Goebbels Regie zu
sehen.  Ein  musikalisches  Konglomerat  aus  64  Arien  der
europäischen  Operngeschichte,  geordnet  nach  dem
Zufallsprinzip. Die Inszenierung in Bochums Jahrhunderthalle
arbeitet mit 32 verschiedenen Bühnenbildern.

Carl  Orffs  „Prometheus“  folgt,  in  der  Duisburger
Kraftzentrale;  ebenfalls  ein  Werk,  das  man  auf  gängigen
Spielplänen vergeblich sucht. Ein „Sprach-Musik-Drama“ nennt



Goebbels  die  Oper,  deren  Archaik  sich  schon  durch  die
Besetzung mit einem 20köpfigen Schlagwerkensemble erschließt.
Ähnlich perkussiv dürfte es auf der Halde Haniel in Bottrop
zugehen – einer neuen Spielstätte –, wenn dort die japanische
Gruppe  Boredoms,  verstärkt  um  Drummer  aus  der
Region,  Klangekstasen  in  die  Nachtluft  senden.

Der Blick auf den Tanz führt etwa zur Produktion „enfant“ für
drei Maschinen, neun Tänzer und eine Gruppe Kinder in der
Jahrhunderthalle  oder  zur  Uraufführung  der  Performance  „Le
Sacre  du  Printemps“  des  Choreographen  Laurent  Chétouane
(Spielort PACT Zollverein).

Die Veranstaltungen, die unter der Rubrik Theater subsumiert
sind, lassen nur selten die Musik außen vor. So ist „Life and
Times  –  Episode  2“  eigentlich  eine  Musicalperformance  des
„Nature  Theater  of  Oklahoma“  (PACT  Zollverein).  Romeo
Castelluccis „Folk“ wiederum, zwischenmenschliche Formen wie
Gemeinschaft,  Trennung  und  Isolation  diskutierend,  arbeitet
mit Bewegungsritualen und will die Grenzen zwischen Akteuren
und Publikum aushebeln. Doch auch hier geht es nicht ohne
Musik  (von  Scott  Gibbons;  zu  sehen  in  der  Gebläsehalle
Duisburg).

Hinzu kommen klassische (Kammer)-Konzerte, Publikumsgespräche
und Symposien. Das Thema „No education“ bezieht Kinder auf
witzig-verspielte Art ins Programm ein. Sie werden sich alle
Produktionen  ansehen  und  am  Schluss  Preise  vergeben  –  in
selbst gewählten Kategorien. Tatkräftige Hilfe erhalten sie
von  der  kanadischen  Forschungsgruppe  „Mammalian  Diving
Reflex“.

Dem Urteil der Jury dürfen wir ebenso gespannt entgegensehen
wie dem Gesamtprogramm. Intendant Heiner Goebbels hat zwar auf
ein übergeordnetes Thema verzichtet, doch trifft der Titel
eines  Opernlibrettos  des  18.  Jahrhunderts  wohl  den  Kern:
„Prima  la  Musica,  poi  le  parole“.  Zuerst  die  Musik  also.
Goebbels, darauf angesprochen, denkt nach und verweist auf den



russischen Regisseurs Wsewolod Meyerhold.  Dessen Credo war:
„Das Wichtigste … wofür ich kämpfe, ist die Untermauerung des
Schauspiels mit einem musikalischen Fundament“.

 

Alle  Einzelheiten  zum  Programm  finden  sich  unter
http://www.ruhrtriennale.de

Emotionen  im  Blick  –  Fotos
als Seelenspiegel
geschrieben von Martin Schrahn | 31. Oktober 2012

Aino Kannisto: White Stones

Da  steht  sie  nun,  mit  leeren  Händen:  eine  junge  Frau,
rothaarig, schwarzweißes Kleid und kalkige Finger, inmitten
einer grau-weißen Steinwüste. Sie blickt – ins Leere? Oder
doch mit ängstlichen, erstaunten Augen in die Kamera? Das
Bild,  nein,  diese  Frau,  die  finnische  Fotografin  Aino
Kannisto, ist uns ein Rätsel. Sie hat sich selbst abgelichtet,

http://www.ruhrtriennale.de
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wieder und wieder. Doch es sind keine Porträts, die uns die
Bochumer  Galerie  m  hier  zeigt,  sondern  sorgfältig
vorbereitete, klar strukturierte Inszenierungen. Und der Titel
der Schau, „She and She“, führt zu einer weiteren Erkenntnis:
Kannisto schlüpft in Rollen, als wollte sie sagen „Ich bin
eine andere“.

Was  den  jeweiligen  Ort  betrifft,  scheint  er  vieles
auszudrücken, nur nicht eins, die reale Welt. Die Frau im
Bade:  Ein  Foto  in  unwirklichem  Weiß,  gebrochen  nur  durch
Terrakotta-Kacheln und den von Patina durchsetzten Armaturen
der Wanne. Ihr Blick scheint die Frage „Was soll ich hier“
auszudrücken.  Die  Frau  im  Garten  sitzend:  Sie  mag  Héléne
heißen, so sagt es jedenfalls die Tasse, die vor ihr steht.
Sie piekt mit der  Gabel wie lustlos in ihrem Kuchen herum.
Doch was bedeuten die drei anderen Tortenstücke? Ist da jemand
nicht gekommen?

Schließlich,  die  Frau  neben  einer  rostrot  bepinselten
Holzwand.  Eine  wunderbare  Licht-Schatten-Komposition.  Sie
trägt  das  Haar  offen,  ein  schwarzes  Kleid,  die
sommersprossigen  Arme  sind  frei.  Das  einzige  Bild  von  20
Exponaten,  in  dem  uns  ein  leicht  herausfordernder  Blick
anschaut. Doch eigentlich, auch hier die große, irritierende
Melancholie.

http://www.revierpassagen.de/8218/emotionen-im-blick-fotos-als-seelenspiegel/20120322_1501/kannisto_1005_helene_m9138


Aino Kannisto: Woman sitting
in the garden

Kannistos Fotos wirken bisweilen wie Filmstills.  Standbilder
inmitten einer Geschichte, die der Fantasie des Betrachters
entspringen darf. Doch gleichzeitig bedeutet dieses Auf-den-
Punkt-Bringen  ein  Verharren  in  der  Lautlosigkeit,  ja
Einsamkeit. Kein Lächeln – eine Künstlerin stellt sich ins
Zentrum von Inszenierungen, die vor allem eins suggerieren:
Ich habe viel Bekümmernis.

Dieser  Kummer  nimmt  seinen  Lauf  in  teils  unwirtlicher
Umgebung.  Die  Frau  unter  einem  weißen  Tuch  auf  einer
abgenutzten  Steinbank  liegend  –  ein  Bild  wie  aus  der
Pathologie.  Oder  sitzend  in  einem  schäbigen  Zimmer,
widerwillig in einer geknackten Walnuss pulend. Anderswo in
einem heruntergekommenen Treppenhaus stehend, die braune Tür
neben  sich,  selbst  wie  dramatisch  gealtert  wirkend.  Ein
düsteres Foto, wären da nicht die hellen Hautpartien, die sehr
plastisch für die Ausgewogenheit der Lichtverhältnisse sorgen.

Viele sagen, Porträtfotographie ist dann gelungen, wenn es
gelingt, in die Seele der Person zu blicken, die sich vor der
Kamera  befindet.  Streng  genommen  hat  Kannisto  nicht  sich
selbst  porträtiert,  aber  in  die  Seele  schauen  kann  der
Betrachter dieser Frau/diesen Frauen schon.

Ganz offensichtlich und von beiden auch so verstanden, handelt
es sich indes bei den Fotos von Nevin Toy-Unkel und Dirk
Vogel, zu sehen im Jüdischen Museum Dorsten, um Porträts. Um
Bilder von Menschen, die eine Vergangenheit mehr oder weniger
mit  sich  herumschleppen,  die  recht  oder  schlecht  in  der
Gegenwart verankert sind und skeptisch bis hoffnungsfroh in
die Zukunft schauen.



Ayse  Simon,  Anästhesistin
aus Herne. Foto: Nevin Toy-
Unkel

Sie alle leben in Deutschland, sie alle kamen aus der Fremde.
Jüdische  Einwanderer  aus  der  ehemaligen  Sowjetunion,  denen
sich der Dortmunder Dirk Vogel mit Behutsamkeit und sensiblem
Gespür  für  den  rechten  Moment,  den  Auslöser  zu  drücken,
nähert. Andererseits Migranten aus der Türkei, oder Deutsch-
Türken der jüngeren Generation, die Nevin Toy-Unkel, in Marl
lebend,  überwiegend  als  freundlich  dreinblickende  Menschen
fotografiert hat.

Wie etwa das smarte Unternehmer-Paar, das gleichsam für sich
wirbt oder die Anästhesistin, die lächelnd und stolz in die
Kamera  schaut.  Alle  abgelichtet  in  ihrer  jeweiligen
Lebenssituation, in vertrauter Umgebung also, die im übrigen 
wichtiger Bestandteil des Bildaufbaus ist.

http://www.revierpassagen.de/8218/emotionen-im-blick-fotos-als-seelenspiegel/20120322_1501/462652_1_210_008_631908_reg_einwand


Valeria Geruhmanova
im geblümten Kleid.
Foto: Dirk Vogel

Dirk  Vogel  wiederum  ist  seinen  „Modellen“  an  deren
Lieblingsplätze gefolgt. Er fokussiert mehr auf die Gesichter,
pflegt  gleichzeitig  die  Liebe  zu  Details,  die  auf  den
jüdischen Glauben der Porträtierten verweisen. Da ist etwa die
Dame im blütenbunten Kleid, die melancholisch in die Ferne
schaut, im Hintergrund ein siebenarmiger Kandelaber. Oder die
junge Frau mit Hut und schmalem Gesicht, die an den Film
„Yentl“ mit Barbra Streisand erinnert.

Große Texttafeln sagen uns etwas über den Lebenslauf dieser
Menschen, ihr Befinden und ihre Wünsche. Doch auch ohne das
Geschriebene  lassen  die  Bilder  von  Vogel  und  Toy-Unkel
Deutungen zu. Das ist beeindruckend.

www.jmw-dorsten.de

www.m-bochum.de

 

http://www.revierpassagen.de/8218/emotionen-im-blick-fotos-als-seelenspiegel/20120322_1501/geruh


Schauspielhaus  Bochum:
Folkwang-Schüler präsentieren
sich im „Spiel des Lebens“
geschrieben von Björn Althoff | 31. Oktober 2012

 

Theaterrezension in exakt 150 Wörtern, Teil III:

„Spiel  des  Lebens“,  Schauspielhaus  Bochum,  von
Schauspielschülern  der  Folkwang-Universität  der  Künste

Text: Lutz Hübner, Uraufführung: 16.3.2012

 

Jeder  hat  9  Minuten.  Für  Zauberei,  Rampentricks  oder  den
großen  dramatischen  Monolog.  Für  Tragik,  Komik,  tragische
Komik. Und die Frage: Was – verdammt noch mal – wollen die
Zuschauer eigentlich im Theater sehen?

Die  Abschlussklasse  der  Folkwang-Universität  spielt  2012
keinen Klassiker im Bochumer Schauspielhaus. Sie hat sich vom
Star-Dramaturgen Lutz Hübner etwas auf die Leiber schreiben
lassen.

 

Über der Bühne tickt die Uhr. Von „1:30:00“ bis zum Nullpunkt.
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Die Schauspielschüler spielen Schauspielschüler. Sind nervös,
neidisch, notorisch übersehen oder auf der Suche nach sich
selbst.

Wer sind sie heute? Wer in 20, 30 Jahren? Wer macht den
Anfang, wenn das Kollektiv stockt und haspelt?

 

Und dann doch Antworten: Alles, was Theater ausmacht, auf vier
Szenen reduziert. Coming of age. Boy meets girl. Who dunnit?
Achievement.

Jeder präsentiert sich. Genial.

BÜHNENBILD Showtreppe. Nachbildung der Schauspielhaus-Kantine.
Weniger = mehr.

SCHAUSPIELER  Zehn.  Zwischen  herausragend  und
hinterdenohrennochetwasgrün.

KOSTÜME Charakterisieren die Typen. Karikieren die Klassiker.

TEXT Entlarvend. Humorvoll.

 

weitere Termine

http://www.revierpassagen.de/8124/schauspielhaus-bochum-folkwang-schuler-im-spiel-des-lebens/20120317_0149/spieldeslebens02


Klümpchen  und  Killefit  –
Frank  Goosen  lädt  zum
„Sommerfest“
geschrieben von Britta Langhoff | 31. Oktober 2012

Da steht er nun. Der Wahl-Münchner Stefan auf
dem  Sommerfest  seines  alten  Bochumer
Fußballclubs, die Tulpe mit frisch gezapftem
Pilsken  in  der  Hand,  ein  Lokalderby  im
Blickfeld,  im  Kreise  alter  Freunde  und
Wegbereiter. Stefan, gebürtiger Bochumer und
leidlich begabter Schauspieler, hat sich vor

10  Jahren  gegen  Halden  und  für  die  Alpen  entschieden.
Dummerweise  wurde  sein  Theater-Engagement  nicht  verlängert,
man hat wohl gemerkt, dass seine Kunst mehr leidlich denn
begabt ist. Seine Beziehung zu Schauspielkollegin Anka hat
auch schon bessere Zeiten gesehen und der einzig greifbare
Strohhalm ist ein Casting-Termin für eine neue Vorabendserie.

Just in dieser Phase seines Lebens verabschiedet sich Onkel
Hermann von der Welt. Onkel Hermann hat in Bochum die Stellung
im alten Bergarbeiter-Reihenhäuschen von Stefans viel zu früh
verstorbenen  Eltern  gehalten.  Stefan  bleibt  nichts  anderes
übrig,  er  muss  heim  in  den  Pott.  Wenigstens  für  ein
Wochenende, um den Verkauf seines Elternhauses in die Wege zu
leiten. „Schnell rein, schnell raus, keine Gefangenen. Das war
der Plan.“ Nur einige wenige Leute, die es verdienen, will er
treffen. Allen voran natürlich die geliebte Omma Luise, den
alten Kumpel Frank und dessen noch immer verwirrend schöne
Frau Karin, auch ein Besuch inne Bude vonne Tante Änne sollte
drin  sein.  Zu  allem  Überfluss  ist  es  das  Wochenende  der
Sommerfeste. Nicht nur bei seiner alten Spielvereinigung wird
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gefeiert,  man  zelebriert  auch  noch  das  größte  Sommerfest,
welches das an diesem Wochenende noch in Kulturhauptstadt-
Wichtigkeit schwelgende Ruhrgebiet je gesehen hat: Das große
A40  Sommerfest,  Kultur  und  mehr  auf  dem  berüchtigten
Ruhrschleichweg. Da Stefan jetzt schon mal da ist, muss er das
natürlich auch gesehen haben, bevor die alten Freunde denken,
er  hielte  sich  für  was  Besseres.  So  wird  dieses
Heimatwochenende für Stefan zur Tour de Ruhr, zum Wiedersehen
mit alten Freunden und Feinden und nicht zuletzt mit seiner
unvergessenen  Sandkastenliebe  Charlie,  der  Tochter  des
masurischen Hammers, Kirmes-Preisboxer und lokale Berühmtheit.

Da sind wir nun. Der neue Goosen ist raus. Seit Wochen schon
kloppt man sich hier um die letzten, vereinzelten Restkarten
für  seine  Lesereise,  in  den  lokalen  Medien   ist  er
omnipräsent, bei West-Art erleichtert der Autor höchstselbst
die Recherche, indem er bestätigt, dass „Sommerfest“ das erste
Goosen-Buch ist, in dem die Stadt Bochum explizit als Ort des
Geschehens  genannt  wird.  Und?  Hält  der  Titel,  was  er
verspricht? Von mir ein klares Ja. „Sommerfest“ ist auch ein
Fest für den Leser. Ein Fest, bei dem das Leben und die
Freundschaft gefeiert werden, ein Fest, auf dem aber auch
ernste und melancholische Gedanken ihren Platz haben.

Heimat und der Platz, den man im Leben inne hat oder gerne
hätte, die wiederkehrenden Themen des Frank Goosen. Ging es in
seinen ersten Romanen noch ums Erwachsenwerden, sind es wie in
„So viel Zeit“ nun auch in „Sommerfest“ die Weichenstellungen
und Korrekturen, die man in den Vierzigern noch vornehmen
kann. „Einmal falsch abgebogen und dafür ewig und drei Tage
auf die Fresse gekriegt“ – das muss ja nicht unbedingt so
bleiben. Was unbedingt so bleiben sollte und was zu bewahren
Goosen  ein  erklärtes  Anliegen  ist,  sind  „die  bedrohte,
schützenswerte Sprache“ und die Geschichten des Ruhrgebiets.
„Man müsste all die schönen Geschichten mal aufschreiben, die
Storys, die auf der Strasse liegen und die man nur aufheben
muss.“ So wünscht es sich Omma Luise im Buch. Genau das ist



es,  was  Frank  Goosen  tut.  Er  schreibt  uns  nicht  nur  die
Chronik der schönen Geschichten, er bewahrt uns Ruhrgebietlern
auch  all  die  schönen  Wörter  wie  Killefit  oder  Klümpchen,
Wörter,  die  schon  in  Köln  keiner  mehr  versteht.  Nebenbei
haucht er den alten Sprüchen, die nicht nur er seiner Omma
verdankt, neues Leben ein. Und sei es auf den Souvenirs zum A
40 Event, worüber er seine Hauptfigur Stefan selbstironisch
den Kopf schütteln lässt, denn sowas sei ja eigentlich der
„Gipfel der Albernheit“.

Fazit: Auch in Sommerfest bleibt Goosen sich selber treu, ohne
auf der Stelle zu treten. Sein Stil ist unverwechselbar, er
wird mit jedem Buch allerdings klarer, behält seine Ironie und
verliert  an  Lakonie,  was  seiner  Intention  durchaus  zugute
kommt.  Einen  Extrapunkt  dafür,  wie  geschickt  Goosen  seine
Figur Stefan nutzt, um die beliebte Sitte, das Gestern zu
verkommerzialisieren oder zu vergotten, durchaus differenziert
zu beleuchten.

Frank Goosen: „Sommerfest“.  Verlag Kiepenheuer und Witsch, 
319 Seiten, €19,99

Termine für die Lesereise auf der Homepage von Frank Goosen

 

Kultur im Revier: Jetzt geht
es ans Eingemachte
geschrieben von Bernd Berke | 31. Oktober 2012
Man muss diese Nachrichten nur sammeln und bündeln, um die
Zeichen der Zeit zu erkennen: Ganz offenkundig geht es in
Sachen Ruhrgebiets-Kultur ans Eingemachte.

http://www.frankgoosen.de/
https://www.revierpassagen.de/7562/7562/20120215_2108
https://www.revierpassagen.de/7562/7562/20120215_2108


Die Schamfrist nach dem Kulturhauptstadt-Jahr 2010 ist längst
vorüber. Schon damals haben manche prophezeit, dass „danach“
die Sense kreisen werde.

Vor einigen Wochen hieß es, das Museum Bochum werde mutmaßlich
im  Jahr  2022  geschlossen.  Komplett.  Unwiederbringlich.
Unglaublich.  Dieses  Menetekel  sorgte  immerhin  für
vernehmlichen  Aufruhr,  vor  allem  im  Kreise  der  übrigen
Kunstmuseen des Reviers.

Schon allein die Frage, was in einem solche Falle mit den
gesammelten Beständen geschehen soll, lässt einem nicht nur in
juristische  Abgründe  blicken.  Der  Image-Schaden  für  die
gesamte Region wäre kaum zu ermessen. Dabei war doch 2010
ausposaunt worden, man wolle sich mit Kultur gleichsam neu
erfinden.  Was  ist  davon  geblieben?  Vor  allem  diffuse
Erwartungen  an  eine  „Kreativwirtschaft“,  zu  der  alles  und
jedes und nichts gehört. Und der zwanghaft unbeirrbare Glaube
an „Leuchttürme“ wie das „Dortmunder U“, deren Folgekosten ins
Monströse zu wachsen drohen.

"Leuchtturm"  mit  immensen
Folgekosten:  Kulturzentrum
"Dortmunder U". (Foto: Bernd
Berke)

Durch Sparmaßnahmen gefährdet ist derweil auch das Mülheimer
Museum Alte Post. In Hagen wird unterdessen allen Ernstes
erwogen, ein Gemälde von Ferdinand Hodler zu veräußern, um den

http://www.revierpassagen.de/7562/7562/20120215_2108/attachment/048


Haushalt  zu  sanieren,  ach  was:  um  dem  maroden  Etat  ein
winziges Pflästerchen aufzukleben. Allerorten kann man leicht
ausrechnen,  dass  selbst  radikaler  Kulturabbau  im
Gesamthaushalt kaum als wesentliche Ersparnis spürbar wäre.

Ein weiteres Phänomen ist aus etlichen Spardebatten sattsam
bekannt:  Zunächst  wird  die  ganz  große  Keule  geschwungen
(völlige Schließung etc.), damit die Betroffenen hernach eine
heftige  Budgetkürzung  fast  schon  als  Wohltat  und  Rettung
begrüßen.

Öffentliche Zuschüsse für Kultur gelten leider immer noch als
„freiwillige Aufgaben“ und werden – so hat es den Anschein –
oftmals von oben herab gnädig gewährt. Üblicher Begleitumstand
ist das Geschrei derer, die Kindergärten, Schwimmbäder und die
Verfüllung  von  Schlaglöchern  gegen  kulturelle  Belange
ausspielen.

Alles nur Alarmismus, gegenstandslose Kahlschlag-Ängste? Wohl
kaum!

Allein heute sind drei knappe Meldungen (!) erschienen, die in
die gleiche Richtung weisen, nämlich abwärts.

1) Theater- und Konzert-Gastspiele im Wittener Saalbau stehen
samt und sonders auf der Streichliste, weil die Stadt sich
derzeit nicht in der Lage sieht, konkrete Förderzusagen zu
geben. Selbst die bundesweit renommierten Wittener Tage für
Neue Kammermusik wären vom befürchteten Kahlschlag betroffen.
Geld gibt’s, wenn überhaupt, nur kurzfristig, Veranstaltungen
müssen hingegen von langer Hand geplant werden.

2)  Das  vom  Westfälischen  Literaturbüro  (Unna)  organisierte
Krimifestival „Mord am Hellweg“ muss deutlich abspecken. Der
„schlankere“ Auftritt könnte die Werbewirksamkeit schmälern.

3) Unsanftes Erwachen aus der „Traumzeit“: Die Finanzierung
des gleichnamigen Duisburger Festivals ist nicht gesichert,
wahrscheinlich muss man zumindest einen Programmtag opfern.



Auch gibt es Gedankenspiele, künftig nur noch alle zwei Jahre
– im Wechsel mit dem „Akzente“-Festival – eine „Traumzeit“
auszurufen.

Um nur ein weiteres Beispiel zu nennen: Nicht auszuschließen,
dass demnächst beunruhigende Botschaften aus Schwerte kommen,
wo der Bestand der örtlichen Festivals (Kleinkunstwochen und
Welttheater der Straße) nach dem Ausscheiden des langjährigen
Kulturamtsleiters Herbert Hermes erstritten sein will. Aber
wir wollen das Übel nicht herbeireden, sondern im Gegenteil an
die  Stadt  appellieren,  hierbei  größte  Umsicht  walten  zu
lassen. Viel gibt es sonst nicht, was den Ruf dieser 50000-
Einwohner-Gemeinde hinaus trägt.

„Bunbury“  in  Bochum:  Vom
großen Spaß, (nicht) Ernst zu
sein
geschrieben von Katrin Pinetzki | 31. Oktober 2012
Der Vorhang öffnet sich – und gibt einen weiteren Vorhang
frei, hinter dem sich wiederum eine dritte Bühne mit Vorhang
befindet – ein überdimensioniertes Kasperltheater. Die Bühne
der Bochumer Kammerspiele verkleinert sich für einen Großteil
des Abends auf die Maße der Puppenbühne (Daniel Angermayr).
Damit wäre Jan Neumanns Regiekonzept bereits beschrieben: Sein
„Bunbury“ (oder: Wie wichtig es ist, Ernst zu sein) wird als
Theater im Theater gegeben. Die Körpersprache der Darsteller
und auch die Kostüme (Nini von Selzam) orientieren sich an
ungelenkem  Puppenspiel  und  am  Overacting,  wie  man  es  von
Boulevardkomödien kennt.

Die anfängliche Skepsis (Und das soll nun den ganzen Abend so
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weitergehen?) legt sich schnell, denn: Das Regie-Konzept geht
auf.  Slapstick  und  Farce-Elemente  der  Inszenierung  passen
bestens zu Dialoglastigkeit, Wortwitz und dem rasanten Tempo
der Oscar Wilde-Komödie. Schließlich stehen Witz und Brillanz
der  Dialoge  bei  Oscar  Wilde  im  Vordergrund,  nicht  die
Entwicklung  der  Figuren.  Nicht  zuletzt  korrespondiert  die
Künstlichkeit, die auch durch Pappmaché, gemalte Kulissen und
Billig-Requisiten entsteht, mit den aufgesetzten Umgangsformen
und der gesellschaftlichen Etikette. Kurz: Der Abend ist ein
großer Spaß.

Die befreundeten Dandys Jack (Roland Riebeling) und Algernon
(Daniel  Stock)  spielen  ganz  privat  gerne  Theater,  um
verschiedene Rollen ausleben zu können: Jack, der auf dem
Lande als Vormund der jungen Cecily (Friederike Becht als
Dirndl  mit  Blumenkranz)  ein  seriöses  Bild  abgeben  muss,
erfindet einen Bruder Ernest, als der er sich in der Stadt
ausgibt und dort um das glitzer-rosa Girlie Gwendolen (Xenia
Snagowski)  wirbt.  Algernon  wiederum  hat  einen  imaginären
Freund  Bunbury,  um  möglichst  häufig  seiner  Tante  Lady
Bracknell (Anke Zillich mit matronenhafter Statur und Turm-
Frisur)  zu  entfliehen.  Nach  vielen  Verwechslungen  und
Verwicklungen  bekommt  am  Ende  jeder,  was  er  will.

Der verengte Bewegungsraum und das Ping-Pong der Konversation
fordern  den  Schauspielern  perfektes  Timing  und  ein  gut
choreographiertes und einstudiertes Zusammenspiel ab, das sie
mit großer Spiellust meistern. Eine Figur gibt es dann doch,
die  im  Stück  eine  Entwicklung  durchmacht:  Meister-Dandy
Algernon erkennt die fehlende Tiefe seines Lebens und sehnt
sich  nach  etwas  Echtem  –  und  sei  es  echter  Schmerz  beim
Einschlagen auf die Bühnenbretter. Auf den Vorwurf „Du redest
nichts als Unsinn“ wird er plötzlich ganz still. „Ja“, sagt er
traurig, „das tut doch jeder.“ Algernon ist der einzige, der
ab und zu die Maske fallen lässt, und der erste, der den
geschützten Raum des Puppentheaters verlässt, um den kargen
Boden der Realität auszuprobieren. Die anderen folgen ihm und



zertrümmern ihre Marionettenbühne, doch auch außerhalb finden
sie – wen wundert’s – nur eine Bühne vor, auf der sie eine
Rolle zu spielen haben. Das ganze Leben ist ein Spiel – bei
Oscar Wilde immerhin ein ausgesprochen kurzweiliges, und eines
mit Happy End für alle Beteiligten.

Infos/Termine:
http://www.schauspielhausbochum.de/de_DE/calendar/detail/93421
63

(Der Artikel erschien zuerst im Westfälischen Anzeiger, Hamm)

Flache Kost aus der Burger-
Bude
geschrieben von Katrin Pinetzki | 31. Oktober 2012
Vor 250 Jahren verfasste der Vielschreiber Carlo Goldoni seine
Komödie „Streit in Chiozza“, in der der venezianische Theater-
Neuerer Kabale und Liebe in einem Fischerdorf zelebriert. In
Bochum zeigt nun Nuran David Calis das Stück in seiner eigenen
Neubearbeitung: „Zoff in Chioggia“. Der 35-Jährige arbeitet
dabei  wie  häufig  auch  mit  jungen  Laien  zusammen.  Auch
Tänzerinnen  und  Tänzer  des  Herner  Tanztheaters
Pottporus/Renegade  sind  eingebunden.

Was sieht Calis, der als Experte für die Befindlichkeiten der
Jugend  gilt,  in  diesem  für  heutige  Verhältnisse
konventionellen  Lustspiel?  Die  Antwort  wird  im  Laufe  des
zweieinhalbstündigen Abends recht schnell deutlich: Er sieht
eine  Gesellschaft  im  Aufbruch,  eine  Jugend,  die  sich
entscheiden muss: abhauen, bleiben und zugrunde gehen – oder
bleiben und es besser machen. Wer dabei nicht freiwillig an
den arabischen Frühling denkt, dem hilft das Bühnenbild (Irina
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Schicketanz) später am Abend nach: „Tunis“ und „Kairo“ sind
als  Parolen  an  die  Wand
geschmiert. Doch der Reihe nach.

Nuran David Calis’ Version spielt in einer kurz vor der Pleite
stehenden Burger-Bude am Hafen von Chioggia. Besitzer Isodoro
(Jürgen Hartmann) nimmt einen letzten Anlauf: Werbefilme im
Internet und Social Media-Präsenz sollen dem Laden neue Gäste
bescheren,  außerdem  hält  er  eine  Brandrede  vor  seinen
Angestellten:  Binnen  zwei  Tagen  sollen  sie  neue  Ideen
präsentieren, sonst gehe man zusammen unter. Allerdings ist
die  Belegschaft  hoffnungslos  zerstritten:  Für  Lucietta
(Constanze Wächter) ist Chioggia ein Sumpf, aus dem sie nichts
wie weg will, für ihren Freund Titta Nane (Krunoslav Šebrek)
ist es der „Schoß, der dich auffängt“. Beppo (Matthias Eberle)
will Checca (Barbara Hirt) heiraten, doch die hört ihn nicht
einmal an.

Die Generation der Eltern ist nicht besser: Die zänkische
Pasqa (Bettina Engelhard) streitet abwechselnd mit ihrem Mann
Toni (Werner Strenger) und seiner Geliebten (Veronika Nickl),
hat aber zugleich eine Affäre mit Isidoro. Der neue Barrista
(Ismail  Deniz),  sorgt  für  weitere  Eifersüchteleien.  Nahezu
jede Zusammenkunft führt in jeder Konstellation unweigerlich
zur Eskalation, bis schließlich das Mobiliar des Bistros und
die  Beziehungen  ein  Trümmerhaufen  sind  –  aus  dem  im
Dämmerlicht des nächsten Tages Neues erwachsen kann. Und zwar,
indem  der  zerstrittene  Haufen  die  Kraft  der  Gemeinsamkeit
erkennt. Merke: Wer Rücken an Rücken steht, der kann nicht
fallen.  Gemeinsam  beseitigt  man  das  Chaos,  zieht  neuen
Teamgeist  aus  einem  Rap-Song,  und  siehe  da:  Das  virale
Marketing hat gewirkt, die Gäste stehen vor der Tür.
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Das klingt allzu platt? Das ist es auch, und zwar auf beinah
jeder  Ebene.  Die  Texte  bestehen  aus  sträflich  vielen
Gemeinplätzen („Liebe ist doch nicht nur ein Wort!“) und sind
häufig,  nach  Art  der  Vorlage,  ans  Publikum  adressierte
Monologe am Bühnenrand. Sie verbalisieren, was gespielt werden
könnte. Die Kostüme zeigen Typen-Klischees (die Rocker-Lady in
Leder, die blondierte Bauchfrei-Tussi, der bärtige Philosoph,
der  rassige  Italiener).  Und  die  Moral  von  der  Geschicht’
besteht tatsächlich aus nicht viel mehr als „Zusammen sind wir
stark“. Zurück bleibt das Gefühl, lange 180 Minuten einem mit
großem Aufwand produzierten Nichts zugeschaut zu haben.

Schöne Momente bieten die Szenen, in denen das Ensemble wie
von  unsichtbarer  Hand  choreographiert  agiert  –  in  solchen
Momenten blitzen schon von Anfang an die Möglichkeiten der
Gemeinschaft auf. Die Atmosphäre des bevorstehenden Aus- und
Zusammenbruchs transportieren trefflich die Renegade-Tänzer,
die  sich  zwischen  einzelnen  Szenen  wie  Schatten  in  einer
Zwischenwelt  winden,  auszubrechen  versuchen,  aber  seltsam
gefesselt scheinen.

Termine: 2., 10., 16. Februar 2012

„Grau“  von  Jasper  Fforde:
Ansichten  einer  künftigen
Diktatur
geschrieben von Britta Langhoff | 31. Oktober 2012
Ein Mann sieht rot.  Das ist auch gut so, denn Eddie Russett
lebt in einer Welt, in der Farbe zu einer Ware geworden ist,
welche die soziale Hackordnung bestimmt. Eine Welt, in der
Machtbefugnisse alleine darauf basieren, welche Farbe man wie
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gut sehen kann.

Der walisische Autor Jasper Fforde (weltbekannt geworden mit
„Der Fall Jane Eyre“ und weiteren „Thursday next“-Romanen)
baut in seinem neuen Roman „Grau“ eine perfekt entworfene
fiktionale  Welt,  überbordend  vor  Ideenreichtum  und
Phantasie.  In  seiner  Anti-Utopie  veranschaulicht  er
erschreckend,  wie  eine  Diktatur  funktioniert,  was  sie
sympathisch  macht  und  was  angreifbar.  Zum  Beispiel  die
unüberschätzbare Macht der Neugier und der Wahrheit.

Vor kurzem machte das Bochumer Literaturmagazin Macondo sich
selbst und zahlreich erschienenen Zuhörern in der Bochumer
Rotunde die Freude einer ganz besonderen Lust am Hören. Jasper
Fforde,  den  Macondo  seit  Anfang  begleitet,  inszenierte
gemeinsam mit dem Schauspieler und Sprecher Oliver Rohrbeck

eine bilinguale Lesereise. Fforde las aus der
englischen Originalfassung „Shades of grey“ ,
Rohrbeck  aus  der  von  Thomas  Stegers  klug
übersetzten deutschsprachigen Version.

Fforde  erzählte  eingangs  von  einem  Hamlet-Experiment  der
besonderen  Art.  Vor  etlichen  Jahren  habe  es  ein  Treffen
zahlreicher  Hamlet-Darsteller  aus  etlichen  Ländern  gegeben,
die  jeder  in  ihrer  eigenen  Sprache  Teile  der  berühmten
Monologe darboten und trotz des babylonischen Sprachgewirrs
sich in ihrer Darbietung blind verstanden. In Bochum erlebten
wir die Premiere eines ähnlichen Experiments, in dem Fforde
und Rohrbeck  einen Dialog aus „Grau“ zweisprachig vortrugen –
was in der Tat erstaunlich gut funktionierte. Oliver Rohrbeck
– bekannt als deutsche Synchronstimme Ben Stillers und vor
allem durch seine Rolle des Detektivs Justus Jonas in der
Hörspielserie „die drei ???“ – hat auch das Hörbuch zu „Grau“
eingelesen. Wie sehr ihm der widerspenstige Eddie Russett ans
Herz  gewachsen  ist,  zeigte  seine  wirklich  Spaß  machende
Darbietung, die für mich ruhig hätte länger sein dürfen.
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Dafür gab Fforde über die Lesung der grauen Kapitel hinaus
spannende Einblicke in sein Schaffen. Die Tatsache, dass das
Publikum trotz der Sprachbarriere wie gebannt an seinen Lippen
hing, unterstrich eindrucksvoll, dass dieser Mann wahrhaft ein
geborener Erzähler ist. So erzählte er von seiner Freude an
ausgefallenen  Gedankenspielen  mit  der  „cold  logic  of  the
nonsense of the world“. In seinen bisherigen Werken habe er
immer mit etwas gespielt, was bereits im Kopf der Leser sei
und  dabei  versucht,  die  Vergangenheit  zu  ändern.  Mit  der
Trilogie  um  Eddie  Russett  versucht  er  nun  erstmals,  eine
Zukunft zu formen. Erschreckend einfach sei es gewesen, eine
Hierarchie zu erfinden. Auf die Farbwahrnehmung als Grundlage
für eine neue Gesellschaftsordnung kam er, weil Farben im
Grunde nutzlos sind. Nichts als ein gutes Beispiel für „the
way, we make a sense of the world“.

So ganz lässt ihn die Vergangenheit jedoch nicht los. Auch in
„Grau“ findet man Anspielungen auf frühere Werke, so mit dem
„red room/ green room“ auf Jane Eyre. Fforde ist ein Autor ,
der  nicht  nur  in  seinem  Romanen  gerne  zwischen  Welten
gratwandert. Die vorgeblichen Grenzen zwischen „U“- und „E “
Literatur  interessieren  ihn  nicht,   ein  Autor  von  seiner
Belesenheit  und  seiner  Sprachmächtigkeit  lässt  sich  davon
nicht im Geringsten beeindrucken. Satz des Abends: „I love
silly things. Silly! Not stupid.“

„Grau“ ist ein Buch, welches den Leser zwar so manches Mal in
seiner Abstrusität befremdet, in seiner Konsequenz und vor
allem  in  seinem  Wiedererkennungswert  fast  schon  genial
ist.  Darüberhinaus  ist  Fforde  definitiv  „einer  der
Glücksfälle, in denen gute Literatur und sympathischer Autor
zusammentreffen.“ (Zitat Macondo).



Stimmungsvolle Bilder des Abends, welche unter
anderem  auch  zeigen,   welche  Konzentration
unsere   „Revierpassagen“  bei  der  Widmung
erforderten, bei Macondo.

Jasper Fforde: „Grau“. Roman. Eichborn Verlag, 490 Seiten,
€19,95

 

Currywurst hier und da
geschrieben von Bernd Berke | 31. Oktober 2012

Bochumer  Currywurst  in
Holland (Foto: Bernd Berke)

Unterwegs hält man hier und da nach Exporten des Ruhrgebiets
Ausschau  –  und  stößt  dabei  immer  mal  wieder  auf  die
Currywurst. Nein, dies wird weder eine Grönemeyer-Hommage noch
ein Wursttest.

Auch ist’s keine Weltsensation, original Bochumer Currywurst
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in Holland vorzufinden, aber immerhin… man fühlt sich ein
klein wenig angeheimelt.

An  der  holländischen  Nordseeküste  machen  bekanntlich  sehr
viele  Revierbewohner  Urlaub  oder  sie  kommen  mal  eben  am
Wochenende.  Da  lohnt  es  sich  wahrscheinlich,  ihnen  neben
Frikandel & Fritjes auch ihre Currywurst anzubieten.

Andererseits  mag  es  einen  piefigen  Beigeschmack  haben,  in
Egmond  aan  Zee  Currywurst  aus  Bochum  zu  ordern.
Nochandererseits ist das aber piepegal. Oder auch wurst. Mit
Meerblick und Salzgeruch isst man die Dinger ja sonst selten.

Um doch noch ein Wort in Geschmacksfragen zu verlieren: Die
Soße in Egmond (der Ort, den Goethe immer falsch geschrieben
hat,  hohoho)  war  höllisch  scharf  und  somit  geeignet,  den
Getränkeumsatz zu heben.

Gezondheid!

Postkartenwerbung  für  die
BO-Currywurst

http://www.digbib.org/Johann_Wolfgang_von_Goethe_1749/Egmont_.pdf
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Francesco  Tristanos
Gebrauchsmusik  –
Klangmixturen mit Klavier
geschrieben von Martin Schrahn | 31. Oktober 2012

Francesco Tristano.
Foto:  Matthew
Stansfield

Crossover? Das war gestern. Als Waldo de los Rios 1970 den
„Song  of  Joy“  herausbrachte,  die  seichte  Variante  des
Schlusssatzes von Beethovens 9., mit der „Ode an die Freude“.
Oder als drei Jahre später das Electric Light Orchestra einen
alten Chuck-Berry-Hit, „Roll over Beethoven“ coverte, mit den
Anfangstakten der schicksalsträchtigen 5. Sinfonie als Intro.
Oder  etwa  als  der  japanische  Synthesizer-Guru  Tomita  die
„Bilder einer Ausstellung“ Mussorgskys in ganz andere Sphären
hob (1975).

Alles längst vergangen. Heute steht Francesco Tristano in den
Startlöchern.  Der  junge  luxemburgische  Pianist  (der  seinen
Nachnamen Schlimé abgelegt hat), der sich als ein Techno-Nerd
sieht und Crossover ablehnt. Einer, der sich in Klangtüftelei
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und  rhythmischem  Minimalismus  auslebt.  Dem  der  Sound  das
wichtigste ist, unabhängig davon, ob die dazugehörigen Noten
barocken, klassischen oder modernen Ursprungs sind.

Was  das  bedeuten  kann,  hat  Tristano  nun  während  der
Ruhrtriennale in zwei Konzerten – oder besser: Performances –
klar gemacht. Zum einen bei einem Soloauftritt mit Klavier,
Keyboard  und  elektronischer  Zuspielung,  andererseits  in
Kooperation  mit  Instrumentalisten  der  Duisburger
Philharmoniker sowie den Club-Musik-Berühmtheiten Carl Craig
und Moritz von Oswald.

Tristano solo: „… Towards Meditation“ will er sich begeben,
gewissermaßen auf eine Klangstraße Richtung Erleuchtung – mit
einer  Mixtur  aus  dröhnendem  Bass-Sound,  schwebend  hohen
Keyboard-Klängen (als wär´s ein Stück von Jean Michel Jarre),
darin eingeflochten Werke von Bach, Debussy oder John Cage.
Der Weg ist das Ziel, und der 30jährige Pianist lässt keinen
Zweifel daran, dass er auf dieser Strecke ein Suchender ist.
Sonst wäre die teils holprige Bach-Rhetorik ebenso wenig zu
erklären  wie  der  bisweilen  manieristisch  verzärtelte
Impressionismus  Debussys.

Was schwerer wiegt, ist die Tatsache, dass Tristano nur dann
frei  aufspielt,  ja  sich  in  Trance  musiziert,  wenn  er  die
Gefilde  einer  gleichförmigen  Rhythmik  erreicht  hat.  Darauf
scheint alles hinauszulaufen, auf eine Meditation im Geiste
des Maschinellen, letzthin des Stupenden. Wer da über eine
Mischung von Hochkultur mit, ja was eigentlich (niedererer
Kultur ?) schreibt, formuliert floskelhaft am Problem vorbei.

Das  macht  das  zweite,  großbesetzte  „Konzert“,  wie  der
Soloauftritt  Tristanos  erneut  in  Bochums  Jahrhunderthalle
erklingend,  überaus  deutlich.  Da  ist  der  teils  sphärische
Klang  und  der  Beat,  da  ist  zwischendrin  ein  wenig
Klaviermelos, da bettet sich Streicher- oder Bläsersound ins
rhythmische  Geschehen  ein.  Die  Duisburger  Symphoniker,  das
klassische Orchester also, wird zur Staffage eines Events.



Der Eindruck will sich einstellen, dass hier jemand sehr wohl
auf alte Crossover-Zeiten schielt, als Welthits der Rockmusik
ein orchestrales Gewand bekamen. Das letztendlich aber alles
in die Dominanz des Rhythmus mündet. Die Jahrhunderthalle wird
zum  Dancefloor.  Wer  stille  sitzen  bleibt,  entbehrt  des
ästhetischen  Zugewinns.  Insofern  sind  Francesco  Tristanos
Mixturen nicht mehr als ein Stück Gebrauchsmusik. Wie etwa die
seichten Salonstücke des 19. Jahrhunderts. Ist dies die große
Versöhnung von „E“- und „U“-Musik?

 

Reges Konzertleben in Bochum:
Anton  Bruckner  als  Urvater
des Minimalismus
geschrieben von Anke Demirsoy | 31. Oktober 2012
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Steven Sloane, GMD
der  Bochumer
Symphoniker

Stets sucht das Team um Bochums Generalmusikdirektor Steven
Sloane nach kreativen Ideen, um die Jahreshefte der „BoSys“
auch optisch zu etwas Besonderem zu machen. Auf Überraschungen
müssen  Musikfreunde  dabei  immer  gefasst  sein:  Die
Programmübersicht kam in vergangenen Jahren schon im Gewand
einer  Kochrezept-Sammlung  daher,  in  Einzelheften  wie  die
Unterlagen  zu  einer  Fernreise  oder  auch  als  Buch  mit
ehrwürdigem  Leineneinband.

Die Nachricht vom Bau des Musikzentrums in der Innenstadt, am
9. März 2011 vom Rat der Stadt Bochum beschlossen, gab jetzt
den  Anstoß  für  ein  Jahresprogramm  in  Form  einer  Zeitung.
Zwischen graue Pappdeckel gefasst, informiert die 80-seitige
„Bosy  Times“  im  ersten  Teil  über  die  Konzerte  der  Saison
2011/2012. Der zweite Teil zeichnet in einer „Sonderausgabe“
den  langen  Weg  zum  Musikzentrum  nach.  Was  an  der
Victoriastraße entstehen soll, ist mehr als „nur“ eine längst
verdiente Heimat für das renommierte Bochumer Orchester. In
der Marienkirche wird ein Multifunktionssaal errichtet, der
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eine bauliche Einheit mit dem neuen Konzertsaal (mit rund 1000
Plätzen)  bilden  soll.  Die  Politik  bezeichnet  das  als
„KreativQuartier“, unter dessen Dach die freie Szene ebenso
Platz finden soll wie Musikschul-Aktivitäten und musikalische
Bildungsangebote für Kinder und Erwachsene.

Viele  Musikfreunde,  das  zeigt  diese  Sonderausgabe,  setzten
sich kaum minder unermüdlich ein als Steven Sloane selbst:
darunter  der  Förderkreis  der  Bochumer  Symphoniker,  die
„Stiftung Bochumer Symphonie“ und namhafte Bürger der Stadt.
Handschriftlich  bekunden  NRW-Kulturministerin  Ute  Schäfer,
Bochums Kulturdezernent Michael Townsend und die Konzerthaus-
Intendanten der Nachbarstädte Sympathie und Unterstützung. Im
Umkehrschluss zeugt die Zeitung aber auch davon, dass noch
viel Überzeugungsarbeit zu leisten ist. So ungemein treu das
Publikum der „BoSys“ auch zum Orchester steht, so groß scheint
die Bevölkerungsgruppe jener, die Kunst und Kultur nicht als
Notwendigkeit  begreifen,  sondern  ihr  mit  dem  Verweis  auf
bröckelnden  Straßenbelag  und  verrottende  Schulgebäude  die
verbale Keule übers Haupt ziehen.

In der „Bosy Times“ aber steht die Kunst an erster Stelle. Die
kommende Konzertsaison der Bochumer Symphoniker stellt Anton
Bruckner  von  einer  überraschenden  Seite  vor,  nämlich  als
„Urvater  des  Minimalismus“.  In  der  Gegenüberstellung  von
Bruckner-Werken mit Kompositionen typischer Minimalisten wie
Steve  Reich,  Philip  Glass  und  John  Tavener  wollen  Steven
Sloane  und  sein  Orchester  verwandte  Kompositionsschemata
aufzeigen. Weil diesen Komponisten zudem ein starkes Interesse
an  Fragen  geistlicher  Natur  gemein  ist,  trägt  der
Themenschwerpunkt der neuen „BoSy“-Saison den Namen „Spiritual
Loops“: ein Begriff, der sich in dieser Kürze und Prägnanz
nicht ins Deutsche übertragen lässt. Stehen „Loops“ in der
Musikwelt doch für kleine, immer wiederkehrende Strukturen,
die obsessiv um sich selbst zu kreisen scheinen. Der Sogkraft,
die von den Wiederholungen ausgeht, spürt das Orchester unter
anderem  in  nächtlichen  Konzerten  in  einer  Synagoge,  einer



Moschee und einer Kirche nach.

Prominentes Zugpferd für einen weiteren Themenschwerpunkt ist
der  Schauspieler  und  Moderator  Harald  Schmidt,  den  Steven
Sloane  für  vier  verschiedene  Projekte  gewinnen  konnte.  So
kommt es im November zunächst zu einer „BosySchmidt Show“, in
der das Orchester zur Big Band wird und der RuhrCongress zum
Studio. Einer szenischen Einrichtung von Mozarts „Le nozze di
Figaro“ im AudiMax der Ruhr Universität folgt im März 2012
eine  Text-Musik-Collage  zum  Thema  „Faust“.  Und  in  einem
Familienkonzert  übernimmt  Harald  Schmidt  Moderation  und
Klavierpart  zu  Benjamin  Brittens  berühmtem  „Young  Person’s
Guide to the Orchestra“.

Bekannte Sänger und Solisten verleihen der Saison weiteren
Glanz. Der Tenor Christoph Prégardien ist mit Orchesterliedern
von Gustav Mahler zu erleben. Die Sopranistin Simone Kermes
singt virtuose Arien von Vivaldi bis Bernstein, und in einem
Gastspiel in der Philharmonie Essen begleiten die „BoSys“ im
Oktober den derzeit stark gefragten Tenor Jonas Kaufmann durch
einen  Arienabend.  Unter  den  Instrumentalisten  ragen  zum
Beispiel die Pianisten Jonathan Gilad, Nikolai Tokarev und
Alexander Lonquich hervor. John Adams’ Konzert „Dharma at Big
Sur“  für  elektrische  Violine  und  Orchester  wird  Tracy
Silverman interpretieren. Solist im Violinkonzert von Erich
Wolfgang  Korngold  ist  der  in  Moskau  und  der  New  Yorker
Juilliard School ausgebildete Wahl-Amerikaner Philippe Quint.
Kammerkonzerte und die an die Jugend gerichteten Angebote des
„Ohrenkneifers“ vervollständigen das Angebot.

Wie  sich  das  Musikzentrum  auf  die  Arbeit  der  Bochumer
Symphoniker  und  die  oft  beklagte  Verödung  der  Bochumer
Innenstadt  auswirkt,  wird  noch  zu  beobachten  sein.  Steven
Sloane, der seinen Wohnsitz in Bochum trotz seines Umzugs nach
Berlin  behalten  hat,  formuliert  selbstbewusst:  „Die  Musik
steht im Zentrum unseres Tuns – und bald auch im Zentrum
unserer Stadt.“



(Informationen  im  Internet:  www.bochumer-symphoniker.de,
Kartenbestellung: 0234/ 33 33 55 55.)

 

Das  Ruhrgebiet  war  gegen
Nazis nicht immun: Schon 1932
füllte  Hitler  die
Westfalenhalle
geschrieben von Hans Hermann Pöpsel | 31. Oktober 2012
Die Neonazis beunruhigen Dortmund – zu Recht. Ein kleiner
historischer  Abstecher  zeigt  nämlich,  dass  das  Ruhrgebiet
keineswegs immun war gegen die Nazis um Hitler.

Die  alte
Westfalenhalle  (Foto:
Stadtárchiv Dortmund)

Vor gut 85 Jahren, Mitte Juni 1926, kam der Anführer der
Nationalsozialisten  zum  ersten  Mal  ins  Ruhrgebiet.  Wegen
seiner persönlichen Kontakte zu den Hattinger „Parteigenossen“
begann Hitler seine Rundreise in der Stadt Hattingen. Im Lokal
„Märker“ traf er sich mit den örtlichen NSDAP-Mitgliedern, und
auf der Treppe vor dem Lokal entstand ein Erinnerungsfoto, auf
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dem zum ersten Mal auch die Mädchengruppe der NSDAP Hattingen
zu sehen ist. Anschließend fuhr Hitler weiter nach Bochum,
Elberfeld und Essen, wo er jeweils vor großen Versammlungen
seine  umjubelten  Reden  hielt.  Die  Polizei  hatte  darauf
bestanden,  dass  diese  Kundgebungen  als
„Mitgliederversammlungen“  aufgezogen  wurden,  was  den
Ortsgruppen natürlich entgegen kam. An den Eingängen mussten
die Zuhörer Personalausweis, den Partei-Mitgliedsausweis und
eine  Einlasskarte  vorzeigen,  und  dennoch  waren  die
Versammlungen überfüllt. Wer noch nicht Mitglied war, wurde
gleich an der Kasse aufgenommen. Allein für Bochum schätzte
die Polizei die Teilnehmerzahl im Evangelischen Gemeindehaus
auf etwa 1000.

Im  März  1932  war  Hitler  wieder  einmal  im  Ruhrgebiet,  und
diesmal sprach er in der Westfalenhalle vor mehr als 18.000
begeisterten Anhängern. Es ging um die Reichspräsidentenwahl,
in der Hitler später gegen den Amtsinhaber unterlag.

Bei den letzten freien Reichstagswahlen am 6. November 1932
erhielt  die  NSDAP  entgegen  ihren  Erwartungen  „nur“  33,1
Prozent  der  Stimmen.  Sie  verlor  reichsweit  34  Mandate,
allerdings lagen die Verluste der Nazis im Ruhrgebiet unter
dem Reichsdurchschnitt. Es gibt also im Revier keinen Grund,
von einer besonderen Resistenz auszugehen.

„Tristan“ bei der Triennale:
Liebestod im Zwielicht
geschrieben von Werner Häußner | 31. Oktober 2012
Ein  „Wagnis“?  Willy  Decker  wählt  große  Worte  bei  der
Premierenfeier  nach  „Tristan  und  Isolde“
zur Eröffnung der zehnten Ruhrtriennale, der letzten unter
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seiner Intendanz.

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

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



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

Das eine bekommt man nicht ohne das andere:
Wirkliche Liebe ist, wie Wagner ja auch pathetisch für sein
eigenes Leben
beklagte, in dieser Welt der – scheinbaren, aber wirksamen –
Gegensätze nicht
zu haben; Tod ist die Bedingung, dass die Schranken zwischen
den Individuen
fallen und der Weg frei wird in die Erfüllung und Erlösung.
Und die Nacht ist
die Chiffre für die Abwesenheit des grausamen Lichts, in dem
die Scheinwelt,
die uns umgibt, zu jammervoller Wirksamkeit gelangt.



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

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

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

Musikalisch  war  der  Triennale-Tristan  dem  künftigen
Generalmusikdirektor  der  Bayerischen
Staatsoper München anvertraut: Kirill Petrenko hat mit den
Duisburger
Philharmonikern in der gut eingerichteten, dennoch schwierigen
Akustik der
Jahrhunderthalle  einen  skrupulös  verfeinerten  Wagner
erarbeitet.  Jede  Stimme  kommt
zu ihrem Recht. Der Spaltklang wird ins Extrem getrieben. Das



lässt etwa das
Frage-Antwort-Spiel  von  Streichern  und  Bläsern,  die
harmonische  Anreicherung
durch selbständige Begleitstimmen oder die Reibungen in der
vielschichtigen
Chromatik deutlich hervortreten. Gleichzeitig aber löst sich
Wagners Mischklang
auf  in  zusammenhanglose  Einzelteile,  die  auch  die  Legato-
Wirkungen empfindlich
beeinträchtigen.

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

Unter den Sängern können sich die Frauen am ehesten noch dem
erschreckenden Mittelmaß
entwinden,  das  den  Wagner-Gesang  heute  bestimmt.  Claudia
Mahnke ist vor allem
in ihren Rufen im zweiten Aufzug eine stimmsatte Brangäne mit
unforciertem,



substanzvollem Klang. Anja Kampe geht die Isolde mit einem
lyrischen, aber
expansionsfähigen Ton an. Ihre Artikulation ist – wie die von
Frau Mahnke –
einwandfrei,  die  Tonbildung  frei  von  der  missverstandenen
großhubigen Vibrato-Dramatik
amerikanischer  Sopran-Schlachtschiffe.  Decker  verordnet  ihr
nicht immer
nachvollziehbare raumgreifende Aktionen; dennoch hat sie ihre
Partie unter
Kontrolle, kann nuancieren und ins Piano zurücknehmen.

Christian Franz versucht das als Tristan auch. Aber dem Tenor,
der in den Neunzigern
seine Karriere in Wuppertal begonnen hat, fehlt die Sicherheit
beim
Positionieren der Stimme. Bereits im ersten Aufzug steigt sein
nicht sonderlich
voluminöser Tenor nach oben, wird dünn und bemüht. Im Duett
des zweiten
verschmelzen  die  Stimmen  nicht,  setzt  Franz  den  rund
gebildeten  Piani  von  Anja
Kampe  fistelig  ungestützte  Töne  entgegen.  Durch  den
mörderischen  dritten  Aufzug
kämpft er sich angestrengt; man wundert sich, dass die Stimme
noch die
Kondition  für  den  vokalen  Gewaltparcours  hat.  Mit  Stephen
Milling gewinnt die
Figur des König Marke vokale Kontur, wenn auch die Höhe nicht
befriedigt.
Alejandro  Marco-Burmester  ist  ein  sicherer  Kurwenal,  Boris
Grappe ein greller, passend
unsympathischer Melot. Das ChorWerk Ruhr unter Michael Alber
bewies wieder
einmal gediegene Qualität. – Der Beifall der Triennale-Fans
war lang, aber
schütter und steigerte sich nur bei Anja Kampe zu freundlicher



Intensität.

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

Bochum stand für Gebirge und
Straßenbahn
geschrieben von Hans Hermann Pöpsel | 31. Oktober 2012

Bochumer  Zeche  Prinzregent
in den 50-er Jahren

Der Blick auf das Ruhrgebiet ist ja immer relativ. Bei mir zum
Beispiel als im flachsten Münsterland geborenem Dorfkind stand
früher das Revier für Gebirge und Straßenbahn, für Kohlezechen
und Kaninchen.

Meine Mutter stammte aus Bochum-Weitmar und hatte nach der
kriegsbedingten Evakuierung 1942 ins Münsterland geheiratet.
Was lag bei armen Leuten wie uns also näher, als einen Teil
der Sommerferien statt am Meer bei den Großeltern und anderen
Verwandten im Kohlerevier zu verbringen. Wenn ich dann mit
meinem Opa spazieren ging und er mir die Gegend zeigte, die
Stoppelfelder  und  Kohlehalden,  die  Bergmannshäuschen  und
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Kriegsruinen, dann waren die Hügel und Täler nördlich der Ruhr
für mich echtes Gebirge. Andere Höhen kannte ich nicht, die
Alpen kamen erst später in den Blick.

Auch Straßenbahnen waren für einen Dorfbubi eine Sensation.
Vor  allem  die  Klingel,  die  vom  Schaffner  mit  einem  längs
laufenden Lederband bedient wurde, fand ich faszinierend. Und
erst die Kaninchen im Stall hinter dem Haus der Großeltern.
Mit Hingabe verbrachte ich Stunden beim Füttern, und diese
Annäherung hinderte mich nicht, später beim Verzehr zu helfen.

Meine  Onkel  und  der  Großvater  waren  allesamt  auf  Zeche
beschäftigt. „General“ und „Prinzregent“ hießen im Bochumer
Süden die beiden großen Förderanlagen. Weiße Hemden bekamen
schnell einen schwarzen Rand, wenn wir zu Fuß von Weitmar zur
Tante nach Wiemelhausen gingen, denn vom Zechenglände wehte
immer etwas Kohlenstaub durch die Luft.

Zu Hause spielten wir in den umliegenden Wäldern und an den
Bächen, und doch waren die Besuche in Bochum das Größte. Wie
gesagt, der Blick auf das Ruhrgebiet ist immer relativ.

Wenn  Leere  und  Fülle  eins
werden:  Bochum  zeigt  Kunst
aus dem Geist des Buddhismus
geschrieben von Bernd Berke | 31. Oktober 2012
Die Ruhrtriennale begibt sich (nach Streifzügen durch Judentum
und Islam) diesmal auf spirituelle Erkundungen im entgrenzten
Kraftfeld  des  Buddhismus.  Selbst  in  Wagners  „Tristan“,
Shakespeares „Macbeth“ und Kafkas „Schloss“ will man solche
Impulse freilegen.
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https://www.revierpassagen.de/3738/wenn-leere-und-fulle-eins-werden-kunst-aus-dem-geist-des-buddhismus/20110826_2331
https://www.revierpassagen.de/3738/wenn-leere-und-fulle-eins-werden-kunst-aus-dem-geist-des-buddhismus/20110826_2331
http://www.ruhrtriennale.de/


Zu den szenischen Künsten gesellt sich das Bildnerische: Das
Kunstmuseum Bochum zeigt jetzt – als Triennale-Begleitprogramm
–  die  Ausstellung  „Buddhas  Spur“.  Sie  ist  streckenweise
meditativ, aber nicht esoterisch geraten. Sie bietet beileibe
keinen umfassenden Überblick zum Thema, sondern schmeckt hie
und da nach beherzter Gelegenheits-Auswahl, lässt aber einige
Streiflichter kreisen.

Museumsleiter  Hans  Günter  Golinski  und  Triennale-Intendant
Willy  Decker  haben  bei  der  (relativ  kurzen)  Vorbereitung
kooperiert.  Sie  versprechen  sich  eine  fruchtbare
Wechselwirkung  der  verschiedenen  Kunstformen,  womöglich  gar
spannende  Grenzüberschreitungen.  Decker,  der  auch  ganz
persönlich  und  lebensweltlich  auf  buddhistischen  Spuren
wandelt,  ist  ohnehin  überzeugt,  dass  strikte  Abgrenzungen
zwischen den Künsten sich auflösen.

Vor rund elf Jahren hat Golinski in Bochum eine Schau über die
Wirkung  der  Zen-Philosophie  auf  avancierte  Westkunst
zusammengestellt.  Nun  sind  Arbeiten  von  elf  Künstlern  aus
verschiedenen Ländern Asiens zu sehen. Der Blick kommt also
aus  der  anderen  Richtung:  Allen  westlichen  Einflüssen  zum
Trotz, sind immer noch buddhistische Haltungen und Denkfiguren
in die asiatische Kunst eingesenkt. Ja, schon die Art, wie man
Kunst betrachtet, ist in Asien völlig anders geprägt. Wollte
man  es  ganz  gröblich  unterscheiden,  so  könnte  man  sagen:
Während  wir  dem  Werk  eher  objektivierend  gegenübertreten
wollen, versenkt man sich dort in Kontemplation und erstrebt
Einswerdung.  Doch  auch  das  ist  nur  eine  längst  brüchig
gewordene Teilwahrheit.

Die Bochumer Auswahl ist doppelgesichtig, denn man sieht nicht
nur  aktuelle  Kunst,  sondern  auch  Beispiele  für  den
religionsgeschichtlichen  „Unterbau“,  sprich:  vor  allem
historische  Buddha-Skulpturen  und  Bildnisse,  viele  aus
ortsnahen Privatsammlungen, sowie staunenswerte Exerzitien der
Kalligraphie.  Manches  davon  wirkt  oder  wabert  in  der
gegenwärtigen asiatischen Kunst nach. Museumsleiter Golinski



ist  allerdings  mulmig  zumute,  wenn  er  daran  denkt,  dass
Buddha-Figuren inzwischen viele Friseurläden und Nagelstudios
„zieren“.  Von  derlei  Trivialisierung  will  man  sich
selbstverständlich  sternenweit  abheben.

Fußabdruck  des  Buddha,
Nordwestpakistan,  1.  Jhdt.
n. u. Z. (Copyright: Museum
DKM/Stiftung DKM)

Am  Beginn  steht  ein  etwa  aus  dem  2.  Jhdt.  nach  unserer
Zeitrechnung stammender Fußabdruck, der Buddha zugeschrieben
wird. Hier klingt schon ein Grundmotiv an, das sich auch im
Titel wiederfindet: Spuren als denkbar flüchtiges Phänomen auf
dem  Grat  zwischen  Abwesenheit  und  Anwesenheit,  Werden  und
Vergänglichkeit.  Daraus  kann  auch  in  der  Kunst  ein
vermeintliches Paradoxon gerinnen: Sich der Welt zuwenden und
sie doch überwinden.

Charwei Tsai: "Tofu Mantra"
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(schwarze  Tusche  auf
frischem  Tofu),  Fotografie,
2005 (Copyright: the artist
and Fondation Cartier)

Dementsprechend bewegen sich einige Künstler gleichsam an den
Nahtstellen  zwischen  Leere  und  Fülle,  Erscheinen  und
Verschwinden. Chen Shen (China) trägt unermüdlich Schicht um
Schicht  auf,  bis  seine  Bilder  sanft  ins  Nirgendwo  zu
entschweben  scheinen.  Charwei  Tsai  (Taiwan)  projiziert
kalligraphische Zeichen auf Pflanzen, Tiere oder Tofu („Tofu
Mantra“)  und  erzeugt  so  flirrende  Vexierbilder.  Auf  den
Fotografien von Atta Kim (Korea), die auf berühmten, sonst
touristisch übervölkerten Straßen entstehen, gehen nur noch
Spuren der Betriebsamkeit in einem ungreifbaren Dunst auf. Es
herrscht geisterhafte Stille an diesen fremdartig gewordenen
Orten.

Die weiße Fläche wird generell nicht als bedrohliches Vakuum
empfunden, sondern als offene Weite, in die alles einströmen
kann. Willy Decker, der selbst asiatische Kunst sammelt und
einige Exponate beigesteuert hat, ist gar überzeugt, dass in
solcher uranfänglichen Leere der Quell aller Inspiration und
Kreativität entspringt.

Der prominenteste Name der Bochumer Ausstellung ist Nam June
Paik (Korea). Hier wird der meditative Grund seiner alles in
Fuss versetzenden Fluxus-Kunst erahnbar. Eine wie traditionell
hingetuschte  Zeichnung  ist  entstanden,  als  Paik  seine
farbgetränkte Krawatte auf dem Bildträger hin und her gezogen
hat. Sehr stille, konzentrierte Papierarbeiten sind von Paik
zu sehen, aber auch ein Schrein mit nichtigem Fernsehfimmern,
vor dem Buddha eine Angel auswirft. Überhaupt sind nicht alle
Arbeiten ehern ernst zu nehmen: Kimsooja (Korea) lässt eine
kreisrunde  Jukebox  als  Mandala  erscheinen.  Kamin
Lertchaiprasert (Thailand) hat aus Geldscheinen eine pappige
Masse hergestellt und daraus wiederum im Lauf eines Jahres 365



figürliche Opfergaben gefertigt – eine der eindrücklichsten
Schöpfungen dieser Ausstellung.

Nam  June  Paik:  Ohne  Titel
(Tusche  auf  Papier,  1974)
(Copyright:  Nam  June  Paik
Studios, Inc.)

Long-Bin  Chen  (Taiwan)  lässt  zahllose  Presseerzeugnisse
aufflattern,  als  habe  ein  Sturm  all  das  bedruckte  Papier
erfasst („Information Hurricane“) und wolle es hinwegfegen;
offenkundig ein Einspruch gegen allgegenwärtigen Nachrichten-
Overkill, ebenso seelen- wie körperlose Computerschriften und
darin sich ergießendes Geschwätz des Tages. Wie tiegründig
wirkt demgegenüber die kalligraphische Schriftkunst!

Gelegentlich stammt das Material asiatischer Kunst geradewegs
aus religiösen Zusammenhängen: Montien Boonma (Thailand) hat
buddhistische  Almosenschalen  zum  nahezu  magischen  Dreieck
gefügt,  das  erdenferne  Ruhe  ausstrahlt.  Ein  gigantisches
Aschebild von Zhang Huan bezieht die stoffliche Grundlage aus
buddhistischen Tempeln, in denen Weihrauch verbrannt wurde.

Doch es kann keine Rede davon sein, dass die Künstler den
Buddhismus fraglos fortführten. In den besten Momenten zeigt
sich  die  hier  präsentierte  asiatische  Gegenwartskunst  zwar
zeitlos durchgeistigt, doch fast im selben Atemzuge ist sie
mitten ins globale Jetzt gesprungen.
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Zeitenthobene Zeitnähe scheint auch hierin zu walten: Derart
früh hat sich asiatische Kunst vom Gegenstand gelöst, dass man
schon  im  13.  Jahrhundert  von  Abstraktion  sprechen  kann.
Kandinsky war ein wenig später dran…

„Buddhas Spur“. Zeitgenössische Kunst aus Asien. Kunstmuseum
Bochum  (Kortumstraße  147).  Vom  28.  August  (14  Uhr
Künstlergespräch, 15 Uhr Eröffnung, 17 Uhr Konzert) bis zum
13.  November.  Di-So  10-17  Uhr,  Mi  10-20  Uhr.
http://www.bochum.de/kunstmuseum

Blick  auf  Kamin
Letchaipraserts
Installation  mit  365
Opfergaben  (Foto:
Bernd  Berke)

Premierenfieber:  Die
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Triennale  vor  einem
„Tristan“-Wagnis
geschrieben von Martin Schrahn | 31. Oktober 2012

"Tristan"-Komponist
Richard  Wagner  in
Luzern  1868.

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

Decker redet emphatisch, wenn er seine Künstler lobt, und
wirkt nachdenklich, wenn er das ganze Unterfangen, Wagners
„Tristan“  in  der  Bochumer  Jahrhunderthalle  zu  realisieren,
eben als Wagnis bezeichnet. Eine Inszenierung, die gegen den
Mainstream  gerichtet  sei,  ein  Versuch  zudem,  sich  als
Regisseur selbst zu vergessen. Wer mag, kann hinter diesen
Worten durchaus Zweifel heraushören.
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Decker  sagt  aber  auch:  „Die  Wahl  des  ,Tristan’  war  ohne
Alternative“. In dieses Werk habe der Komponist Richard Wagner
buddhistisches Gedankengut transferiert. In diesem Sinne könne
etwa  Tristans  Fieberwahn  im  3.  Akt  als  eine  Art  Nahtod-
Erfahrung  gedeutet  werden.  Wagner  habe,  ausgehend  von  der
Schopenhauer-Lektüre,  viel  über  den  Buddhismus  gelesen  und
sinniert.

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

Der Ort ist in diesem Fall die weiträumige Jahrhunderthalle.
Decker  lobt  die  Spielstätte  als  Alternative  zum  alten
Guckkastenprinzip. Die Sopranistin Anja Kampe, die Isolde der
Produktion,  spricht  von  den  tollen  Möglichkeiten,  die  die
Halle biete. Dirigent Kirill Petrenko aber relativiert. Er
habe die Realisierung dieses klangsinnlichen Stücks als große
Herausforderung  angenommen.  Man  müsse  sehr  an  der  Dynamik
feilen,  schließlich  sei  dies  nicht  der  Wiener
Musikvereinssaal. Der Klang sei letzthin nicht festzuhalten.
Ein Schelm, der auch in diesen Worten Zweifel erkennt? Kein
Problem hatte Petrenko indes mit der Wahl des Orchesters. Die
Duisburger Philharmoniker habe er sich als Partner gewünscht.

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



 

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

 

Ein  Blick  in  den  Bochumer
Herbst
geschrieben von Hans Hermann Pöpsel | 31. Oktober 2012
Im Schauspielhaus Bochum herrscht jetzt Ruhe, doch man kann
schon eine Vorschau auf den Herbst bekommen.

Deshalb  hier  eine  ganz  sachliche  und  nicht  vollständige
Aufstellung dessen, was auf uns zukommt:

Ab 8. September Vorverkauf für Oktober
16. September Nachtflohmarkt
24. September Spielzeit-Eröffnungsfest
6. Oktober Premiere „Drei Schwestern“ (Tschechov), auch am
12., 20. und 29. Oktober
8. Oktober „Die Dreigroschenoper“ (Brecht/Weill), auch am 16.
und 22. Oktober
9. Oktober „A Tribute to Johnny Cash“

http://www.ruhrtriennale.de
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13. und 14. Oktober Bochumer Symphoniker
15.  Oktober  Premiere  Tanztheater  „Der  verlorene  Drache“
(Airaudo), auch am 20. und 30. Oktober
15. Oktober „Amerika“ (Kafka)
16. Oktober „Die Jungfrau von Orleans“ (Schiller)
21. Oktober „Haus am See“ (Finger)
23. Oktober „Der aufhaltsame Aufstieg des Arturo Ui“ (Brecht)
28. Oktober „Woyzeck“ (Büchner) und Leseabend Tschechov mit
Rolf Boysen
30. Oktober „Faust“ (Goethe)
1. November „Die Ratten“ Hauptmann.

Ich  hoffe,  dass  ich  einige  Mitmenschen  neugierig  machen
konnte.

Bochum total voll
geschrieben von Britta Langhoff | 31. Oktober 2012
Nach dem gelungenen Auftakt am Donnerstag feierten Zigtausende
gestern  TGiF*  im  Bermuda-Dreieck.  Die  Schulferien  hatten
begonnen, der Regen vorerst beendet, bekannte Acts warfen ihre
Schatten voraus – nie in den vergangenen 25 Jahren war Bochums
Innenstadt so voll.

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

https://www.revierpassagen.de/3094/bochum-total-voll/20110723_1825
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Casper,  EIns-Live  Bühne,
22.07.2011

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

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

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

Benzin: Klarer, gradliniger deutscher Punkrock „fürs Volk“.
Die sympathischen Jungs begeisterten nicht nur ihre noch recht
überschaubare  Fangemeinde,  sondern  auch  den  neugierigen
Konzertbesucher. ( Neugierig bin ich im übrigen auch, was den
„Gießkannentanz“ angeht. Wäre reizend, wenn mir das jemand
erklären könnte…. )

 

 

Kellermensch: In ihrer Heimat Dänemark auf dem Weg zum ganz
großen  Erfolg,in  Deutschland  noch  eher  als  Geheimtipp
gehandelt. Einer ihrer ersten Live-Auftritte in Deutschland
nun bei Bochum Total, zeitgleich mit Casper. Ihr Publikum
hatten sie aber schnell gefunden und begeistert. Einem Genre
kann man die Combo nicht zuordnen, der Stilmix ist eigenwillig
und läßt Genre-Grenzen ineinander fliessen.
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Auf der Eins-live Bühne:

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

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

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

 

Das Bochum Total Festival dauert noch bis Sonntag Abend. Auf
das Publikum warten u.a. the Frits, Thomas Godoj, Frida Gold,
M. Walking on the Water und Kettcar.  EInzelheiten unter 
bochum.total.de

Fotos B. Langhoff,  vom Casper Konzert mit Dank ©CarenSpleiter

* Thank God, it’s Friday

Zum  Tod  des  Malers  Norbert
Tadeusz
geschrieben von Bernd Berke | 31. Oktober 2012
Der 1940 in Dortmund geborene Maler Norbert Tadeusz ist tot.
Der Schüler von Gerhard Hoehme und Meisterschüler von Joseph
Beuys ist am Montag in seinem Düsseldorfer Atelier gestorben.
Tadeusz  besuchte  anfangs  die  Dortmunder  Werkkunstschule,
studierte von 1961-1965 an der Düsseldorfer Kunstakademie, wo
er später (1981-1988) als Professor wirkte. Um eine ungefähre
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Vorstellung von seiner Kunst zu geben, hier ein Rückblick auf
seine letzte größere Ausstellung im Ruhrgebiet, die 2009 im
Museum Bochum zu sehen war:

Dem Werk von Norbert Tadeusz kann man sich von vielen Seiten
her nähern. Wollte man den physischen Zugang betonen, so würde
man sich wohl bevorzugt seinen Fleisch-Bildern widmen. Deren
immer wieder obsessiv durchmessene Bandbreite reicht vom prall
ausgekosteten  Frauenakt  bis  zum  tierischen  Kadaver  im
Schlachthaus.  Begehren  und  Blut.  Vital  und  letal.

Doch es gibt nicht nur diese (bestürzend) sinnliche, sondern
auch  eine  übersinnliche,  traumverlorene  Dimension  dieses
Schaffens, die sich geisterhaft in allgegenwärtigen Schatten
zeigt. Diesen Aspekt fasst nun das Museum Bochum in den Blick.

Die gemeinsam mit der Düsseldorfer Galerie Gmyrek in relativ
kurzer  Frist  zusammengestellte  Auswahl  erstreckt  sich  aufs
erste und zweite Geschoss des Hauses. Besonders stolz ist
Bochums Museumsdirektor Hans Günter Golinski darauf, dass er
erstmals Tadeusz’ Collagen zeigen kann. Sie lassen ermessen,
wie  sehr  auch  bei  den  großformatigen  Gemälden  ein
„collagierender Blick“ die Wirklichkeit abtastet, zerlegt und
neu fügt.

Schatten  verleihen  den  zuweilen  drastischen,  gar
schockierenden Figuren (nackte Frauenleiber in Situationen der
„Verfügbarkeit“  oder  der  embryonalen  Schutzbedürftigkeit)
etwas  Doppelbödiges,  Unwirkliches.  Fleisch  ist  nicht  nur
Fleisch. Da fällt auch schon mal ein Schatten so unvermittelt,
als wolle er den vergänglichen Körper skelettieren, ihm so
seine Grenzen vorführen. Überhaupt werden Mühsal und Qual der
Körperlichkeit  sichtbar  –  eher,  als  dass  seine  (auch
abgründigen)  Freuden  sich  aufdrängten.

Schatten  modellieren  die  Körper.  Sie  verleihen  ihnen
Plastizität, sie können aber auch verfremdend und verstörend
wirken,  schlimmstenfalls  Angst  auslösen.  Norbert  Tadeusz



erklärt,  dass  ihn  die  „Schauseite“  seiner  Aktmodelle  (die
diese ihm am liebsten präsentieren möchten) überhaupt nicht
interessiere. Er wartet wohl auf den Moment, wo das Ganze
umschlägt in etwas, das auch vergeistigt genannt werden kann.
In solchem Sinne hat er auch eine Schwangere gemalt, die als
Tänzerin zu einigen Verrenkungen im Dienste der Kunst bereit
und damit „zuhanden“ war. Da mag nicht nur nützlich, sondern
auch  erregend  gewesen  sein.  Doch  es  verweist  auf  etwas
Jenseitiges. Mit Fenster- und Bilder-Rahmen sowie Leitern (u.
a. in seinen Atelier-Ansichten) lässt der Künstler übrigens
häufig  die  christliche  Kreuzesform  anklingen,  ohne  sie
aufdringlich herbeizuzitieren oder gar zu exponieren.

Nun  ließe  sich  gewiss  eine  generelle,  weit  ausschweifende
Kunstgeschichte des Lichtflusses ebenso wie eine der Schatten-
Malerei  verfassen.  Harte  Schlagschatten  etwa  waren  lange
verpönt, dann wieder (z. B. nach Caravaggio) ein anderes Maß
der  Dinge.  Bei  Tadeusz  sind  Schatten  tatsächlich  eine
Hauptsache. Sehr formbewusst baut er seine Bilder. Der Verlauf
von schattigen Linien, Flächen und Feldern erzeugt allemal
Irritation, lässt neue imaginäre Räume entstehen, in denen
sich der irrende Blick des Betrachters erst einmal verfängt
und nur halbwegs zurechtfindet.

Es  ist,  als  werde  da  ein  zweites  Leben,  eine  geheime
Parallelwelt  bis  an  die  Grenze  der  Sichtbarkeit  gehoben.
Gefährlich genug. Zuweilen verquicken sich die Schatten hier
so körperlos, dass sie ein eigenes Schattenreich bilden. Ist
dort die Dingwelt lebendiger als der Mensch?

Doch solche Zuschreibungen wären Tadeusz wahrscheinlich schon
viel  zu  viel.  „Ich  male  einfach“,  sagt  er.  Darüber  reden
sollen andere. Oder auch schweigend schauen. Trotzdem kann der
Beuys-Meisterschüler  und  spätere  Akademielehrer  Tadeusz  –
abseits der Deutung einzelner Bilder – auch ins beseelte oder
betrübte  Reden  geraten.  Von  der  bleibenden  Hypothek  des
Weltkriegs, die (nicht nur) auf seiner Generation laste, aber
leider aus dem allgemeinen Bewusstsein schwinde, ist dann sehr



ernsthaft die Rede. Von politischen Enttäuschungen der letzten
Jahre.  Vom  allfälligen  Kleinbürgertum,  das  heute  sämtliche
anderen  Schichten  verdränge.  Davon,  dass  die  Ausübung  der
Kunst ihn leidlich ernährt, aber keinesfalls reich gemacht
habe. Ein teures Atelier in Düsseldorf habe er einst aufgeben
müssen…

Zurück zum vieldeutigen Schattenwurf. Bisweilen verbindet sich
das  Schattenhafte  mit  einem  althergebrachten  Motiv  der
bildenden  Kunst:  Maler  und  Modell.  Verstörende  Sicht  von
schräg oben: Da reckt sich der Schatten des Künstlers (der
beispielsweise hoch auf einer Leiter steht) bedrohlich über
die völlig entblößte, hilflos, ja geschunden wirkende Frau.
Filmkenner  werden  hier  vielleicht  an  Jacques  Rivettes
Meisterwerk  „La  belle  noiseuse“  („Die  schöne  Querulantin“)
denken, jenes ungemein intensive Wogen der Passion zwischen
Maler (Michel Piccoli) und Modell (Emmanuelle Béart). Auch
dabei war letztlich etwas Spirituelles und Sakrales im Spiel.

Schatten erwächst aus Licht. Tadeusz sucht immer wieder gern
die besonderen Lichtverhältnisse Italiens auf. Noch dazu kann
er dort sein profundes kunstgeschichtliches Wissen anhand der
alten Meister mehren. Tadeusz erinnert sich: Bereits Plinius
der Ältere (ca. 23-79 n. Chr.) habe sinngemäß geschrieben, die
Malerei sei auch nicht mehr das, was sie einmal war. So uralt
ist mithin das Nachsinnen über die Krise der Kunst – und so
oft  ist  sie  seither  in  strahlenden  Augenblicken  glückhaft
überwunden worden.

INFO:
„Schatten“  –  Bilder  von  Norbert  Tadeusz.  Museum  Bochum,
Kortumstraße 145, Bochum.

(Der Text ist am 27. August 2009 erstmals im Westropolis-
Kulturblog erschienen und befindet sich unter dem angegebenen
Datum auch im Revierpassagen-Archiv).

(Das Bild zeigt das Cover des Bochumer Ausstellungskatalogs,



der bei Kerber Art herausgekommen ist).

Tadeusz-
Katalog
"Dunkle
Begleiter  -
Schattenbilder
"  zur
Ausstellung
der  Galerie
Gmyrek und des
Museums
Bochum,  2009
(Verlag  Kerber
Art)

<

„Die  Nordsee  von  oben“  –
eindrucksvoller  Film  läuft
auch  in  ausgewählten
Ruhrgebiets-Kinos
geschrieben von Jens Matheuszik | 31. Oktober 2012
Der Film Die Nordsee von oben zeigt genau das, was man bei
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einem  solchen  Titel  erwarten  kann:  Die  Nordsee  mit  ihrem
Wattenmeer, die Küstenregionen, die Inseln, die Halligen, die
Städte usw. – alles aufgezeichnet mit einer hochauflösenden
Helikopterkamera, deren Bilder auf der großen Kinoleinwand so
richtig zur Geltung gekommen und dem Slogan „Filme sind fürs
Kino  gemacht“  viel  eher  entsprechen  als  die  Popcorn-
Einheitsware.

Aufmerksam geworden bin ich auf den Film durch einen Facebook-
Tip  von  Anke  Müller-Vieregge  –  dort  wurde  der  Besuch  der
Premiere im Bochumer Kino Casablanca empfohlen, an der ich
leider nicht teilnehmen konnte. Einige Tage später, im Astra
Theater in Essen, klappte es jedoch.

Die Filmemacher im Gespräch mit dem Publikum
Doch bevor der Film startete, richteten sich erst noch einmal
die beiden Filmemacher Silke Schranz und Christian Wüstenberg,
die  (für  mich)  überraschenderweise  anwesend  waren,  hoch
erfreut  ((über  das  ausverkaufte  Kino))  an  die  zahlreichen
Besucherinnen und Besuchern und erklärten ihnen, wie der Film
entstanden ist.

Die Bilder…
Ursprünglich  waren  die  Luftaufnahmen  „nur“  Teil  einer  TV-
Reihe,  die  die  eigentlichen  Beiträge  „von  unten“  filmisch
unterbrachen. Diese gefielen jedoch Schranz und Wüstenberg so
gut,  dass  sie  versuchten  herauszufinden,  wer  dafür
verantwortlich ist und ob es außer den paar Schnipseln noch
mehr Filmmaterial „von oben“ gab. Die Antwort auf diese Frage
wird natürlich schon beim Lesen dieser Zeilen klar sein – denn
ja, es gab insgesamt vierzig Stunden Filmmaterial, aus denen
dann ein 89 Minuten langer, neuer Film erstellt wurde – eben
Die Nordsee von oben.

Der  erste  deutsche  Kinofilm,  der  nur  Bilder  aus  der
Vogelperspektive zeigt, beginnt dabei an der ostfriesischen
Küste,  zeigt  Bilder  von  der  Elbe  flussaufwärts  bis  nach
Hamburg, um dann zu den nordfriesischen Inseln und Halligen

http://www.casablanca-bochum.de/
http://www.essener-filmkunsttheater.de/index.htm?site/kinos/index.htm
http://www.essener-filmkunsttheater.de/index.htm?site/kinos/index.htm


bis nach Sylt vorzustoßen.

Auch wenn man meint, die Nordseeküste zu kennen – hier sieht
man Bilder, die man ihrer ganzen Schönheit wahrscheinlich noch
nie  gesehen  hat.  Die  Aufnahmen  der  Spezialkamera  ((die
ursprünglich  für  die  amerikanische  CIA  entwickelt  wurde))
zeigen – trotz Aufnahme aus großer Höhe – Details, wie man sie
selten sehen konnte. Teilweise erinnern die Bilder der Nordsee
(von der Farbenfreude her) sogar an die Karibik, was man nun
von den Wassertemperaturen vor Ort bekanntlich nicht sagen
kann. Die Bilder werden dabei übrigens nicht immer von der
frontalen  „von  oben“-Perspektive  gezeigt,  sondern  teilweise
auch mit schrägem Anflugwinkel, was gerade bei den Szenen aus
städtischen Regionen (wie beispielsweise Bremerhaven, Hamburg
oder Stade) sehr eindrucksvoll wirkt, da das ganze irgendwie
an ein Miniaturenland erinnert.

… und der Ton
Doch nicht nur die eindrucksvollen Bilder aus der Höhe sieht
man – das ganze wird auch angemessen musikalisch unterlegt und
von Christian Wüstenberg fachmännisch, informativ aber auch
unterhaltend kommentiert. Ursprünglich wollten die Filmemacher
Jan Feddersen oder Ina Müller fragen, ob sie als Stimme „aus
dem Off“ fungieren könnten, aber da befürchtet wurde, dass die
beiden Prominenten zu teuer seien, erledigte man diese Arbeit
gleich selbst. Mit Bravour, wie sich die Zuschauer bei der
Essener  Premiere  überzeugen  konnten,  bei  denen  der  breite
norddeutsche Dialekt sehr gut ankam.

Der Kommentar erzählt dabei nicht nur, was man so sieht (das
kann  man  ja  auch  selber  sehen),  sondern  erklärt  die
Hintergründe, die immer wieder zu einem „Aha“-Erlebnis oder
auch  zu  einem  spontanen  Lacher  führen,  denn  es  ist  schon
lustig  zu  erfahren,  welche  Lore,  die  zwischen  den
verschiedenen  Halligen  fährt,  wann  Vorfahrt  hat  und  wann
nicht.

Die Technik

http://de.wikipedia.org/wiki/Jan_Feddersen
http://de.wikipedia.org/wiki/Ina_Müller


Die  Qualität  der  Bilder  ist  atemberaubend  –  wenn
beispielsweise  bestimmte  Passagiere  der  einen  oder  anderen
Nordseefähre diesen Film sehen, dann werden sie sich definitiv
wiedererkennen können, so detailreich sind die Bilder. Hier
spielt die HD-Technik deutlich ihre Vorteile aus, so dass man
einen Vogelschwarm vor dem Hintergrund der Nordsee auch gut en
detail  erkennen  kann  und  nicht  einfach  nur  ein  paar
stecknadelkopf-ähnliche  Punkte  sieht.  Auch  die  Tonqualität
weiß zu gefallen, denn obwohl die Kamera an einem Helikopter
hängt, ist das charakterische Schrapp-Schrapp nicht zu hören –
was daran liegt, dass beim Filmen der Bilder gleichzeitig auch
Mikrofone  am  Boden  genutzt  wurden,  um  die  authentischen
Geräusche mitzuschneiden.

Die Botschaft
Auch wenn der Film primär auf seine schönen Bilder setzt – er
trägt doch eine Botschaft mit sich, und zwar die, dass die
Menschen die Nordsee und speziell das Wattenmeer gut behandeln
müssen, da jedes Eingreifen in die Natur Folgen hat. So wird
auch nicht mit Kritik an der Bohrinsel Mittelplate A von RWE
Dea gespart, denn ein Unglück dort, würde das Weltnaturerbe
((der UNESCO)) Wattenmeer wohl irreparabel schädigen.

Bei diesen Passagen wurde es übrigens im Astra etwas ruhiger,
was daran liegen könnte, dass die Wahrscheinlichkeit, dass
Mitarbeiter von RWE bei der Vorführung in der Stadt des Sitzes
des Mutterkonzerns dabei waren, nicht zu gering sein dürfte.

Der Trailer „Die Nordsee von oben“

Weitere Termine des Films im Ruhrgebiet
Der Film läuft laut der Terminübersicht momentan regelmäßig
nur im Casablanca in Bochum. Aufgrund der großen Nachfrage in
Essen, wird der Film jedoch am Sonntag, den 26. Juni 2011,
erneut  in  Essen  gezeigt  werden  –  wieder  mit  den  beiden
Filmemachern vor Ort, diesmal aber im traditionsreichen Kino
Lichtburg in Essen.

http://de.wikipedia.org/wiki/Mittelplate_(Ölfeld)
http://www.casablanca-bochum.de/
http://www.lichtburg-essen.de/film_die_nordsee_von_oben.php


Die Grundlage: „Deutschlands Küsten“ auf arte
Die Grundlage für den Film bildete die TV-Reihe Deutschlands
Küsten,  die  ursprünglich  bei  arte  ausgestrahlt  wurde.  Das
interessante an dieser Reihe ist, dass hier die Personen, die
im  Film  nur  am  Rande  gestreift  werden,  ausführlicher
beschrieben  und  vorgestellt  werden.

Tipp: Unter dem Namen Länder, Menschen, Abenteuer zeigte der
SWR vor kurzem Teile der arte-Reihe. In der SWR-Mediathek
findet man vielleicht noch was ((wer einen Apple Mac benutzt,
dem sei dahingehend die App Mediathek empfohlen)).

Museum  Bochum:  Anatol  und
seine Arbeitszeit
geschrieben von Bernd Berke | 31. Oktober 2012

Anatol  neben
seinem  Bild
"Brief  einer
sterbenden
Lehrerin"
(Acryl  auf
Pressspan,
1996)

Anatols künstlerische Arbeiten zu sehen, das ist das Eine. Ihn

https://www.revierpassagen.de/1218/museum-bochum-anatol-und-seine-arbeitszeit/20110608_1855
https://www.revierpassagen.de/1218/museum-bochum-anatol-und-seine-arbeitszeit/20110608_1855
http://www.revierpassagen.de/1218/museum-bochum-anatol-und-seine-arbeitszeit/20110608_1855/dscf0690


reden zu hören, das ist das Andere. Wobei natürlich eins mit
dem anderen zu tun hat. Eine Präsentation im Museum Bochum
legt  jetzt  Gewicht  auf  die  leibhaftige  Gegenwart  des
inzwischen 80-jährigen, staunenswert vitalen und nach wie vor
handfest  arbeitsamen  Künstlers,  der  für  so  genannte
„Ringgespräche“  im  Kreise  interessierter  Besucher  in  die
Revierstadt  kommt.  Er  verlegt  also  seine  „Arbeitszeit“
(Ausstellungstitel)  an  den  Ort,  wo  sonst  „nur“
Hinterlassenschaften  der  Künstler  anzutreffen  sind.

Das hört sich einigermaßen harmlos an, kann aber im Falle
Anatols  geradezu  durchtrieben  sein,  jedenfalls  geistig
ungemein  produktiv.  Jeweils  zwei  Stunden  dauern  die
inspirierenden  Runden.  Wer  den  einstigen  Beuys-Weggefährten
einmal erlebt hat, zweifelt keinen Augenblick daran, dass er
diese Zeitspanne ebenso mühelos wie unterhaltsam überbrückt.
Fast schon meditative Qualitäten gewinnt beim schier uferlosen
Erzählen  sein  rheinisch  grundierter  Singsang.  Solch  einer
hörbar lebenskundigen Stimme darf man sich anvertrauen, sie
trägt einen an andere, vielleicht ungeahnte Plätze.

Doch sollte man sich nicht nur aufs Treibenlassen in einem
langen  ruhigen  Sprachfluss  einrichten,  sondern  auch  auf
plötzlich aufblitzende Erkenntnisse. Gut möglich, dass man auf
einmal etwas genauer weiß, was die mit Leben und Tod verwobene
Kunst auf Erden kann und was nicht.

Man lausche.

Gar manche bezeichnende Anekdote hat dieser Künstler parat.
Manchmal verliert er sich freilich auch im Geflecht seiner
Sätze. Aus solcher Trance erwachend, zeigt er ein weises,
menschenfreundliches Lächeln. Gern untermalt er seine Berichte
gestisch,  nahezu  schauspielerisch.  Wie  einer  geht  und
aufsteht,  wie  einer  stockt  oder  stolpert,  das  wirft
Schlaglichter  aufs  Leben.

Doch weiter, weiter im Fluss: Eben noch hat Anatol prägnante

http://de.wikipedia.org/wiki/Anatol_Herzfeld


Passagen von Goethe oder Hildegard von Bingen zitiert. Nun
berichtet er unversehens vom Errichten einer Blockhütte. Oder
vom Bootsbau. Er weiß aus Erfahrung, wie man einen unsinkbaren
Einbaum  anfertigt.  Anno  1973  begab  sich  jene  spektakuläre
Kunstaktion  auf  dem  Rhein:  Joseph  Beuys  sollte  mit  dem
urtümlichen  Wasserfahrzeug  zurück  zur  Düsseldorfer
Kunstakademie geholt werden, aus der man ihn hinausgeworfen
hatte. Keine ganz ungefährliche Sache, zumal bei Hochwasser.
„Beuys war der einzige, der keine Schwimmweste trug“, erinnert
sich Anatol. Eine Heldenlegende? Ach, nicht doch! Nicht, wenn
einer so verschmitzt parliert.

Längst  hat  Anatol  den  Mittelpunkt  seines  Schaffens  zur
Museumsinsel Hombroich (Neuss) verlegt. Düsseldorf, so lässt
er  wissen,  habe  er  aus  gutem  Grund  den  Rücken  gekehrt:
„Schickimicki liegt mir nun einmal überhaupt nicht.“

Wer die verbleibenden Gesprächstermine mit Anatol (der sonst
vorwiegend bildhauerisch tätig ist) versäumt, kann sich in
Bochum  an  eine  kleine  Auswahl  seiner  Tafelbilder  halten.
Bildträger dieser neueren Arbeiten sind „ärmliche“ Materialien
wie Pressspan und Pappe.

Die auf den ersten Blick oft unscheinbaren Figurationen setzen
unter der Hand „Erscheinungen“ frei, eins entzündet sich am
anderen  und  glimmt  auf.  Eine  antike  Amazone  neben  einer
martialischen  Polizistin.  Michael  Jackson  beim  bizarren
Totentanz. Ein Kraftwerk, das ein Dorf überwölbt. Das mag sich
plakativ  anhören,  ist  es  aber  nicht.  Besonders  in  den
hauchzarten Aquarellen scheint alles dem allmählichen Verfall
preisgegeben. Vor der Vergänglichkeit muss schließlich auch
die Kunst ihre Segel streichen.

„Anatol – Arbeitszeit“ (Ausstellung bis 17. Juli), weitere
öffentliche „Ringgespräche“ mit dem Künstler am 9., 16. und
22. Juni, jeweils 10 bis 12 Uhr. Museum Bochum, Kortumstraße
147.



Weitere Infos:

http://www.bochum.de/kunstmuseum

Eine  Ruhrgebietsnovelle
Thomas Manns?
geschrieben von Günter Landsberger | 31. Oktober 2012
Eine Ruhrgebietsnovelle Thomas Manns – oder doch zumindest
fast eine?
Vorläufiges zu Thomas Manns später Erzählung „Die Betrogene“

Heute am Geburtstag Thomas Manns – geboren ist er am 6. Juni
1875 – hab ich mich gefragt, welche seiner etwas unbekannteren
Erzählungen denn zur Feier des Tages womöglich gelesen werden
könnte. Da fiel mir ein, dass ich zum Beispiel Thomas Manns
1953 erstmals veröffentlichte Erzählung „Die Betrogene“, noch
immer nicht gelesen habe.

Schon der erste Satz zeigt das Eingebettetsein in eine große
Erzähltradition, nicht nur von Storm und Fontane, sondern auch
von Kleist her: „In den zwanziger Jahren unseres Jahrhunderts
lebte in Düsseldorf am Rhein, verwitwet seit mehr als einem
Jahrzehnt, Frau Rosalie von Tümmler mit ihrer Tochter Anna und
ihrem  Sohne  Eduard  in  bequemen,  wenn  auch  nicht  üppigen
Verhältnissen.“ –
Und wir im Revier horchen ganz unliterarisch auf: „Düsseldorf?
Is doch schon ganz nah bei uns!“ Und siehe da: bald schon –
nämlich  bereits  im  zweiten  Abschnitt  –  ist  auch  vom
„gewerbefleißigen  Duisburg“  die  Rede  und  nur  vier  Seiten
weiter sogar von „Bochum“, wenn auch nur von einer „reichen
Fabrikantentochter“ daselbst und der Verheiratung Dr. Brünners
mit ihr („zum Jammer der Düsseldorfer Frauenwelt“) bzw. von

http://www.bochum.de/kunstmuseum
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https://www.revierpassagen.de/1147/eine-ruhrgebietsnovelle-thomas-manns/20110606_1011


seinem  Wegzug  von  Düsseldorf  nach  Bochum  um  des
„Chemikaliengeschäfts“  seines  Schwiegervaters  willen.

Lokalpatriotische  Erwägungen  könnten  also  fast  eine  Rolle
spielen, um die Erzählung weiterzulesen. Aber mir gefällt auf
Anhieb  ihr  Duktus  und  die  interessant  begonnene  Variation
einiger mir bereits geläufiger Thomas-Mann-Motive.
Auch die eine oder andere Formulierung (sei sie nun manieriert
oder  auch  nicht)  kommt  gut  bei  mir  an.  Etwa  diese  nicht
unironische:
„Ihr Gatte, Oberstleutnat von Tümmler, war ganz zu Anfang des
Krieges, nicht im Gefecht, sondern auf recht sinnlose Weise
durch einen Autounfall, doch kann man trotzdem sagen: auf dem
Feld der Ehre, ums Leben gekommen, (…)“ –
Oder diese:
„Frau von Tümmler war gesellig von Anlage. Sie liebte es,
auszugehen  und  in  den  ihr  gesteckten  Grenzen  ein  Haus  zu
machen.“ –
(Und  gerade  beim  Schreiben  stelle  ich  fest,  dass  ich  den
zuletzt zitierten Satz beim ersten Lesen wohl falsch, aber in
meinem  Sinne  sehr  viel  schöner  verstanden  habe:  Hat  man
erkennbare Grenzen, so baue man – heraus aus diesen Grenzen –
ein Haus drum herum und sorge so für Grenzerweiterung.)

Kurzum:  Ich  lese  weiter.  Allen  modischen  und  unmodisch
eingefleischten Thomas-Mann-Verächtern zum Trotz.

Immobilien-Theater  –
Raumfessel oder Trutzburg
geschrieben von Rolf Dennemann | 31. Oktober 2012
Steht erst einmal ein Gebäude, kann dort kein anderes stehen.
Eröffnet man zum Beispiel in diesem Gebäude ein Theater, kann
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man die folgenden Jahrzehnte kein anderes eröffnen. Da ist der
geschlossene, umbaute Raum. Dort ist das Theater verortet, ob
der Mensch will oder nicht.

Und im Innern, in den dunklen Räumen ohne Fenster arbeitet der
Theatermensch, der Opernmensch oder an mancher Stelle auch der
Tanzmensch an seinem Werk, umschlossen vom Schutzraum, der ihm
es  gestattet,  ja  gebietet,  dort  das  Theater  mit  Leben  zu
füllen.  Es  hat  also  eine  Adresse,  für  die  Verantwortung
getragen  wird.  Es  wird  Geld  ausgegeben,  damit  die  Kunst
lebendig bleibt. Der Staat, das Land, die Stadt – sie sind die
Ermöglicher  und  eine  Immobilie  zu  betreiben,  ist  ein
verwalterischer  Akt,  so  wie  auch  manche  Kunst  in  der
Immobilie.

Ganz anders im Falle des Museums. Da kann sehr
wohl eines neben dem anderen eröffnet werden.
Die Museums-Immobilie ist – im Gegensatz zur
Theater-Immobilie  –  vervielfachbar.  Dort
bewahrt  man  Kunst  auf,  die  von  Menschen
erstellt wurde, auf die der Mensch selbst aber
keinen  Anspruch  mehr  erhebt.  Die  Immobilie

lebt fortan ohne den Künstler, sie hat ja sein Werk und das
Werk muss nicht essen und hat keine Familie – in der Regel.
Das Kunstwerk klopft auch nicht an und sagt: „Ich will in
Eurem  Haus  arbeiten“.  Es  wird  gesammelt,  gekauft  oder
ausgeliehen, das Kunstwerk. Und wenn es nicht mehr gebraucht
wird oder niemand es mehr sehen will, kommt das Kunstwerk in
den Keller oder es wird archiviert. Und manchmal fehlt dem
Museum ein Keller oder ein Archiv. Dann wird dafür ein Gebäude
bereit gestellt. Wenn also eine Immobilie da ist, kann sehr
wohl daraus eine weitere Museums-Immobilie werden, je nachdem,
welcher Politiker sich daneben und dahinter stellt.

Ganz anders bei der darstellenden Kunst. Hier sind Menschen,
die auf den Nerv gehen können, weil sie eines Tages eine Rente
bekommen  wollen,  krank  werden  oder  eine  Lohnerhöhung
verlangen. Aber es soll hier ja erst einmal um Gebäude gehen.
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Lassen  wir  also  den  Menschen  weg,  es  sei  denn,  er  ist
Bauarbeiter oder Renovierer, Restaurator oder Vermieter.

In der Politik, besonders auch in der Kulturpolitik, zählt das
Gebäude. Das sieht man auch daran, dass sie früher mal besetzt
wurden, an mancher Stelle auch wieder heute, aber in einer
symbolischen Form. Man drängt also in ein Gebäude und sagt:
„Wir sind Künstler und wir brauchen Raum, besonders diesen
hier.“ Und je nach Wetterlage, wird den Besetzern zugehört.
Und man sagt: „Sehet her! Hier sind junge Leute, die brauchen
Raum.  Kümmern  wir  uns  darum!“  Für  den  Kunst  geneigten
Politiker ist das eine schöne Plattform, die er erst wieder
verlässt, wenn sich alles auflöst und letztlich wird der Raum
einer Logistik-Firma übergeben oder gar der Selbstverwaltung
überlassen, was in der Regel bedeutet, dass der Mensch sich
übernimmt und am Ende wieder auf seinem Sofa sitzt.

Festival Theater der Welt am
Essener Grillotheater

Aber schon wieder gleite ich ab, schweife in Gassen umher, um
die es hier und jetzt nicht geht. Bleiben wir da, wo wir sind:
Hier im Ruhrgebiet, wo es damals, vor Jahrzehnten, Gebäude
gab, die man für das Theater gebaut hatte. Essen hatte Herrn
Grillo,  die  anderen  die  Stadt:  Gelsenkirchen,  Bochum,
Duisburg, Dortmund, Oberhausen, Recklinghausen, Hagen, später
dann Mülheim. Und die SPD wollte und bekam die alternativen
Häuser, meist alte Immobilien, die sonst für Parkplätze hätten
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herhalten müssen und da sollte dann der junge Mensch, vor
allem der alternative junge Mensch, sein Zuhause finden für
seine alternativen Theater und Tänze. Später auch für die
Fort- und Weiterbildung, für Geselligkeit mit nicaraguanischem
Kaffee.

Und die damals dort arbeiteten, arbeiten immer noch dort und
die Kinder sind jetzt Angestellte, Unternehmer oder Taxifahrer
auf Lebenszeit. Und wenn Kinder etwas wollen, werden sie ins
Kindertheater gelockt.

Eine schöne Landschaft hier im Revier – Stadthallen, Theater,
Opern,  Kulturzentren  –  alle  von  Mauern  umgeben  und  wie
Trutzburgen gefestigt als Teil der Kulturlandschaft.

Room 2.0

Der Künstler selbst, also der Mensch, muss sehen, wie er Platz
findet in den Gebäuden. Eigentlich ist Stillstand angesagt –
mit ein paar Ausnahmen, wie man sie immer hat, ob bei der Bahn
oder beim Wetter. Eigentlich ist Sommer, aber der Regen und
das Thermometer…Ausnahmen.

Etwas Neues kommt nicht zustande. Nachwachsende, ob jung oder
alt, haben eigentlich keine Chance, es sei denn, sie drängen
in die vorhandenen Immobilien. Aber – wie gesagt.

Dortmund hat annähernd 600 000 Einwohner, Essen auch. Schaut
man sich die Theaterlandschaft an, wird einem schwindelig vor
lauter  Nichts.  Der  Mensch  im  Revier  ist  zu  doof.  Er
interessiert sich nicht für die darstellende Kunst. Das hört
man oft, zwar nicht so wörtlich, ist aber Allgemeingut bei
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allen  Kulturpolitikern  und  den  Menschen  selbst.  Deshalb
reicht, was da ist, es sei denn, es handelt sich um Musik oder
Museen. Da kann es nicht genug geben.

Köln hat gefühlte 100 Theater, Tallinn in Estland macht den
Eindruck, es bestünde aus Theatern. 400 000 Einwohner und
überall stehen Theater, die auch besucht

Strawtheatre in Tallinn 2011

werden.  Dort  ist  2011  Kulturhauptstadt.  Hier  war  2010
Kulturhauptstadt und für das Theater, vor allem das sogenannte
Freie oder nomadisierende, wurde geradezu nichts getan. Fragt
der  Nomadisierende,  also  der  ohne  Immobilie,  nach  Raum,
verweist  man  auf  die  vorhandenen.  Ansonsten  ist  er  eine
Ansammlung von ein paar Menschen, die ohne Raum auch ohne
Stellung  sind,  ohne  Trutzburg.  Der  nomadisierende  Künstler
kostet nichts oder wenig und damit zeigt sich seine Bedeutung.
Wenn ein neues Gebäude, aus einem alten entstanden, eröffnet
wird, dann lässt man die Nomaden nicht hinein, sondern Werke
oder  Kunstvermittler,  nicht  den  Künstler  selbst.  Und  dann
steht der Mensch vor dem Gebäude und denkt: Ich bin flüchtig,
meine Kunst ist flüchtig, also bin ich ein Flüchtling und
brauche Asyl. Und das ist ein heikles Thema.

Hier soll zunächst mal Schluss sein und der Autor weiß um sein
diffuses Pamphlet. Aber so ist er, der Kopfreisende, der in
dunklen Räumen nicht denken kann. Er braucht das Licht und die
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Natur.

Und so etwas wird nicht gedacht ohne eine Forderung. Ohne
Forderung kann der Künstler nicht existieren. Er fordert sich,
manchmal seine Zuschauer und –hörer.

Kisten

Eine Region mit dieser Einwohnerzahl und Geschichte muss sich
viele Theater leisten können. Theater- und Tanzräume, in denen
das Lebendige nach außen dringt und die Lebendigen von draußen
hineinzieht, die Künstler hinaustreibt, um angefüllt mit neuen
Ideen,  wieder  hineinbringt.  Offene  Türen,  offene  Proben,
offene Gesinnung, groß und vielräumig, wild und poetisch – mit
starken Konzepten und klugen Leuten, die mehr zulassen als
 weglassen. Aber es herrscht das Loch in der Region.

Das Stadttheater ist nicht die einzige Anlaufstelle für „den
Theaterabend“. Die BürgerInnen wuseln umher und folgen immer
mehr den Verlockungen der Löcher – dem Nichts der übermäßigen
Farbenpracht, der Vielfalt der Bildschirme und Displays in
allen Größen.

Wo ein Loch ist, kann da noch ein anderes sein?

Ich  empfehle  die  Lektüre  von  Kurt  Tucholskys  „Zur
soziologischen  Psychologie  der  Löcher“
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Das „Haus am See“ – mehr als
Brüste
geschrieben von Björn Althoff | 31. Oktober 2012

Theater-Rezension in exakt 150 Wörtern, Teil I:

Schauspielhaus Bochum „Haus am See“, Uraufführung 6.5.2011

 

Veras Brüste. Wieso denke ich an Veras Brüste? Gab es in
diesem Stück nicht mehr? Im „Haus am See“ von Reto Finger,
einer Auftragsarbeit für das Schauspielhaus Bochum?

Sicher: Friederike Becht sieht gut aus – auch auf der Bühne,
auch nur in Panties. Sicher: Sie hat sie alle bezirzt. Den
Chef, seinen Prokuristen, den wirtschaftlichen Taugenichts –
alle drei Brüder, alle drei Hauptfiguren.

Sie musste sich umziehen. Warum? Das bleibt das Geheimnis des
Autors.  Jedenfalls  kehrt  sie  zurück  im  hauchdünnen  Kleid,
Größe 44 oder 46. Und weil das noch nicht freizügig genug ist,
lädt sie noch alle Herren zum Schwimmen ein. Nackig, versteht
sich.

Dass  sie  der  Schlüssel  zum  Geheimnis  der  zerstrittenen,
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zebröselten Familie ist – folgerichtig.

BÜHNENBILD Vorhanden. Dezent. Effektiv.

REQUISITE Unterstreicht trefflich die Charaktere.

SOUND Sporadisch. Etwas zu punktgenau.

SCHAUSPIELER Jeder passgenau in seiner Rolle.

HUMOR  Zielgerichtet.  Vereinzelt.  Szenenweise  durchgehend
skurril.

SPRACHE Alltagsähnlich.

MORAL Zaghaft, aber eindeutig.

BESETZUNG Im Einzelfall: Alter passt nicht.

 

Seien Sie gespannt: Im Westfälischen Anzeiger (Hamm) gibt es
ebenfalls eine Rezension dieses Stückes (von mir).

Ein Hyper-Chonder im Bochumer
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Prinz Regent Theater
geschrieben von Björn Althoff | 31. Oktober 2012

Hypochonder? Dieser Mann ist eher
ein  Hyper-Chonder.  Krank  fühlt  er  sich,  wälzt  sich  im
Lehnstuhl, greift nach der Sauerstoffmaske, sehnt sich nach
Einläufen und wohlklingenden Mittelchen.

Gestatten:  „der  eingebildete  Kranke“,  die  Hauptfigur  aus
Molières  letzter  Komödie.  Wolfram  Boelzle  verkörpert  ihn
leidenschaftlich, amüsant und stimmig auf der Bühne des Prinz
Regent Theaters in Bochum.

DAS STÜCK
Nur ein Tag ohne Arznei? Nur eine Stunde ohne Klistier und
Fremdwörter-lastige  Rezepturen?  Das  wäre  sein  Tod,  glaubt
Argan. Und zahlt. Auch wenn die Rechnungen, der Ärzte und
Apotheker ihn direkt in den nächsten Hustenanfall und zurück
zum Inhaliergerät treiben.

Ach, hätte er doch schon einen Arzt als Schwiegersohn, wünscht
sich  Argan  und  träumt.  Von  der  kostenlosen  medizinischen
Versorgung im eigenen Haus.

Dass er seine Familie tyrannisiert? Dass er seine Tochter ins
Unglück  zu  stoßen  droht?  Egal,  keine  Zeit  –  der  nächste
Hustenanfall ist da.

BÜHNENBILD UND VIDEO

Weiße Stoffwände umgeben den eingebildeten Kranken – so wie
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die Notaufnahme-Patienten in US-Krankenhausserien. Und rasch
wird  die  Rückseite  dieser  drehbaren  Bühne  wieder  zur
Projektionsfläche.

Scheußlich-schöne Schaubilder hat Peer Engelbracht in seine
Video-Sequenzen  eingebaut:  die  Details  der  menschlichen
Anatomie:  Skelette,  Blutkreislauf,  abgezogene  Haut  und  als
Krönung die Anleitung, wie man ein Loch durch die Stirn bohrt.

ART DER INSZENIERUNG

Ganz  einfach,  ganz  effektiv  –  so  inszeniert  Regisseurin
Sibylle Broll-Pape diesen Klassiker. Tiefgang und Slapstick
haben nebeneinander Platz.

Während  sich  Kranken-Tochter  Angélique  und  ihr  Verehrer
Cléante  blumenhaft  ihre  Liebe  gestehen,  verzweifelt  einige
Meter  weiter  der  tölpelhafte  Arzt  Diarrhoerius  jun.,  der
Schwiegersohn-Kandidat des eingebildeten Kranken. Kurz zuvor
hat sich Diarrhoerius auf ein Buch gekniet und der Kranken-
Tochter  eine  auswendig  gelernte  Liebeserklärung
entgegengeholpert. Jetzt will er den Wälzer unter den Knien
wegziehen, ohne aufzustehen.

Allein Martin Molitor in dieser Szene zu erleben, ist das
Eintrittsgeld wert.

LEISTUNG DER SCHAUSPIELER

Bei  allen  Darstellern  stimmen  nicht  nur  Einzelleistung,
Erscheinungsbild und Begeisterung, sondern auch Abstimmung und
Zusammenspiel untereinander.

Einzelne textliche Verhaspler sind da mehr als verzeihlich.
Auch weil die wichtigsten Pointen sitzen, weil das Timing
exakt stimmt.

DAS STÜCK DAMALS….

1673 schrieb Molière diese Komödie über folgsame Patienten und
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überschätzte Ärzte. Am Puls erkennen sie: die Milz.

Ach, der Herr Kollege hatte die Leber in Verdacht…ja dann,
hmm, muss es auch die Leber gewesen sein.

Blutkreislauf? Welch blödsinnige neumodische Theorie!

…UND HEUTE

2011 ist die Beziehung zwischen Arzt, Apotheker – und dem
Pharmahersteller  –  immer  noch  undurchsichtig.  Manch  ein
eingebildeter  Kranker  schluckt  mehrfach:  erst  bei  der
Diagnose,  dann  die  Pillen.

Umso wichtiger, dass dieses Stück auf den Bühnen bleibt. Umso
wunderbarer, wenn es derart leicht umgesetzt wird wie am Prinz
Regent Theater.

 

(Dieser  Text  ist  –  in  leicht  veränderter  Form  –  auch  im
Westfälischen Anzeiger (Hamm) erschienen).

Norbert  Tadeusz  und  der
collagierende Blick
geschrieben von Bernd Berke | 31. Oktober 2012
Dem Werk des gebürtigen Dortmunders Norbert Tadeusz (Jahrgang
1940) kann man sich von vielen Seiten her nähern. Wollte man
den  physischen  Zugang  betonen,  so  würde  man  sich  wohl
bevorzugt seinen Fleisch-Bildern widmen. Deren immer wieder
obsessiv  durchmessene  Bandbreite  reicht  vom  prall
ausgekosteten  Frauenakt  bis  zum  tierischen  Kadaver  im
Schlachthaus.  Begehren  und  Blut.  Vital  und  letal.
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Doch es gibt nicht nur diese (bestürzend) sinnliche, sondern
auch  eine  übersinnliche,  traumverlorene  Dimension  dieses
Schaffens, die sich geisterhaft in allgegenwärtigen Schatten
zeigt. Diesen Aspekt fasst nun das Museum Bochum in den Blick.

Die gemeinsam mit der Düsseldorfer Galerie Gmyrek in relativ
kurzer  Frist  zusammengestellte  Auswahl  erstreckt  sich  aufs
erste und zweite Geschoss des Hauses. Besonders stolz ist
Bochums Museumsdirektor Hans Günter Golinski darauf, dass er
erstmals Tadeusz’ Collagen zeigen kann. Sie lassen ermessen,
wie  sehr  auch  bei  den  großformatigen  Gemälden  ein
„collagierender Blick“ die Wirklichkeit abtastet, zerlegt und
neu fügt.

Schatten  verleihen  den  zuweilen  drastischen,  gar
schockierenden Figuren (nackte Frauenleiber in Situationen der
„Verfügbarkeit“  oder  der  embryonalen  Schutzbedürftigkeit)
etwas  Doppelbödiges,  Unwirkliches.  Fleisch  ist  nicht  nur
Fleisch. Da fällt auch schon mal ein Schatten so unvermittelt,
als wolle er den vergänglichen Körper skelettieren, ihm so
seine Grenzen vorführen. Überhaupt werden Mühsal und Qual der
Körperlichkeit  sichtbar  –  eher,  als  dass  seine  (auch
abgründigen)  Freuden  sich  aufdrängten.

Schatten  modellieren  die  Körper.  Sie  verleihen  ihnen
Plastizität, sie können aber auch verfremdend und verstörend
wirken,  schlimmstenfalls  Angst  auslösen.  Norbert  Tadeusz
erklärt,  dass  ihn  die  „Schauseite“  seiner  Aktmodelle  (die
diese ihm am liebsten präsentieren möchten) überhaupt nicht
interessiere. Er wartet wohl auf den Moment, wo das Ganze
umschlägt in etwas, das auch vergeistigt genannt werden kann.
In solchem Sinne hat er auch eine Schwangere gemalt, die als
Tänzerin zu einigen Verrenkungen im Dienste der Kunst bereit
und damit „zuhanden“ war. Da mag nicht nur nützlich, sondern
auch  erregend  gewesen  sein.  Doch  es  verweist  auf  etwas
Jenseitiges. Mit Fenster- und Bilder-Rahmen sowie Leitern (u.
a. in seinen Atelier-Ansichten) lässt der Künstler übrigens
häufig  die  christliche  Kreuzesform  anklingen,  ohne  sie



aufdringlich herbeizuzitieren oder gar zu exponieren.

Nun  ließe  sich  gewiss  eine  generelle,  weit  ausschweifende
Kunstgeschichte des Lichtflusses ebenso wie eine der Schatten-
Malerei  verfassen.  Harte  Schlagschatten  etwa  waren  lange
verpönt, dann wieder (z. B. nach Caravaggio) ein anderes Maß
der  Dinge.  Bei  Tadeusz  sind  Schatten  tatsächlich  eine
Hauptsache. Sehr formbewusst baut er seine Bilder. Der Verlauf
von schattigen Linien, Flächen und Feldern erzeugt allemal
Irritation, lässt neue imaginäre Räume entstehen, in denen
sich der irrende Blick des Betrachters erst einmal verfängt
und nur halbwegs zurechtfindet.

Es  ist,  als  werde  da  ein  zweites  Leben,  eine  geheime
Parallelwelt  bis  an  die  Grenze  der  Sichtbarkeit  gehoben.
Gefährlich genug. Zuweilen verquicken sich die Schatten hier
so körperlos, dass sie ein eigenes Schattenreich bilden. Ist
dort die Dingwelt lebendiger als der Mensch?

Doch solche Zuschreibungen wären Tadeusz wahrscheinlich schon
viel  zu  viel.  „Ich  male  einfach“,  sagt  er.  Darüber  reden
sollen andere. Oder auch schweigend schauen. Trotzdem kann der
Beuys-Meisterschüler  und  spätere  Akademielehrer  Tadeusz  –
abseits der Deutung einzelner Bilder – auch ins beseelte oder
betrübte  Reden  geraten.  Von  der  bleibenden  Hypothek  des
Weltkriegs, die (nicht nur) auf seiner Generation laste, aber
leider aus dem allgemeinen Bewusstsein schwinde, ist dann sehr
ernsthaft die Rede. Von politischen Enttäuschungen der letzten
Jahre.  Vom  allfälligen  Kleinbürgertum,  das  heute  sämtliche
anderen  Schichten  verdränge.  Davon,  dass  die  Ausübung  der
Kunst ihn leidlich ernährt, aber keinesfalls reich gemacht
habe. Ein teures Atelier in Düsseldorf habe er einst aufgeben
müssen…

Zurück zum vieldeutigen Schattenwurf. Bisweilen verbindet sich
das  Schattenhafte  mit  einem  althergebrachten  Motiv  der
bildenden  Kunst:  Maler  und  Modell.  Verstörende  Sicht  von
schräg oben: Da reckt sich der Schatten des Künstlers (der



beispielsweise hoch auf einer Leiter steht) bedrohlich über
die völlig entblößte, hilflos, ja geschunden wirkende Frau.
Filmkenner  werden  hier  vielleicht  an  Jacques  Rivettes
Meisterwerk  „La  belle  noiseuse“  („Die  schöne  Querulantin“)
denken, jenes ungemein intensive Wogen der Passion zwischen
Maler (Michel Piccoli) und Modell (Emmanuelle Béart). Auch
dabei war letztlich etwas Spirituelles und Sakrales im Spiel.

Schatten erwächst aus Licht. Tadeusz sucht immer wieder gern
die besonderen Lichtverhältnisse Italiens auf. Noch dazu kann
er dort sein profundes kunstgeschichtliches Wissen anhand der
alten Meister mehren. Tadeusz erinnert sich: Bereits Plinius
der Ältere (ca. 23-79 n. Chr.) habe sinngemäß geschrieben, die
Malerei sei auch nicht mehr das, was sie einmal war. So uralt
ist mithin das Nachsinnen über die Krise der Kunst – und so
oft  ist  sie  seither  in  strahlenden  Augenblicken  glückhaft
überwunden worden.

„Schatten“  –  Bilder  von  Norbert  Tadeusz.  Museum  Bochum,
Kortumstraße 145 in 44777 Bochum. Tel. 0234/910-4230. Bis 4.
Oktober 2009, Di-So 10-17, Mi 10-20 Uhr. Katalog 20 €.

Grönemeyer:  Einsatz  für
Bochum
geschrieben von Bernd Berke | 31. Oktober 2012
Bochum. Das Datum ist markant, der Anlass ebenfalls: Am 6. 6.
2009 wird Herbert Grönemeyer im Bochumer Fußballstadion ein
Benefiz-Gastspiel fürs künftige Konzerthaus der Stadt geben.
Willkommen daheim!

Der  in  Bochum  aufgewachsene  Grönemeyer  (Geradeaus-Hits:
„Bochum“, „Mensch“, „Männer“, „Currywurst“) beliebte gestern
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zu unken: „20 000 Leute sollten schon mindestens kommen, sonst
müsste ich persönlich für Verluste geradestehen.“ Aber mit
diesem Risiko rechnet eigentlich niemand – schon gar nicht
„tief im Westen“. 28 000 Menschen passen bei einem solchen
Konzert  in  die  Bochumer  Arena  hinein.  Wenn  am  kommenden
Samstag der Vorverkauf beginnt, dürfte diese Zahl wohl recht
bald erreicht werden, denn es ist ja (obwohl der 52-Jährige
heute in London lebt) ein gefühltes „Heimspiel“.

Mietfreie Arena, höhere Eintrittspreise, Verzicht auf Gagen

Manche munkeln gar schon von einem „Plan B“ für ein zweites
Konzert  am  Folgetag.  Herbert  Grönemeyer  mag  nichts
überstürzen,  aber:  „Wenn  jetzt  eine  Hysterie  ausbrechen
sollte, kann man ja darüber nachdenken.“

Jede Mehreinnahme wäre willkommen. Rund 4,5 Millionen Euro
fehlen noch zur kompletten Finanzierung (rund 29,3 Mio. €) des
Konzerthauses in der Stadt, deren mehr als heimliche Hymne von
„Herbie“ stammt. Kaum übertrieben: „Hier nehmen es mir viele
Leute sogar übel, falls ich ,Bochum‘ nicht wenigstens zweimal
singe.“

Wenn Grönemeyer am 6. Juni (einem Samstag) gemeinsam mit den
Bochumer  Symphonikern  im  Stadion  auftritt,  gelten  erhöhte
Eintrittspreise  von  durchschnittlich  73  Euro.  Ein
Einzelkonzert  ist  vergleichsweise  aufwendiger  als  eines  im
Tourneerahmen. Grönemeyer: „Das läuft nicht nach dem Motto:
Wir gehen da mal eben hin und singen ein bisschen.“ Wer den
höheren  Eintritt  entrichte,  könne  sich  außerdem  selbst
gratulieren, etwa so: „Ich habe den Zapfhahn an der Theke des
Konzerthauses mitbezahlt.“ Na, wenn das nichts ist!

Das Stadion bleibt am 6. Juni mietfrei. Und alle Mitwirkenden
werden auf ihre Gagen verzichten. Also könnte ein hübsches
Sümmchen  fürs  Konzerthaus  herausspringen.  Mindestens  ebenso
wichtig  ist  die  Vorbildfunktion:  Im  Sog  von  Grönemeyers
Gastspiel soll so mancher spenden, der bisher vielleicht noch



gezögert  hat.  Diesen  Effekt  erhofft  sich  auch  Bochums
Oberbürgermeisterin Ottilie Scholz, die gestern klarstellte:
„Wir müssen noch fleißig sammeln und brauchen jeden Euro.“

Den  Zeitpunkt  für  seine  Konzert-Ankündigung  hat  Grönemeyer
übrigens  günstig  gewählt:  An  diesem  Freitag  (7.  November)
kommt  seine  neue  Single  mit  dem  schlichten  Titel  „Glück“
heraus, am 21. November erscheint das Best-of-Album „Was muss
muss“. Also wird jetzt sowieso die Werbetrommel gerührt.

Das Programm für den 6. Juni steht noch nicht fest, doch „es
wird wohl etwas getragener‘ werden als üblich.“ Auftritte mit
einem Orchester sind für einen Popstar wie ihn immer noch
etwas Besonderes: „Man fühlt sich da so schön eingebettet.
Aber wir werden viel proben müssen, um Phrasierung und Tempo
aufeinander abzustimmen.“

Selbstverständlich kommt er auch diesmal nicht an Fragen nach
dem Revier vorbei. Ja, wenn er mal wieder hier sei, fahre er
mit dem Auto noch die alten Nostalgie-Strecken ab. Was er in
der Fremde am meisten vermisse? Nun, vor allem die ehrliche
Ruhri-Sprache. Und womit die Region „draußen“ am besten für
sich werben könne? Na, mit Kultur! Aber nicht mit jeder Sorte.
„Die Menschen lassen sich hier nix vormachen.“

Schließlich  Grönemeyers  scherzhafte  Drohung:  „Wenn  das
Bochumer Konzerthaus erst steht, werde ich dort wöchentlich
auftreten. Bis mich niemand mehr hören will.“

(Der Beitrag stand am 5. November 2008 in der „Westfälischen
Rundschau“)



Das  Böse  ist  nur  ein
Gaukelspiel – Lisa Nielebock
inszeniert  Shakespeares
„Macbeth“ in Bochum“
geschrieben von Bernd Berke | 31. Oktober 2012
Bochum. In Shakespeares „Macbeth“ geht es wahrlich archaisch
und blutig zu, doch das Grundmuster kommt einem gar nicht mal
so  unglaublich  fremd  vor:  Lady  Macbeth,  jene  krankhaft
machtsüchtige Gattin, stachelt ihren Mann an, alle möglichen
Widersacher  auf  dem  Weg  zur  Königsherrschaft  beiseite  zu
schaffen. Der anfangs skrupelhafte Macbeth steigert sich in
Rausch und Wahn hinein. Und wie deutet die junge Regisseurin
Lisa Nielebock die Tragödie in Bochum?

Die Bühne (Kathrin Schlecht) ist leergefegt. Nur ein paar
metallische, mit Kletter-Gestänge und Türen versehene Säulen
ragen  da  hoch  auf.  Reichlich  Platz  also,  auf  dem  sich
Phantasien und Phantome ausbreiten können. Und so geschieht’s:
Wir erleben vorwiegend Geisterspiele, Alpträume, irrlichternde
Kopfgeburten. Und zwar hurtig. In weniger als zwei Stunden ist
die ganze Sache gespenstisch abgetan. Auch das abgründig Böse
ist letztlich nur ein Gaukelspiel.

Branchenübliches, gewiss nicht mehr provokantes Verfahren: Der
Text (Übersetzung von Thomas Brasch) ist zwar nicht vollends
skelettiert, wohl aber arg gekürzt und teilweise umgeschichtet
worden. Etliche Satz-Bruchstücke von abwesenden Nebenfiguren
werden hier auf eine neue Gestalt namens „Ein Nichts“ (Agnes
Riegl) gehäuft, die gleichsam als Göre den ruhelosen Kobold
der Inszenierung gibt, doch auch den Jammer bis ins Opernhafte
treibt. Jedenfalls: Das Nichts ist hier ein steter Gast, als
sei’s ein Endzeit-Stück von Beckett.
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Der Wille zur Kürze verlangt Opfer, zumal von den zuweilen ins
Konzept gezwängten Darstellern. Sehr unvermittelt muss Lady
Macbeth (Lena Schwarz) nach den ersten Mordtaten dem Wahn
anheimfallen.  Eben  noch  intrigant,  jetzt  schon  nicht  mehr
zurechnungsfähig. Macbeth (Martin Rentzsch), von Beginn an mit
blutigen Händen, hat seine verstörendste Vision (der Geist des
ermordeten Banquo erscheint ihm auf schauderliche Weise) hier
nicht  etwa  beim  wirklichen  Bankett.  Die  Gäste  sind  als
Geisterschar nur imaginär vorhanden.

Fast schon mit kühlem ärztlichen Interesse konzentriert man
sich  also  ganz  auf  Raserei  und  Hirnfraß.  Alles  gar  zu
offenkundig Gesellschaftliche wäre demnach wohl nur schnöde
Ablenkung.  Derweil  scheint  die  Erotik  des  mörderischen
Herrscherpaars längst erloschen, sie ist nur noch schemenhaft
als dunkle, untergründige Triebkraft zu ahnen. Es ist wie bei
Kindern, die mit aller schreienden Unbedingtheit ihren Willen
haben wollen.

Kein Wunder, dass die drei Hexen mit ihren doppeldeutigen
Prophezeiungen hier häufig, ja nahezu penetrant präsent sind.
Sie geben Takt und Melodie vor, wenn sich die naturwidrige
Apokalypse entfaltet. Freilich gerät das ganze mitunter ein
wenig zum Budenzauber. Da maunzt und jault es auch schon mal
unfreiwillig komisch. Doch zwischendurch erklingen teutonisch
tiefernst  die  in  deutschen  Theatern  immer  gern  gewählten
„Einstürzenden  Neubauten“  –  mit  der  Zeile  „Sehn-Sucht  ist
einzige Energie“. Es muss wohl etwas dran sein, man hätte
allerdings gern noch etwas mehr davon erfahren.

Der einstige König Duncan (Klaus Weiss) war wie ein gutmütig
verwirrter  Onkel.  Sein  Sohn  Malcolm  (Marco  Massafra),  der
schließlich  nach  dem  Tod  des  Usurpators  Macbeth  die
Königswürde  erbt,  kommt  als  routinierter  Rhetoriker  ohne
sonderliche  Moral  oder  Sehnsüchte  daher.  Er  könnte  ein
gewiefter Politiker aus neueren Epochen sein. Doch anders als
im Stück bereiten die Hexen auch ihm schon das Menetekel. Es
fällt Schnee auf ihn herab. Kältere Zeiten.



Sehr  herzlicher  Beifall  nach  Bochumer  Art,  vereinzelte
Buhrufe.

____________________________________________

Zur Person

Die Regisseurin Lisa Nielebock wurde 1978 in Tübingen
geboren.
Nach einigen Jahren als Schauspielerin in der Freien
Theaterszene  (Tübingen,  Stuttgart,  München)  studierte
sie Regie an der Folkwang-Hochschule in Essen.
Es  folgten  diverse  Regie-Assistenzen,  etwa  am
Bayerischen  Staatsschauspiel  in  München  und  bei  den
Ruhrfestspielen.
Seit 2005 ist sie als Hausregisseurin am Schauspielhaus
Bochum engagiert.
Dort inszenierte sie u.a. Sarah Kanes „Phaidras Liebe“
und Henrik Ibsens „Gespenster“. Besonderen Zuspruch fand
ihre Bochumer Deutung von Kleists „Penthesilea“.

(Der  Beitrag  stand  am  9.  Juni  2008  in  der  „Westfälischen
Rundschau“)

Okkulte  Kunst:  Vision  und
Wahn
geschrieben von Bernd Berke | 31. Oktober 2012
Mit spiritistischen Séancen und Tischerücken fing es oft an.
Bald folgte das manische Malen: Es entstanden dann Hunderte,
ja  Tausende  von  „medialen”  Bildern  –  angeblich  aus  dem
Jenseits  diktiert  oder  von  höheren  Wesen  „befohlen”.  Das
Museum Bochum zeigt jetzt solch okkulte Kunst, deren Urheber
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nicht selten in der Psychiatrie endeten.

Es ist keine Grusel-Schau. Aber es sind Grenzgänge zwischen
Vision und Wahn, die einen nicht kalt lassen. Beklemmend ist
vielfach die Zwanghaftigkeit, immer und immer wieder dieselben
Formen und Figuren auf Leinwand oder Papier zu bannen. Mal
sind  es  Ornamente,  mal  schier  endlose  Schriftzüge  oder
entseelt  starrende  Augen,  die  den  Betrachter  durchbohren.
Solche Botschaften rühren an die Ängste jedes Menschen.

Manchmal nah an
der Avantgarde

Es waren oft einfache Bäuerinnen oder Handwerker, die für
übersinnliche Einflüsterungen empfänglich waren, als „Medien”
oder Hellseher bekannt wurden und irgendwann dem Bilderwahn
verfielen. Gelegentlich war ein Schock (etwa der Tod naher
Angehöriger) der Auslöser. Doch es gibt viele verschiedene
Lebenswege in diese Außenbezirke der Kunst.

Das  Bochumer  Museum  fasst  auch  „Geisterfotografie”  in  den
Blick.  Da  tauchen  unversehens  schemenhafte,  lichtumflorte
Gestalten „aus dem Jenseits” neben den vermeintlich medial
begabten  (und  gepeinigten)  Menschen  auf.  Häufig  wurden  in
solchen  Fällen  Manipulation  beim  Entwickeln  der  Filme
nachgewiesen. Doch wer weiß schon felsenfest, ob es nicht doch
Erscheinungen gibt, von denen sich unsere Schulweisheit bisher
nichts träumen lässt?

Monströs  sind  mitunter  die  Dimensionen:  Rund  500  000
Zeichnungen hat die 59-jährige Berlinerin Vanda Vieira Schmidt
zu riesigen Säulen aufgeschichtet. Ihr erklärtes Ziel ist die
endgültige Rettung des Weltfriedens. Es ist ein unheimliches
Ankämpfen gegen diffuse Bedrohungen, die es ja gibt und die
sie vielleicht nur stärker spürt als gewöhnliche Menschen.

Gehören derlei Bilder ins Museum? Aber ja! Unbedingt. Haben
denn  nicht  auch  die  großen  Surrealisten  die  Trance,  den
unbewussten „Automatismus” beim Malen und Schreiben gepriesen?



Auch das war also (ob mit oder ohne Drogen) Inspiration, die
auf irrationale Weise „eingegeben” wurde. Gar nicht zu reden
vom Genie, das gemeinhin als „verrückt” gilt.

Von  der  anderen  Seite  her  besehen:  Einige  der  in  Bochum
gezeigten Werke sind verblüffend nah an den Avantgarden ihrer
jeweiligen  Zeit.  Die  Französin  Marguerite  Burnat-Provins
(1872-1952) bewegt sich auf den Höhen anerkannter Symbolisten
und Jugendstilmeister. Die Schwedin Hilma af Klint wagt den
Sprung in die Abstraktion ungefähr zur gleichen Zeit wie der
berühmte  Wassily  Kandinsky.  Und  die  textreichen
Schaukastenbilder  des  Amerikaners  Paul  Laffoley,  die  von
Kontakten  mit  Außerirdischen  und  phantastischen  Zeitreisen
künden, ähneln ausgeklügelten Schöpfungen der Konzeptkunst.

Auch  biographisch  gibt  es  Berührungspunkte:  Der  Surrealist
Antonin Artaud hat seinerzeit den selben Psychiater aufgesucht
wie der Franzose Raphael Lonné. Dessen Bilder wiederum kaufte
der Künstler Jean Dubuffet, der sich zu seinen wildwüchsigen
Werken (Stichwort „Art brut” = „rohe Kunst”) von Bildfindungen
so genannter „Geisteskranker” anregen ließ. Fließende Grenzen.

Doch  beim  wahnhaften  Malen  scheint  über  kurz  oder  lang
jegliche Art der ästhetischen Überprüfung zu schwinden. Die
Formen  mäandern  regellos  dahin  –  oder  sind  im  Gegenteil
zwanghaft  geordnet,  in  stets  gleichen  Wiederholungsmustern
angelegt.  Schein-Ordnungen,  die  sich  gegen  inneres  Chaos
stemmen.  Diese  Innenwelten  wuchern  zu  kompletten  Wahn-
Systemen. Wenn man in diese Gefilde auch nur ein paar Schritte
weit folgt, ist es schon schaurig genug.

„The  Message.  Kunst  und  Okkultismus”.  Museum  Bochum,
Kortumstr. 147. Bis 13. April. Di-So 10-17 Uhr. Eintritt 3 €.
Katalog 28 €.

____________________________________________________

AM RANDE



Zur Bochumer Schau gehört auch ein 1967 gedrehter Film. Der
Streifen handelt vom US-Liftboy Ted Serios (1918-2006), der in
den  1960er  Jahren  angeblich  seine  Gedanken  auf  Polaroid-
Sofortbilder bannen konnte. Unter Psychologen-Aufsicht kam das
Polaroid-Modell  95  zum  Einsatz  –  mit  Blitz,  Blende  3,
Entfernung auf „unendlich”. Vors Objektiv wurde ein Zylinder
gesetzt, um Gedanken zu „bündeln”. Mal tauchte auf den Fotos
ein schemenhafter „Neandertaler” auf, mal ein verschwommener
„Bus”. Am 15. Juni 1967 war Schluss mit dem (faulen?) Zauber.
Danach gelangen Serios keinerlei „Gedankenfotos” mehr. Schon
vorher  brauchte  er  gelegentlich  einige  Flaschen  Bier  als
Ansporn.

Die  „Neuen  Wilden“  von
Familie Berg
geschrieben von Bernd Berke | 31. Oktober 2012
Bochum. So umfangreich haben die Sammler ihre eigenen Schätze
noch nie beisammen gesehen: Die Eheleute Christine und Hans
Berg  füllen  mit  Teilen  ihrer  beachtlichen  Kunst-Kollektion
jetzt alle Etagen des Bochumer Museums.

Die Bergs hatten früher in Herne ein Familien-Unternehmen, das
Röhren für Pipelines fabrizierte. In diesem Betrieb stellten
sie alsbald Kunst aus – was vor über 30 Jahren noch nicht gang
und  gäbe  war.  Als  die  Firma  im  Mannesmann-Konzern  (bzw.
„Europipe“)  aufging,  zogen  sie  sich  allmählich  aus  den
Tagesgeschäften zurück. Heute leben sie komfortabel in der
Schweiz (Luzern) und Italien.

Nicht so sehr mit kunsthistorischer Beratung haben sie ihre
Sammlung  aufgebaut,  sondern  eher  spontan,  persönlichen
Vorlieben  folgend  –  und  fast  immer  einvernehmlich.
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Spekulationen auf steigende Werte hätten dabei keine Rolle
gespielt,  versichert  Hans  Berg.  Er  nennt  einen  anderen
Beweggrund: „Ich habe eine Gegenwelt zur Wirtschaft gesucht.“
Eine Sphäre jenseits der Sachzwänge also.

Und tatsächlich: Nach den ersten Erwerbungen fingen die Bergs
bald Feuer und knüpften Kontakte zu Künstlern – vor allem zu
jenen,  die  in  den  frühen  80er  Jahren  im  Umkreis  der  so
genannten „Neuen Wilden“ die Szene beherrschten. Man irrte
irgendwo  in  zeitgeschichtlichen  Untiefen  zwischen  dem
bleiernen  deutschen  Terrorherbst  und  den  Vorboten  der
deutschen  Vereinigung  umher.  Die  Atmosphäre:  Etliche
Nachtseiten mit dem einen oder anderen (Neon)-Licht-schein.
Und viel Archaisches, das in die Gegenwart ragte.

Inzwischen ist es weitaus stiller um K. H. Hödicke, Helmut
Middendorf  oder  den  gebürtigen  Dortmunder  Norbert  Tadeusz
geworden,  so  dass  die  Bochumer  Präsentation  einer  Wieder-
Entdeckung  gleichkommt.  Besonders  eine  Raumfolge  mit
Großformaten beschert diesen Malern einen grandiosen Auftritt
–  mit  so  exquisiten  Bildern  wie  etwa  Hödickes  „Schrott“
(1976),  einem  geisterhaften  Trio  verrosteter  Automobile.
Middendorf  s  Berliner  „Großstadteingeborene“  (1980)  sind
geradezu vollgesogen mit dem Zeitgeist von damals. Tadeusz‘
wüste  Fleischbeschauen  (egal,  ob  beim  Metzger  oder  als
Frauenakt)  rücken  dem  Betrachter  immer  noch  verstörend
zuleibe.  Den  Kontakt  zu  Tadeusz  bekam  das  Sammlerehepaar
übrigens nach dessen Werkschau im Dortmunder Ostwall-Museum.

Auch Einzelstücke der klassischen Moderne (Nolde, Macke) und
der  informellen  Nachkriegskunst  (Emil  Schumacher,  Bernard
Schultze) finden sich in der Auswahl. Hans Berg: „Wir hätten
gern noch viel mehr gezeigt.“ Doch Bochums Museumschef Hans
Günter  Golinski  hat  ihn  davon  überzeugt,  dass  die
Ausstellungsräume  nicht  „überladen“  werden  dürften.  In  der
Tat: Auch so gibt es reichlich zu sehen. Und vielleicht ist
das Ganze ja fürs Bochumer Museum eine Option auf die Zukunft?
Wer weiß.



Man  kann  in  dieser  Schau  farblichen  oder  energetischen
„Grundklängen“ nachspüren, die sich mitunter quer durch die
Sammlung  ziehen.  Nur  ein  Beispiel:  Es  ist,  als  werde  das
magische Leuchten auf Noldes Bildern von Gotthard Graubners
subtilen Farbkissen beantwortet. Bestimmt kein bloßer Zufall,
denn: Wo mit Leidenschaft gesammelt wird, ergeben sich solche
Zusammenhänge.

Deutsche  Malerei  aus  der  Sammlung  Berg.  Museum  Bochum,
Kortumstraße. Bis 6. Januar 2008. Geöffnet Di-So 10-17, Mi
10-20 Uhr. Eintritt 3 Euro, Katalog 20 Euro.

_______________________________________________

Die  Sammlung  Berg  umfasst  rund  300  künstlerische
Arbeiten. In der Ausstellung im Museum Bochum sind davon
rund 130 zu sehen.
Auch  persönliche  Erinnerungen  verbinden  sich  mit  den
Werken.  Bei  vielen  Bildern  haben  die  Sammler  den
Entstehungsprozess  beobachten  können.
In  einem  zerklüfteten  „Saurier“-Bild  von  Bernard
Schultze versteckten die Kinder gar einst Ostereier –
nahezu unauffindbar. Das robuste Werk nahm dabei keinen
Schaden.
Der Maler Bernd Finkeldei hat 1995 gleich die ganze
Familie Berg nach fotorealistischer Manier großformatig
verewigt.
______________________________________________

(Der Artikel stand am 13. Dezember 2007 in der „Westfälischen
Rundschau“)



Ibsens  „Gespenster“  in
Bochum:  Bodenlose  Angst  vor
der Wahrheit
geschrieben von Bernd Berke | 31. Oktober 2012
Bochum.  Die  Bühne  ist  gnadenlos  grell  ausgeleuchtet,  das
spärliche Mobiliar schimmert in edlen Weiß-Tönen. In dieser
geheimnislosen Helligkeit soll sich etwas verborgen halten?
Aber ja! Gespielt wird Henrik Ibsens „Gespenster“-Drama.

Das  1881  verfasste  Stück  trägt  historische  Schleifspuren.
Damals galt es als Menetekel der bürgerlichen Gesellschaft mit
ihren Lebenslügen.

Der vor Jahren verstorbene Familienvorstand Alving war ein
Wüstling und trieb’s mit dem Dienstmädchen. Dem Verhältnis
entspross  Regine,  die  gegen  Schweigegeld  dem  Tischler
Engstrand als Tochter untergeschoben wurde. Alvings legitimer
Sohn Osvald büßt derweil genetisch für die Sünden (bzw. die
fatal eingezwängte Lebenslust) des Vaters, er leidet unter
syphilitischer Paralyse.

Und  wie  hat  Frau  Helene  Alving  über  die  Jahre  an  der
Familienschande  gelitten!  Nun  kommt  gespenstisch  alles  ans
Licht,  angetrieben  vom  ebenso  wahrheitsfanatischen  wie
schrecklich naiven Pastor Manders.

Regisseurin Lisa Nielebock (Jahrgang 1978) und Bühnenbildnerin
Kathrin  Schlecht  rücken  das  Geschehen  in  gemessene
Halbdistanz.  Sie  liefern  keine  antiquarische  Lesart,
aktualisieren  aber  auch  nicht  drauflos.  So  kann  das
Überzeitliche, das Existenzielle aufscheinen, das dieser Stoff
birgt. Längst nicht alles ist für immer erledigt.

Szenerie und Gebaren der Figuren sind entschieden stilisiert.
Gottlob entspricht solchem Stilwillen auch ein Stilvermögen.
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Die  dabei  geschöpften  Bilder  ragen  bis  an  die  Ränder  des
Surrealen. Anfangs wird im forcierten Tempo gesprochen, als
solle  der  Text  verscherbelt  werden.  Doch  je  mehr  bittere
Fakten auf dem Tisch liegen, umso häufiger die Phasen des
Innewerdens,  der  stillen  Ahnungen,  des  Entsetzens.  Gegen
Schluss  reißt  Osvald  seinen  Mund  stumm  auf  wie  die  in
namenloser  Angst  Erstarrten  auf  Edvard  Munchs  Bild  „Der
Schrei“.  Schon  vorher  ist’s  geisterhaft  genug:  Diese
Wiedergänger tasten hilflos an den Wänden nach Halt und Sinn.
Stets wahren sie Abstand von den Anderen. Kommt es doch zu
einer anklammernden Berührung, erschrecken sie heillos.

Höchst beachtlich und weitgehend homogen agiert das Ensemble.
Ulli Maier (Frau Alving) gewinnt große Statur. Eine zuinnerst
starke Frau, die wankt, aber nicht fällt. Oliver Möller als
Osvald ist ein Inbild bleichen Verfalls. Markus Boysen (Pastor
Manders)  steht  ratlos  auf  den  Trümmern  seiner  Grundsätze.
Thomas  Anzenhofer  (Engstrand)  vollführt  eine  frivole
Gratwanderung zwischen verkommener List und devoten Gesten.
Karin Moog als Regine wirkt stellenweise wie an ruckenden
Fäden gezogen, geradezu seelenlos.

Sehr herzlicher Beifall.

___________________________________________________

(Die Rezension stand am 29. Oktober 2007 in der „Westfälischen
Rundschau“)

Anstöße  für  besseres
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Amtsdeutsch  –  Beispielhaftes
Projekt  der  Bochumer  Uni:
Germanisten  beraten  17
Stadtverwaltungen
geschrieben von Bernd Berke | 31. Oktober 2012
Von Bernd ßerke

Bochum. Leitfäden für „bessere“ deutsche Amtssprache gibt es
schon seit rund 250 Jahren. Doch bei der Lektüre von Behörden-
Briefen  glaubt  man  zuweilen,  dass  solche  Ratgeber  nichts
genützt  haben.  Ein  bundesweit  einmaliges  Projekt  an  der
Bochumer Ruhr-Uni stemmt sich gegen die offenbar hartnäckigen
Unsitten.

Immerhin: „Ganz so schlimm, wie man meint, ist Amtsdeutsch
eigentlich gar nicht mehr.“ Das sagt eine, die es wissen muss.
Die Germanistin Michaela Blaha betreut das Projekt „Idema“ am
Lehrstuhl von Prof. Hans-Rüdiger Fluck. Inzwischen berät man
17  Stadtverwaltungen  in  sprachlicher  Hinsicht,  darunter
Bochum, Wuppertal und Witten.

Die Kommunen zahlen eine einmalige Gebühr und können dann
dauerhaft auf diverse Dienste zurückgreifen. Eine Internet-
Datenbank mit anschwellender (Un)-Wortliste zählt ebenso dazu
wie komplett korrigierte Briefmuster oder eine Hotline für
akute Zweifelsfälle.

Textbausteine aus dem Computer

Michaela Blaha ahnt, warum Amtsdeutsch noch heute vielfach so
hölzern  klingt:  „Seit  den  späten  70er  Jahren  werden
Textbausteine  in  Computern  gespeichert  und  immer  wieder
verwendet.“  So  pflanzen  sich  krude  Wortschöpfungen  über
Generationen fort. Motto: Das haben wir schon immer so gesagt…
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Es  geht  aber  nicht  nur  um  Schönheit,  sondern  auch  um
Genauigkeit.  Manche  Ausdrücke  bleiben  vor  allem  deshalb
stehen,  weil  sie  sich  juristisch  als  wasserdicht  erwiesen
haben. Deshalb lassen die Bochumer Germanisten ihre Vorschläge
auch von einer Anwaltskanzlei vorab prüfen – freilich ohne
Garantie.  Die  Städte  bleiben  rechtlich  verantwortlich.
Beispielsweise  dafür,  ob  sich  der  behördliche  Begriff
„Öberflächenwasser“  in  jedem  Falle  schlicht  durch  „Regen“
ersetzen lässt.

Rund  1500  Behördentexte  haben  die  Uni-Leute  mittlerweile
untersucht. Auf dieser stetig wachsenden Basis soll bald ein
Buch entstehen.

„Beigefügt“ und „vorbezeichnet“

Einige  Grundübel  der  landläufigen  Behördensprache  sind  in
einen  ersten  Leitfaden  eingeflossen,  der  allerdings  auch
kleine Tücken hat: Häufig werden „amtlicherseits“ (auch so ein
Wörtchen)  kaum  verständliche  Abkürzungen  oder  Fachausdrücke
verwendet.  Da  ist  mitunter  die  verschleiernde  Rede  von
„gesetzlich  zulässigen  Vollstreckungsmaßnahmen“.  Die
Sprachwissenschaftler  empfehlen  Klartext:  Pfändung  oder
Erzwingungshaft.  Überhaupt  raten  sie  dazu,  Sachverhalte
konkret zu formulieren.

Partizipialkonstruktionen  („anfallende“,  „beigefügte“,
„vorbezeichnete“)  sind  generell  verpönt.  Steif  klingt  der
„Hauptwortstil“:  Statt  „Unter  Bezugnahme  auf…“  könnte  es
einfach  heißen  „Ich  beziehe  mich  auf.“  Hässlich  sind
Bandwurmwörter wie Eignungsfeststellungsverfahren“. Für ganze
Sätze  gilt  gleichfalls:  Bloß  nicht  zu  lang  und  zu
verschachtelt.  Die  gesamten  Texte  sollten  sinnvoll  (das
Wichtigste zuerst) und übersichtlich gegliedert sein.

Wie passiv darf’s denn sein?

Im  schlechten  Sinne  ,amtlich“  muten  anonym  und  passiv
formulierte  Schreiben  an  –  mit  Wendungen  wie:  „Es  wird



angeordnet“. Dann lieber so: ,Ich ordne an.“ Allerdings warnen
die Fachleute an anderer Stelle auch vor einem allzu strikten
„Ich-Stil“, der sich nach persönlicher Willkür anhören könnte.
Statt „Ich erwarte von Ihnen“ soll es nun auf einmal heißen
„Erwartet wird von Ihnen…“ Nicht ganz konsequent: Da lugt das
Passiv wieder durch die Hintertür…

Etwas  unbeholfen  wirken  auch  die  akademischen  Tipps  zur
sprachlichen Geschlechter-Gerechtigkeit. Damit das Geeiere um
„Beamten und Beamtinnen“ oder gar um „BeamtInnen“ aufhört,
will  Leitfaden  neutrale  „verbeamtete  Personen“  aufleben
lassen. Das ist noch nicht der Weisheit letzter Schluss.

Über  Sprachfragen  geht  schließlich  dieser  Hinweis  der
Germanisten hinaus: „Einen höflicheren Stil erreicht man schon
durch den Einsatz von Wörtern wie bitte oder danke.“

Quittieren wir’s mal so: Vielen Dank, dass Sie an die gute
Kinderstube erinnern!

________________________________________________

HINTERGRUND

Gebühren nach Ortsgröße gestaffelt

Orte bis 1000 Einwohner zahlen einmalig 1000 Euro für
die  Uni-Sprachberatung,  über  500  000  Einwohner  sind
12000 Euro fällig. Für einige Städte ist dies offenbar
schon ein Finanzproblem. Auch daher das schmale Projekt-
Budget: 40 000 Euro für zwei Jahre.
„Idema“  ist  eine  Abkürzung.  Volltext:  Internet-Dienst
für eine moderne Amtssprache.
Beispiele aus der Idema-Datenbank (Verbesserungstipps in
Klammern):
Ablichtung  (Kopie),  Blockbeschulung  (Blockunterricht),
Eignungsfeststellungsverfahren  (Eignungstest),
entrichten  (zahlen),  fernmündlich  (telefonisch),
vorstellig  werden  (besuchen),  zur  Auszahlung  bringen



(auszahlen).
Info: 0234/32 27016.
Internet: www.moderneverwaltungssprache.de

 


