
Als  man  sich  noch  für
„richtig links“ halten wollte
geschrieben von Bernd Berke | 7. Oktober 2025
Kinners, heute erzählt Euch der Boomer-Opa ein klitzekleines
bisschen  von  früher.  Keine  Angst,  es  werden  nur  ein  paar
Schlaglichter  sein.  Und  nur  die  fernen  Echos  wahrer
Klassenkämpfe. Wie denn damals im Revier überhaupt nur der
Widerhall aus den wirklichen Metropolen zu vernehmen war.

Icke,  wa?!  Wie  man  halt
„damals“  aussah.  (Foto:
Norbert  Hell)

Als ich studiert habe, hatte man gefälligst „links“ zu sein,
was immer das wirklich heißen mochte. Wir waren uns jedenfalls
fraglos sicher – und es schien ja in dieser Hinsicht auch noch
wesentlich  übersichtlicher  zu  sein  als  heute.  Freilich
sinnierte schon damals Botho Strauß in Gestalt seiner Lotte im
Stück „Groß und klein“: „In den 70er Jahren finde sich einer
zurecht…“

Bevorzugte  „Quelle“  bzw.  Hilfsmittel  für  jegliche
Interpretation  waren  jedenfalls  damals  bei  den  Bochumer
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Historikern  die  blauen  Bände  der  Marx-Engels-Ausgabe.  Es
herrschte unter den Studierenden (die damals noch Studenten
geheißen wurden) weithin die Auffassung, alle geschichtlichen
Geschehnisse jedweder Epoche müssten damit abgeglichen werden.
Umso pikierter war ich, als ich eines Tages einen Brief von
Karl Marx an seine Geliebte zu lesen bekam, der mit dieser
Anrede  begann:  „Viellieb!“  Das  wollte  mir  süßlich-kitschig
vorkommen  und  sich  so  gar  nicht  zu  seinen  politischen
Einsichten  fügen.  Ach,  Gottchen!

Ein unerbittlicher „Anarchist“

In  jenen  seltsamen  Zeiten  gerierte  sich  ein  Altersgenosse
vehement  als  „Anarchist“.  In  einer  stundenlangen  hitzigen
Wohnzimmer-Debatte ließ er sich nicht erweichen. Er hätte am
liebsten alles in die Luft gesprengt, wie er posaunte. Wir
anderen waren hingegen der Ansicht, dass er damit erst recht
die volle Staatsgewalt gegen uns alle entfessele. Schließlich
suchte ich den Kompromisslosen zu besänftigen, indem ich ihn
zum  Abschied  herzhaft  mit  „Rot  Front!“  grüßte.  Er  aber
dröhnte,  vollends  unversöhnlich:  „Schwarz  Front!“  Wüsste
gerne, was später aus ihm geworden ist. Vielleicht denn doch
noch  eine  Gestalt  auf  der  allseits  abgesicherten
Beamtenlaufbahn? Ist aber auch piepegal. Kaum jemand, der sich
nicht angepasst hätte.

Den Hass auf die Bourgeoisie fühlen

Unwesentlich später war man schon auf die damals so genannte
„Neue Sensibilität“ verfallen, die längst nicht mehr so harsch
politisierte,  sondern  in  Sanftmut  und  Milde  daherkam,
gleichsam auf Samtpfoten. Dennoch ließ ich mich bei irgend
einer obskuren Splittergruppe für ein ganzes Wochenende auf
eine „trotzkistische Schulung“ ein. Es blieb beim einmaligen
Besuch, wie ich denn überhaupt nie dauerhaft Partei ergreifen
mochte. Wer zweimal bei denselben sitzt, bekommt schnell den
Verstand stibitzt. Gut, wa? Von mir. Ganz spontan.



Dem  unerträglichen  Trotzkisten-Präzeptor,  der  keinen
Widerspruch  duldete,  sondern  nur  von  oben  herab  dozierte,
wagte ich die Frage zu stellen, ob denn bei ihnen alles nur
rational vonstatten gehe oder ob man irgendwann auch Gefühle
zeigen dürfe. Er, vollends am Sinn der Frage vorbei: „Ja klar,
den  Hass  auf  die  Bourgeoisie!“  Aha.  Zur  Erholung  vom
stundenlangen  Gefasel  durften  wir  dann  nachmittags  Fußball
spielen. Immerhin. Man war nicht nur ein Tor, man schoss auch
eins. Harr, harr.

Durften die Beatles Mao schmähen?

Man  war,  so  cirka  zwischen  16  und  24  Jahren,  dermaßen
verblendet,  dass  man  die  Mao-Bibel  reichlich  unkritisch
memoriert  hat.  Sogar  den  vor-  und  nachmals  so  verehrten
Beatles nahm man die Zeilen aus dem Song „Revolution“ übel:
„But if you go carrying pictures of chairman Mao, you ain’t
gonna make it with anyone anyhow…“ Wie? Was? Nö, die Stones
waren auch nicht viel mutiger, siehe ihren resignativen Text
über den „Street Fighting Man“: „But what can a poor boy do
except to sing for a Rock’nRoll Band, cause in sleepy London
town there’s just no place for a street fighting man, no!…“

Jetzt mal gar nicht zu reden von Bettina Soundso, in die ich
mich für einige Monate verguckte, weil sie (die es mit dem MSB
Spartacus  hielt)  mir  so  heroisch  wie  eine  zweite  Rosa
Luxemburg vorkam. Hach. Später ward sie wahrhaftig Geschichts-
Professorin.  Aber  wie  sie  damals  ihren  Haarvorhang
herunterlassen konnte, um dahinter gewichtig zu reflektieren!
Überhaupt erwies sich das unentwegte Politisieren gelegentlich
als  „Liebes“-Beschleuniger,  wahrscheinlich  aber  auf  längere
Sicht noch öfter als zerstörerisch.

„Deutscher Herbst“: Polizei in der Pizzeria

Zeitsprung: Aus dem „Deutschen Herbst“ um 1977 habe ich unter
anderem in Erinnerung, wie die Polizei mit Maschinenpistolen
im  Anschlag  eine  Pizzeria  enterte,  in  der  wir  friedlich



beisammen saßen. Wiederum einige Jahre später suchte mich ein
Mann vom Verfassungsschutz zu Hause in meiner kurzzeitigen WG
auf,  um  mich  nach  einem  Schulfreund  auszufragen,  der  die
Beamtenlaufbahn einschlagen wollte. Aber da waren wir schon in
den öden 1980ern gestrandet. Und es gab überhaupt nichts zu
beichten.

 

Kraftvolles Schauspiel – Anna
Drexler  als  wilde  wie
wohltätige  Krähe  in  „Trauer
ist das Ding mit Federn“
geschrieben von Rolf Pfeiffer | 7. Oktober 2025
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Anna  Drexler  ist  die  Krähe  (Foto:  Jörg
Brüggemann/Ostkreuz/Schauspielhaus Bochum)

Wer  Anna  Drexler  noch  auf  der  Bühne  des  Schauspielhauses
erleben  will,  sollte  sich  sputen.  Denn  in  der  kommenden
Spielzeit  wechselt  diese  großartige  Künstlerin  ihren
Arbeitgeber, geht von Bochum ans Münchner Residenztheater. Im
Zusammenspiel  mit  Maja  Beckmann  haben  wir  Anna  Drexler
(Jahrgang 1990) auf diesen Seiten früher schon bewundert und
gepriesen. „Miranda Julys Der erste fiese Typ“ hieß das Stück,
das im Mai 2023 Premiere hatte. Da spielt sie eine junge Frau,



was nicht verwundern muß. In „Trauer ist das Ding mit Federn“
aber, dem Stück, von dem hier die Rede sein soll, ist sie eine
Krähe. Und was für eine!

Tod der Mutter

Nach wenigen Minuten Bühnenpräsenz verschwindet die Frage, ob
der Besuch dieses Krähentheaters noch lohnen würde, ganz still
und  endgültig  in  der  Versenkung.  Obwohl,  nun  ja:  Die
Geschichte ist eigentlich traurig. Vater und Kinder betrauern
nämlich  den  Tod  der  Mutter.  Alles  erinnert  an  sie,  das
nachbarschaftliche Umfeld zeigt die übliche Zuwendung, doch
ein Zurück zur Normalität will nicht gelingen, zumal dem Vater
(Risto Kübar) nicht, der wie gelähmt ist vom Verlust. Mit
seinem Verlustmonolog startet das Stück, und man macht sich
auf, zurückhaltend ausgedrückt: Längen gefaßt.

Vater  und  Kinder  (von  hinten



nach vorne): Risto Kübar, Jing
Xiang, Alexander Wertmann (Foto:
Jörg
Brüggemann/Ostkreuz/Schauspielha
us Bochum)

Eigentlich unverschämt

Doch dann ist plötzlich die Krähe da und mischt die Familie
auf. Stellt respekt- und pietätlose Fragen, fragt die Kinder
nach Eigenheiten der Mutter und läßt sie, unerhört eigentlich,
von  ihnen  nachspielen;  wendet  sich  mit  Erklärungen  dem
Publikum  zu,  veranstaltet  eine  heitere  Fragerunde,  kümmert
sich um den Vater im Bett, bewahrt ihn späterhin vor der
„falschen Frau“ oder der Vorstellung von ihr, ist mal cool,
mal aufgekratzt (eine Krähe eben), und bezeichnen läßt sich
die Rolle der Krähe eigentlich nur vom Ergebnis her: Nach
ihren Auftritten geht es allen besser; nicht gut, aber besser.
Und das alles ist sicherlich auch ein bißchen pädagogisch,
aber deshalb nicht verkehrt.

Mythologisches Tier

Natürlich kann man fragen, warum nun gerade eine Krähe mit
ihrer  mythologischen  Aufladung  und  ihren  durchaus  auch
animalischen  Impulsen  den  Störenfried  in  der  familiären
Tristesse geben muß. Als Antwort mag der Hinweis dienen, daß
die literarische Vorlage für das Stück der gleichnamige Roman
des  englischen  Autors  Max  Porter  war,  der  seinen  Titel
wiederum einem Gedicht von Emily Dickinson verdankte. Und der
eben eine Krähe für diese Rolle vorsah. Der Vater übrigens,
quasi  augenzwinkernde  inszenatorische  Fußnote,  ist
Literaturwissenschaftler  und  versucht  –  erfolglos  –  das
Krähen-Thema zu bearbeiten.



Anna  Drexler  als  entspannte  Krähe
(Foto:  Jörg
Brüggemann/Ostkreuz/Schauspielhaus
Bochum)

Komödiantin von hohen Gnaden

Die Wirkmächtigkeit dieser Inszenierung aber, um jetzt endlich
darauf  zurückzukommen,  liegt  im  annähernd  dauerpräsenten
Bühnenspiel der Künstlerin Anna Drexler. Ja, sie ist – und das
soll  hier  ein  Kompliment  sein  –  eine  Rampensau  und  eine
Komödiantin  von  hohen  Gnaden;  doch  gelingt  es  ihr  fast
gleichzeitig,  das  Rätselhafte,  die  Ambivalenz,  die
Unsicherheit,  auch  die  Begrenztheit  ihrer  (Krähen-)
Möglichkeiten  herauszuspielen.  Alles  ist  besser  als



unabsehbare  Trauerstarre,  sagt  die  Inszenierung,  sagt  ihre
Hauptfigur.

Fabelhafte Tänzer

Neben einer solchen Krähe haben die anderen Darsteller keinen
leichten  Stand.  Also  müssen  sie  tanzen!  Jing  Xiang  und
Alexander Wertmann, die Kinder, tun dies mehrfach, entwickeln
aus  scheinbar  alltäglichen  Bewegungen  unglaubliche
Tanzfiguren, spielerisch und hoch artistisch zugleich, homogen
eingefügt in den Fluß des Geschehens, beeindruckend.

Außerdem  auf  der  Bühne:  Nina  Steils  als  Mutter,  in
gebührlicher Zurückhaltung spielend, wenn sie nicht gerade das
Falsche-Frau-Monster  ist  und  sich  mit  der  Krähe  einen
ritterlichen  Zweikampf  bis  zum  bitteren  Ende  liefern  muß,
sowie Jasmin Kruezi als Kameramann, der übrigens auch für das
Videodesign genannt wird.

Reichen  Applaus  gab  es,  was  auch  sonst,  und  das  angenehm
nachwirkende Gefühl, saftiges, kraftvolles Schauspiel erlebt
zu haben. Bitte mehr davon.

Nächster Termin: 15. April, 19:30 Uhr, Großes Haus.
www.schauspielhausbochum.de

Sechs  Stunden  sind  nicht
genug – In Bochum inszeniert
Johan Simons Elena Ferrantes
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Roman  „Meine  geniale
Freundin“
geschrieben von Rolf Pfeiffer | 7. Oktober 2025

Freundinnen fürs Leben: Elena Greco (Jele Brückner, links) und
Raffaela  Cerullo  (Stacyian  Jackson)  (Foto:  Jörg
Brüggemann/Ostkreuz/Schauspielhaus  Bochum)

Sechs Stunden! Wo sitzt man noch so lange im Theater? Die
Schauspielexzesse Peter Steins fallen einem ein, sein Antiken-
Projekt, der Faust, der Wallenstein. Doch das ist Jahrzehnte
her, und seitdem sind „90 Minuten, keine Pause“ längst schon
so etwas wie gültiger Bühnenstandard geworden. Man mag das
bedauern. Oder sich dem widersetzen. Johan Simons tut das, in
Bochum.

Neapolitanische Saga

Er  macht  es  wieder,  seine  „Brüder  Karamasow“  nach
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Dostojewskij, Premiere im Oktober 2023, dauerten gar sieben
Stunden, inklusive zweier Pausen nebst Gastmahl. Zu essen gab
es diesmal auch, doch dazu später (vielleicht) mehr. Nun also:
Premiere der Bühnenadaption von Elena Ferrantes Romanen um
zwei  Freundinnen  aus  dem  armen  italienischen  Süden,  deren
erster den Titel „Meine geniale Freundin“ trug und die als
Zyklus  „Neapolitanische  Saga“  enorm  erfolgreich  waren  und
sind.  Die  Textfassung  stammt  von  Koen  Tachelet,  einem
langjährigen Mitstreiter Simons‘ seit gemeinsamen Zeiten am
NTGent.

Jele  Brückner  als  Elena  am
Schreibtisch  und  in  der
Videoprojektion  (Foto:  Jörg



Brüggemann/Ostkreuz/Schauspielhaus
Bochum)

Rechtlose Frauen

Erzählt werden die Lebensgeschichten von Elena und Raffaela,
kurz Lenù und Lila, beginnend mit ihrer Kindheit in einem
armen Stadtviertel Neapels. Das Viertel heißt Rione, was das
italienische Wort für Viertel ist, und von wo man vor allem
weg  will.  Doch  die  Möglichkeiten  sind  begrenzt,  mafiöse
Strukturen  herrschen,  und  die  faktische  Rechtlosigkeit  der
Frauen scheint gottgegeben zu sein. Das Rione ist ein Hort der
strukturellen  Gewalt,  zu  der  brutale  Erniedrigungen  und
Vergewaltigungen ebenso zählen wie das ängstliche Festhalten
an traditionellen Rollenbildern. In dieses Milieu werden die
beiden  Protagonistinnen  hineingeboren.  Elena,  unschwer
erkennbar  als  Alter  Ego  der  Autorin,  schafft  die
Aufnahmeprüfung  einer  Elitehochschule  in  Pisa,  wird  eine
erfolgreiche  Journalistin  und  Schriftstellerin;  Raffaela
heiratet früh, bekommt früh ein Kind von einem anderen, trennt
sich  von  ihrem  gewalttätigen  Ehemann,  schließt  eine
„Vernunftehe“,  landet  schließlich  als  Arbeiterin  in  der
Fleischfabrik.

Feministischer Jahrhundertroman

Natürlich  geschieht  noch  viel  mehr  in  den  Romanen,  sind
atmosphärische Elemente von großer Bedeutung. Elena Ferrante
hat weit über tausend Seiten mit ihren Beschreibungen gefüllt,
daran gemessen sind sechs Stunden Theater – netto vielleicht
um die fünf – immer noch wenig, auch wenn fast pausenlos
dialogisiert wird. Offenbar hat sich die Inszenierung, was man
begrüßen mag, zum Ziel gesetzt, die biografische Grobstruktur
beizubehalten.  „Kindheit  und  Jugend“  ist  der  erste  Teil
überschrieben,  es  folgen  „Erwachsenenjahre“  und  „Reife  und
Alter“.  Das  Dilemma  dieses  Vorgehens  ist  jedoch  die
weitgehende Reduktion auf biografische Fakten – Männergewalt,
Kinderkriegen,  Trennungen,  persönlicher  Erfolg.  Den



feministischen  Jahrhundertroman,  den  manche  Kritiker  in
Ferrantes  Werk  sehen,  findet  man  hier  nicht  wieder,
gesamtgesellschaftliche  Themen  wie  bürgerlicher  Reichtum,
organisierte  Kriminalität  oder  Vetternwirtschaft  bleiben
lediglich strukturelle Grundierung.

Bühnenbild aus der Zentralperspektive. Es soll
sich  um  eine  typische  italienische  Piazza
handeln.  (Foto:  Jörg
Brüggemann/Ostkreuz/Schauspielhaus Bochum)

68 und danach

Gewiß gibt es im Stück auch Klassenkampf und revolutionäre
Bestrebungen. Die Zeit nach 1968 und die 70er Jahre waren
davon  geprägt,  in  Italien  verübten  die  Roten  Brigaden
Gewalttaten, ermordeten Politiker wie den christdemokratischen
Ministerpräsidenten  Aldo  Moro.  Ferrante,  Jahrgang  1943,
erzählt vermutlich vieles aus eigenem Erleben im universitären
Milieu.  Wiederholt  werden  (vorwiegend  im  zweiten  Teil  des
Abends)  Nachrichten  von  revolutionären  Taten  in  das
Bühnengeschehen  getragen,  treten  klassenkämpferische  junge
Männer aus gutem Haus als Agitatoren auf, gibt es den Versuch,
Arbeiter und Studenten im Klassenkampf zu vereinen. Doch bei



den  Frauen  reift  die  Erkenntnis,  daß  offenbar  auch  die
Revolution Männersache ist, sich strukturell für sie somit
nicht viel ändern würde. Hier finden sich die Wurzeln der
autonomen Frauenbewegung, und wer etwas älter ist und früher
mal  „links“  war,  kennt  das  vielleicht  auch  alles.  Dieser
Wiedererkennungseffekt  hat  sicherlich  einen  nicht  geringen
Anteil  am  Erfolg  der  Ferrante-Bücher,  auch  beim  deutschen
Publikum.

Strukturelle Zusammenhänge

In Bochum indes, kommen wir zum Theaterstück zurück, zeigt die
Inszenierung  letztlich  wenig  Interesse  daran,  strukturelle
Zusammenhänge herauszuarbeiten. Einige Male liest Elena Sätze
aus ihren Texten vor, die man vielleicht als analytischen
Versuch bezeichnen könnte. Aber sie bleiben isoliert. Doch
bietet  diese  Art  der  Inszenierung  immerhin  eine  gute
Wiedererkennbarkeit der Textvorlage. Wer die Bücher gelesen
hat, kann alte Bekannte grüßen.

Ein  bißchen  wie  bei  Pina  Bausch:  Das
Bühnenpersonal nimmt auf gereihten Stühlen
Platz.  (Foto:  Jörg
Brüggemann/Ostkreuz/Schauspielhaus Bochum)



Johans Stühle

Von Johan Simons wissen wir, daß er gerne Stühle auf der Bühne
mag.  So  auch  hier.  Und  die  Schauspieler  sind  gut  damit
beschäftigt,  Stühle  hin  und  her  zu  tragen,  aufzureihen,
abzuräumen.  Wenn  gar  ein  Erdbeben  die  Stadt  erschüttert,
bleibt als bildlicher Ausdruck ein großer Haufen Stühle, unter
denen  (Trümmer!)  Opfer  zu  beklagen  sind.  Doch  mehr  als
einprägsame Bilder entstehen so nicht; anders als in manchen
Psychotherapien erklären die Stühle in ihren Anordnungen nicht
die  Beziehungen  der  Menschen  zueinander,  bleibt  es  bei
allgemeiner Symbolik von Verortung und Seßhaftigkeit.

Es soll eine italienische Piazza sein

Zweites prägendes Bühnenelement ist die permanent rotierende
Drehbühne.  Sie  bewahrt  vor  allzu  großer  Statuarik  des
Geschehens  und  bietet  in  Verbindung  mit  mitkreisenden
Videokameras zudem den Vorteil, daß auf allen Plätzen – es
gibt sie im Zuschauersaal wie auch hinten auf der Bühne – in
Verbindung mit der Videoprojektion alles gesehen und verfolgt
werden kann. Zu Beginn rotieren zwei Schreibtische mit den
beiden  jungen  Mädchen,  umlegt  mit  Büchern  der  eine  (von
Elena), mit Schuhen der andere. Der Bühnenraum selbst, war vor
der  Premiere  in  einem  Vorgespräch  zu  erfahren,  sei  einer
italienischen Piazza nachempfunden, aber wenn man das nicht
weiß, kommt man auch nicht drauf. Dafür bleibt es zu abstrakt,
trotz der warm erstrahlenden Straßenlaterne.

Nicht folkloristisch

In  gewisser  Weise  ist  der  hohe  Abstraktionsgrad  dieser
Ausstattung aber auch vorteilhaft, bewahrt er das Publikum
doch vor allzu folkloristischer Deutung des Geschehens. Etwas
anderes wäre es vielleicht gewesen, wenn die Inszenierung sich
statt  für  eine  lineare  Protokollierung  für  punktuelle
Verdichtung  der  Handlung  entschieden  hätte.



Nochmal  die  Freundinnen:  Stacyian
Jackson  als  Raffaela  links,  Jele
Brückner  als  Elena  rechts.  .  (Foto:
Jörg
Brüggemann/Ostkreuz/Schauspielhaus
Bochum)

Ideale Besetzung

Schauen wir auf die Darsteller. Jele Brückner ist Elena Greco,
schon vom Typ her eine geradezu ideale Besetzung. Nachdem sie
sich mit etwas Verzögerung „warmgespielt“ hat, ist sie eins
mit ihrer Rolle. Die Zumutungen des Lebens – Freude, Angst,
Selbstzweifel,  Bedürftigkeit  wie  auch  späterhin



Selbstbewußtsein und Kraft weiß sie intensiv zu geben. Später
wird ihr dafür reicher Applaus zuteil. Ihre Freundin Raffaela
Cerullo wird von Stacyian Jackson gegeben, deren körperlicher
Einsatz beeindruckt, die sprachlich aber nicht überzeugt. Sie
spricht mit starkem (amerikanischen?) Akzent, was immer wieder
zu Verständnisschwierigkeiten führt. Zudem gibt es ärgerliche
Versprecher, die dem Redefluß ebenfalls nicht guttun. Außerdem
legt sie (legt der Regisseur) die Rolle der Lila recht prollig
an, was Leser der Bücher für unzutreffend halten.

Unmengen von Text

Mit  Ausnahme  der  beiden  Hauptkräfte  spielen  die  anderen
meistens mehrere Rollen. Garderobenwechsel geschieht oft auf
der Bühne, was der Produktion die Anmutung des Unfertigen
gibt.  Darstellerinnen  und  Darsteller  schlagen  sich  gut,
stundenlang, bewältigen eine Unmenge von Text, beeindrucken
mit ihrer scheinbar grenzenlosen Beweglichkeit. Wir erleben in
Bochum  ein  hochwertiges,  homogenes  Ensemble,  das  die
Inszenierung, die nicht immer frei von Längen ist, souverän
trägt  und  alles  in  allem  und  trotz  vieler  bedrückender
Handlungselemente zu einem unvergeßlichen Theaterabend macht.

Ein Solitär in der deutschsprachigen Theaterwelt

Erwähnt werden muß noch, daß es bei der Premiere eine ca.
viertelstündige Unterbrechung durch einen Notarzteinsatz gab.
Schließlich  aber:  Stehender  Applaus,  lang  anhaltend.  Mit
seiner  selbstbewußten  Art,  Theater  zu  machen,  ist  der
78jährige Johan Simons mittlerweile ein Solitär, nicht nur im
Ruhrgebiet, sondern im ganzen deutschsprachigen Theaterraum.

Ach ja: Zu essen gab es verschiedene italienische Vorspeisen,
vom  Caterer  in  praktischen  Einmalverpackungen  dargeboten,
außerdem Brot und Wasser. Man nahm es dankbar an an diesem
beeindruckenden Theaterabend, der erst weit nach Mitternacht
sein Ende fand.

Weitere Aufführungen: 1., 2., 23. Februar, jeweils 16:00 Uhr



www.schauspielhausbochum.de

Museen  geschlossen,  Frank
Goosen ausverkauft: Ärger und
Freude  liegen  im
Kulturbetrieb  des  Reviers
nahe beieinander
geschrieben von Rolf Pfeiffer | 7. Oktober 2025

Von außen sieht man ihm seine charakteristischen Tütenlampen
gar nicht an: das Schauspielhaus Bochum, wo Frank Goosen sein
„Silvester  Spezial“  zur  Aufführung  brachte.  (Foto:
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Schauspielhaus  Bochum/Martin  Steffen)

Frank Goosen, das ist mal klar, Frank Goosen hat uns gerettet.
Das  „Silvester  Spezial“  des  Bochumer  Kabarettisten,
dargebracht im Großen Haus des Bochumer Schauspiels, fügte
sich  exakt  in  die  Erfordernisse  des  diesjährigen
Besuchsbespaßungsprogramms: Beginn um 20 Uhr und um die zwei
Stunden lang, so daß es bis zum Jahreswechsel dann nicht mehr
weit war. Die Silvesterparty im Schauspielhaus knickten wir
uns  und  strebten  hernach  den  heimischen  Dortmunder
Fleischtöpfen  zu.  Guter  Abend,  gutes  Timing,  2025  konnte
kommen.

Ruhrgebietskultur

Warum  erzähle  ich  das  eigentlich?  Nun,  weil  die  Berliner
Verwandtschaft in diesem Jahr bei uns zu Gast war und man dann
natürlich einen gewissen Ehrgeiz entwickelt, richtig schöne
Ruhrgebietskultur vorzuführen. In vielen Vorjahren war – in
Berlin  –  die  Komische  Oper  ein  prominenter
verwandtschaftlicher  Bespaßungsort,  aber  die  wird  ja  jetzt
umgebaut  und  Barrie  Kosky  ist  auch  nicht  mehr  da  und
überhaupt. Also finde mal was, hier im Revier, wenn es nicht
traditionelle Operette sein soll. Nun, wir fanden, wie gesagt,
ihn, Frank Goosen, den man mit seiner grundsoliden Bochumer
Erdung nebst gleichzeitiger, hochgradig anregender intuitiver
Beweglichkeit  und  profundem  historischen  Spezialwissen
auswärtigem  Publikum  durchaus  zumuten  kann,  ja  geradezu:
sollte.

Andreas Weißert las in Dortmund

Der  Fairneß  halber  sei  ergänzt,  daß  auch  andere  Bühnen
Jahresausklangsprogramme  anboten.  So  las  der  geschätzte
Schauspieler Andreas Weißert auf der Dortmunder Studiobühne
wieder etwas vor, Textpassagen von Fontane, Kästner, Fallada
und Bernhard unter dem Titel „Es ist ein hübsches Wort, daß
die Kinder ihren Engel haben“ (ein Fontane-Zitat). Nur – um 16



Uhr fing er an und anderthalb Stunden später war er fertig,
das ist dann noch verdammt viel Zeit bis Mitternacht.

Volle Hütte

Bei Goosen war das Theater voll, ganz offensichtlich giert das
Volk nach Jahresendkultur. Da paßt es – Vorsicht, Ironie! –
wunderbar ins Bild, daß die heimischen Museen an den letzten
Tagen  des  Jahres  einfach  zumachen.  Das  Dortmunder  „U“,
zentrale Adresse, blieb zwischen 30. Dezember und 1. Januar,
also von Montag bis Mittwoch, drei Tage immerhin, geschlossen,
und in etliche anderen Städten hielten kommunale Museen es
ebenso. Offensichtlich war hier eine Bürokratie am Werke, die
die  Welt  in  Brückentagen  denkt  und  nicht  in
Publikumsinteresse. Warum sollte man an kalten, nassen Winter-
Werktagen  „zwischen  den  Jahren“,  die  wirklich  nicht  zu
Spaziergängen  irgendwelcher  Art  einladen,  Museumsbesuche
ermöglichen? Und der Montag ist eh sakrosankt, liege er für
das ungeliebte Publikum auch noch so günstig zwischen den
Feiertagen. Es macht die Sache übrigens nicht besser, daß wir,
wären  wir  in  Berlin  gewesen,  ebenfalls  vor  größtenteils
geschlossenen  Häusern  gestanden  hätten.  Die  Ignoranz  einer
selbstgefälligen  kommunalen  Bürokratie  ist  ein  bundesweites
Phänomen.

Offene Türen beim Schraubenkönig

Private  Museen  hingegen  kennen  das  Publikumsinteresse  und
haben ihre Angebote angepaßt. So läßt „Schraubenkönig“ Würth
die Tore seiner drei Häuser in und um Künzelsau jeden Tag von
10 bis 18 Uhr öffnen, das Potsdamer Museum Barberini, das SAP-
Chef  Hasso  Plattner  gehört,  bot  am  1.  Januar  zumindest
Führungen durch das Haus an, und ebenso hatte die Duisburger
Küppersmühle am 1. Januar geöffnet.

Wenigstens haben wir den Kran gesehen

In Dortmund, wo Tage vor Silvester museal nichts mehr ging,
blieb  als  touristische  Aktion  schließlich  noch  eine



Stadtrundfahrt  mit  dem  eigenen  Auto,  Borsigplatz,
Westfalenhütte  (wo  große  städtebauliche  Veränderungen
anstehen),  Hoesch-Museum  (geschlossen  wegen  Umbau).  Weiter
über Malinckrodtstraße und Nordmarkt zum Hafen, wo vis-à-vis
vom wilhelminischen Hafenamt der alte Kran zu besichtigen ist,
den man weiter unten auf dem Hafengelände abgebaut und hier,
auf der Vorzeigemeile, wieder aufgebaut hat. Gut, wenigstens
diese Besichtigung hat geklappt, umsonst und draußen, wie es
sein soll bei einem Freiluftindustriedenkmal.

Und es ging auch vom Auto aus. Mistwetter, wie gesagt.

Das Schlucken des Buckelwals:
Das Chorwerk Ruhr präsentiert
sich  bei  der  Ruhrtriennale
künstlerisch überragend
geschrieben von Anke Demirsoy | 7. Oktober 2025
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Florian Helgath leitet das Chorwerk Ruhr bei dem Konzert mit
dem Titel „Rechants“ bei der Ruhrtriennale in Bochum. (Foto:
Christian Palm)

Das wurde aber auch Zeit. Nachdem das Chorwerk Ruhr in der
Triennale-Produktion  „Abendzauber“  lediglich  Teil  einer
Installation war, eines Happenings, das Stücke von Bruckner
und Björk auf die Rolle eines Soundtracks reduzierte, durfte
das  weithin  gerühmte  Vokalensemble  nun  ein  echtes  Konzert
geben. In der Turbinenhalle an der Jahrhunderthalle Bochum gab
es  tatsächlich  „nur  Musik“  (um  den  ebenso  erstaunten  wie
unerfahrenen Konzertbesucher aus Loriots berühmtem Sketch zu
zitieren).

Warum das aktuelle Programm des Chorwerks „Rechants“ heißt und
was es mit dem gleichnamigen Werk von Olivier Messiaen auf
sich hat, darf das zahlende Publikum selbst herausfinden. Kein
Wort dazu in dem bedruckten Faltblatt, das gratis ausgehändigt
wird.  Hätte  Florian  Helgath,  der  langjährige  Leiter  des
Chorwerks,  dem  Dramaturgie-Team  des  Festivals  nicht  ein
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erhellendes Interview gegeben, wären die Besucher den hoch
komplexen Kompositionen ohne jeden Beistand begegnet.

Das Wechselspiel von Strophe und Refrain ist gemeint, wenn der
1992 verstorbene Franzose sein im Dezember 1948 vollendetes
Vokalwerk „Cinq rechants“ nennt. Er spielt damit auf ein Werk
des Renaissancekomponisten Claude Le Jeune an und setzt sich
zugleich mit dem Tristan-Stoff auseinander, gewissermaßen im
Nachklang seiner großen Turangalîla-Sinfonie, die als eines
seiner Hauptwerke für Orchester gilt.

Kristalline  Reinheit:  Das  Chorwerk
Ruhr  singt  eine  Motette  des  erst
kürzlich  wiederentdeckten
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portugiesischen  Renaissance-
Komponisten Vicente Lusitano. (Foto:
Christian Palm)

Um  Liebeslieder  handelt  es  sich  bei  den  „Rechants“  nach
Messiaens eigener Aussage. Zwölf solistische Stimmen braucht
es für die fünf Gesänge, die indes nicht unmittelbar poetisch
wirken,  sondern  gewissermaßen  erst  beim  zweiten  Hinhören,
durch ihre vielfältig schillernde Farbigkeit. Im Vordergrund
stehen  rhythmisch  markante  Lautmalereien.  Messiaen  hat
zusätzlich  zum  französischen  Grundtext  ein  eigenes  Idiom
geschaffen. Lautfolgen wie „suka rava kâli vâli“ oder „mano
nadja lâma krîta makrîta“ wirken wie dadaistisches Sanskrit.

Um  diesen  Gipfel  der  Vokalkunst  zu  erklimmen,  braucht  es
verteufelt  trittsichere,  gewissermaßen  schwindelfreie
Sängerinnen und Sänger. Das Chorwerk Ruhr besitzt sie: Unter
der kompetenten Leitung von Florian Helgath und dem diskreten
Einsatz ihrer Stimmgabeln wandeln sie scheinbar mühelos über
alle Klippen der Harmonik (für die Experten: Es gibt Ganzton-
und Tritonus-Parallelen!) sowie der Kontrapunktik.

Da werden Sechzehntelketten zu magischen Beschwörungsformeln
(roma tama tama tama), Konsonantenfolgen (t – k – t – k – t)
zu perkussiven Ereignissen. Jede Stimme fügt sich so passgenau
ins große Ganze wie ein Steinchen in ein kunstvolles Mosaik.
Es  gibt  bundesweit  nicht  viele  Chöre,  die  das  auf  diesem
Niveau hinbekommen.

Selbst für Florian Helgath war die Musik des Renaissance-
Komponisten  Vicente  Lusitano,  die  nach  450  Jahren  jetzt
allmählich  wieder  dem  Vergessen  entrissen  wird,  eine
Entdeckung.  Der  Portugiese  gilt  als  der  erste  schwarze
Komponist  der  europäischen  Musikgeschichte,  dessen  Werke
publiziert wurden. Seine Motette mit dem Titel „Inviolata,
integra et casta es“, erschienen vermutlich um das Jahr 1519,
huldigt der Reinheit und Keuschheit der Gottesmutter Maria.



Das  Chorwerk  Ruhr  feierte  in  der
Turbinenhalle  bei  der  Ruhrtriennale
einen großen Erfolg. (Foto: Christian
Palm)

Das Chorwerk singt das geistliche Werk mit acht Frauen- und
zehn Männerstimmen. Mit der linken Hand formt Florian Helgath
die langen Linien des Gesangs, der jetzt den Raum flutet: ein
pausenloses, herrlich rein intoniertes Strömen, in dem die
sonoren  Männer-  die  Frauenstimmen  wie  auf  einem  Tablett
emportragen. Der Schlussakkord schwebt so körperlos im Raum,
als wäre er nicht mehr von dieser Welt.

Zeitgenössisches gibt es zum Abschluss: Die „Partita für 8
Stimmen“ der 1982 geborenen Amerikanerin Caroline Shaw lotet
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die Möglichkeiten der menschlichen Stimme höchst effektvoll
aus.  Mit  Einverständnis  der  Komponistin  entschied  Florian
Helgath  sich  für  eine  Besetzung  mit  18  Stimmen.  Die
funktioniert für das Chorwerk Ruhr perfekt: Die vier Sätze
werden zu einer Abenteuerreise für die Ohren, die in immer
neue  Welten  entführt.  Da  gibt  es  Kehlkopfgesänge,
flötengleiche  Obertöne,  rituelle  Chants  und  ein  virtuoses
Sprach-Fugato.  Aus  den  Tiefen  des  Ozeans  scheint  ein
wellenförmiges  Glissando  aufzusteigen,  das  der  Chor  mit
geschlossenen Lippen auf dem Laut „Hmmmm“ formt: Es klingt,
als höre man einem Buckelwal beim Schlucken zu.

Ein Extra-Zückerchen hat das Chorwerk Ruhr auch eingebaut: Der
gesummte  Mittelteil  der  Courante  ist  unschwer  als  das
Steigerlied zu erkennen. Es mündet in ein rasantes Beatbox-
Finale. „Was können die Sängerinnen und Sänger des Chorwerks
eigentlich nicht?“, mag mancher sich am Ende perplex fragen.
Nach diesem Abend steht zu vermuten: wahrscheinlich nichts.

(www.ruhrtriennale.de)

Zwischen Brontë und O’Neill –
Schauspielhaus Bochum kündigt
Programm für 2024/2025 an
geschrieben von Rolf Pfeiffer | 7. Oktober 2025
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Der Intendant des Bochumer Schauspielhauses Johan Simons und
Chefdramaturgin  Angela  Obst  präsentierten  das  Programm  der
kommenden  Spielzeit  (Foto:  Daniel  Sandrowski/Schauspielhaus
Bochum)

„Ausgewogen“ – hartnäckig setzt sich das Wort fest und lauert
auf  Wiederaufruf,  wenn  man  sich  das  Programm  des
Schauspielhauses Bochum für die kommende Spielzeit durchliest.
Dreimal werden Stücke inszeniert, viermal ist Literatur die
Vorlage;  viermal  richtet  sich  das  Angebot  an  Kinder  und
Jugendliche,  vier  projektartige  Produktionen  schließlich
kreisen um die Themenfelder Ökologie, Frieden, KI. Der Rest
ist unterschiedlich zuzuordnen.

Abhängig von den Zuordnungen kann man auch zu anderen Zahlen
kommen, jedenfalls ist für jeden (und jede!) etwas dabei. Und
einmal mehr ist man dem Hausherrn Johan Simons dankbar dafür,
daß er in Zeiten, in denen „Rechtspopulist*innen immer mehr
Zuspruch“ erhalten, sein Theater nicht zur dumpfen Trutzburg
gegen nämliche macht. Politisch ist sein Theater gleichwohl,
weil es immer politisch ist, wenn es seriös gemacht wird.



Zwei Regiearbeiten für den Chef

Die beiden Regiearbeiten jedenfalls, die der 78-jährige Chef
sich selbst vorgenommen hat, zeigen wohltuende Distanz zur
Tagesaktualität.  Zum  einen  will  er  Eugen  O’Neills  „Eines
langen  Tages  Reise  in  die  Nacht“  herausbringen  (27.
September),  laut  Programmbuch  „eine  Familientragödie,  in
Whiskey getränkt“; zum anderen hat er die Erfolgsautorin Elena
Ferrante für sein Theater entdeckt und wird die Bände 1 bis 5
ihrer  „neapolitanischen  Saga“  zum  Stück  „Meine  geniale
Freundin“ verarbeiten (24. Januar 2025).

Wir warten auf Godot

Alles Weitere sollen die Kollegen richten. Becketts „Warten
auf Godot“ war eigentlich schon für die jetzige Spielzeit
vorgesehen, mußte aber verschoben werden. Nun ist die Premiere
dieser Regiearbeit von Ulrich Rasche für den 6. September
vorgesehen.  Drittes  „richtiges“  Schauspiel  auf  der  Agenda
schließlich  ist  Brechts  „Trommeln  in  der  Nacht“,  Regie
Felicitas Brucker (11. April 2025).

Romane auf der Bühne

Weiter geht es mit den – man will immer Literaturverfilmungen
sagen, aber was wäre richtig? Inszenierungen vielleicht? Also
Literaturinszenierungen.  Lies  Pauwels  wird  sich  recht
freihändig dem Werther widmen (Untertitel, wie passend: „Love
and Death“, Premiere 1. November 2024). „Sturmhöhe“ heißt die
Produktion nach dem gleichnamigen Roman Emily Brontës, die
Claudia  Bossard  realisieren  wird.  Es  ist  ihre  erste
Regiearbeit am Schauspielhaus Bochum, sie gilt als Expertin
für  komplexe  literarische  Texte,  verwandelt  sie  in
eindrucksvolle Bilder und atmosphärische Szenen. Da muß man
gespannt  sein.  Schließlich  steht  in  der  Literaturabteilung
noch Kästners „Fabian oder Der Gang vor die Hunde“ auf dem
Zettel, eine Koproduktion mit der Folkwang Universität der
Künste in der Regie von Thomas Dannemann (31. Januar 2025).



Stücke für Kinder und Jugendliche

Bei den Arbeiten für ein junges Publikum wirken schon die
Titel  selbsterklärend,  „Vier  Piloten“,  „S.U.P.E.R.
Superheld*innen  in  eurem  Klassenzimmer“,  „Das  NEINhorn“…
Schließlich die Befassung mit aktuellen Themen. Wenn es um
„Künstliche Intelligenz – KI“ geht, heißt die Veranstaltung,
köstlicher Scherz, „Frankenstein“, (18. Oktober), „Exit Hambi
– Ein Escape Room zur Rettung der Welt“ nimmt – richtig! –
Bezug  auf  den  Hambacher  Forst  und  wird,  eigentlich  etwas
befremdlich,  vom  Bund  gefördert  (3.  Mai  2025).  „Gundhi“
schließlich – die Schreibweise ist gewollt, im Namen ist eine
Schußwaffe (engl. gun) versteckt – ist eine Produktion von De
Warme Winkel aus Holland, die kritisch fragt, was uns der
Frieden wert ist.

Illustre Gäste

So viel zum Bochumer Programm in Kürze, ohne Anspruch auf
Vollständigkeit. Außerdem kommen einige sehr attraktive Gäste:
Max  Goldt,  Frank  Goosen,  Lars  Eidinger  u.a.  Und  Norbert
Lammert, ehemals Bundestagspräsident und bekennender Bochumer,
wird  im  Format  „Ein  Gast.  Eine  Stunde“  wieder  sehr
persönliche,  spannende  Vieraugengespräche  führen.

Weitere Informationen: www.schauspielhausbochum.de

Ein  Grundklang  für
Generationen:  Bochums
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Jugendsinfonieorchester
feiert  sein  50-jähriges
Bestehen
geschrieben von Anke Demirsoy | 7. Oktober 2025

Norbert  Koop  leitet  das  Jugendsinfonieorchester  der  Stadt
Bochum  seit  1999.  Seit  2019  ist  er  zudem  Leiter  der
Musikschule.  Er  hat  einen  Lehrauftrag  an  der  Folkwang
Universität  der  Künste  und  arbeitet  als  Dozent  für
Orchesterdirigieren  an  der  Bundesakademie  in  Trossingen.
(Foto: privat)

Lassen wir die Festtags-Floskeln. Verzichten wir einfach mal
auf die Rede von der talentierten Jugend, auf das Lob der
Nachwuchsförderung, auf das Wortgeklingel von der kulturellen
Bildung und vom städtischen Musikleben. Erst hinter solchen
Phrasen  zeigt  sich,  weshalb  das  nunmehr  50  Jahre  alte
Jugendsinfonieorchester der Stadt Bochum die Kinder so vieler
Familien geprägt hat – und das über Generationen. Weshalb die
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Ehemaligen,  die  der  aktuelle  Dirigent  Norbert  Koop  zum
gemeinsamen  Jubiläumskonzert  im  Anneliese  Brost  Musikforum
eingeladen hatte, 30 und 40 Jahre später noch von einer Zeit
schwärmen, die sie unvergesslich nennen.

Erinnerungen  an  Auslandsreisen  in  die  Partnerstädte  werden
wach, an die alljährliche Orchesterwoche in den Herbstferien,
die willig geopfert wurden, um acht Stunden am Tag zu proben.
In  einem  kleinen  Nest  im  Sauerland  nahmen  Ouvertüren,
Sinfonien  und  Solokonzerte  langsam  Gestalt  an.  Sie  wurden
erarbeitet, teils regelrecht erkämpft unter der Leitung des
charismatischen  Orchestergründers  Guido  van  den  Bosch.  Der
Geiger  und  Dirigent  konnte  erschreckend  streng  sein,  ließ
heikle Stellen pultweise, ja sogar einzeln vorspielen. War
diese Bloßstellung für den Einzelnen beschämend, ging es dem
Kollektiv manchmal nicht besser. Wenn van den Bosch fand, dass
nicht genug geübt worden sei, konnte es geschehen, dass er
Proben rigoros abbrach und das gesamte Orchester nach Hause
schickte.



Orchestergründer  Guido  van  den
Bosch  wirkte  nicht  nur  am
Dirigentenpult  prägend.  Viele
Lebensläufe  wurden  durch  seine
Arbeit  beeinflusst.  (Foto:
privat)

Gleichwohl kannten nahezu alle Kinder und Jugendlichen, die in
Bochum ein Instrument lernten, nur ein Ziel: Mitglied im JSO
zu werden, endlich mitspielen zu dürfen in diesem verrückten
Haufen,  in  dem  van  den  Boschs  Meisterschülerin  Clarissa
Forster mit dem Violinkonzert von Felix Mendelssohn Bartholdy
brillierte und Jugendliche von unterschiedlicher Begabung zu
einer  verschworenen  Gemeinschaft  wuchsen.  Unermüdlich
unterrichtend  und  dirigierend,  weckte  van  den  Bosch  mehr
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Verständnis  für  das  Genie  großer  Komponisten,  als  jeder
Schulunterricht vermocht hätte. Wie Chaos sich unter seiner
Stabführung zur Kunst fügte, war schiere Magie.

Schon immer war das JSO das „Flaggschiff“ der Musikschule.
Seine Leistungsfähigkeit ist bis heute erstaunlich konstant
geblieben. Viermal hintereinander konnte das JSO seit 2007
beim Landesorchesterwettbewerb NRW 1. Preise erringen und sich
damit  jeweils  für  den  Deutschen  Orchesterwettbewerb
qualifizieren. Auch auf der Bundesebene des alle vier Jahre
stattfindenden Wettbewerbs erzielte es sehr gute Ergebnisse.

Manches ist heute aber auch anders als zu Beginn der 1970er
Jahre. Bei den Proben der aktuellen JSO-Besetzung geht es
deutlich ruhiger zu: Wenn der Dirigent unterbricht, greifen
die  meisten  zum  Handy,  statt  mit  dem  Pultnachbarn  zu
schwatzen. Selbstredend hat sich auch die Pädagogik verändert.
Appelle zum Üben mag es noch geben, aber Bloßstellung vor dem
Rest der Gruppe ist ausgeschlossen. Die aktuellen Mitglieder
treten  ihrem  Dirigenten  Norbert  Koop  nicht  respektlos
gegenüber,  zeigen  aber  manchmal  Selbstbewusstsein.  Auch  im
Repertoire ist ein leichter Wandel zu verzeichnen: Filmmusiken
wie  „Jurassic  Park“  von  John  Williams  hätten  es  damals
vielleicht nicht ins Programm geschafft.

Erst 1994 komponiert wurde der Tanz Nr. 2 („Danzón“) aus der
Feder des mexikanischen Komponisten Arturo Marquéz, bekannt
geworden  durch  die  Europatourneen  des  Simón  Bolívar
Jugendsinfonieorchesters  aus  Venezuela.  Dieses  Stück  bildet
den  gut  gelaunten  Auftakt  für  das  Jubiläumskonzert  im
Anneliese Brost Musikforum, das an diesem Abend eintrittsfrei
zugänglich ist. Das JSO zeigt sich in guter Spiellaune: Das
Schlagzeug zaubert mit Klanghölzern und Ratsche karibisches
Flair,  ein  Klaviersolo  bringt  Anklänge  von  Barmusik.
Blechbläser  und  Streicher  laden  die  lateinamerikanischen
Rhythmen  mit  Energie  und  Lebensfreude  auf.  Die  Trompeten
schmettern,  die  Posaunen  leisten  sich  ein  übermütiges
Glissando.



Benjamin  Völkel,  einst
Schüler  an  der
Musikschule Bochum, hat
heute  die  Soloposition
für  Englischhorn  beim
NDR  Elbphilharmonie
Orchester (Foto: privat)

Mit  dem  Oboenkonzert  des  Ungarn  Frigyes  Hidas  tritt  der
Bochumer Benjamin Völkel auf. Einst Schüler der städtischen
Musikschule, konnte er sich 2022 eine Solistenstelle beim NDR
Elbphilharmonie Orchester erspielen (Englischhorn). Eine tolle
Erfolgsgeschichte, die niemanden wundern kann, der an diesem
Abend  zuhört.  Völkels  Oboenton  ist  schlank  und  elegant,
biegsam und farbenreich. Wie sehr er das Instrument technisch
beherrscht, zeigt sich in den Ecksätzen, die er höchst beredt
und beweglich gestaltet. Im Andante scheint ein Verwandter von
Debussys berühmtem „Faun“ herüber zu grüßen. Zum Flirren der
Streicher  öffnet  sich  eine  akustische  Landschaft,  in  der
Völkel in aller Ruhe Melodien nachsinnt. Sommerlich träge und
entspannt klingt das, beinahe wie ein Schattenplatz in der
Mittagshitze.

Nach der Pause wird es eng auf der Bühne. Vereint mit etwa 40
Ehemaligen wächst das Kollektiv auf 120 Köpfe. Jetzt ähnelt
die Besetzung einem Fall von Größenwahn: neun Klarinetten,
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zehn Hörner, elf Bratschen, 15 Celli, 38 Geigen. Viele Blicke
richten sich an diesem Abend auf die junge Bratschistin Naomi
Cichon,  die  ihre  Instrumentengruppe  mit  dem  gleichen  Elan
anführt, wie es ihr Großvater Teisuke Shiraga lange Jahre bei
den Bochumer Symphonikern tat. Ihre Mutter Kazuko sitzt in den
zweiten Geigen, Tochter Mika spielt in der ersten Violine mit.
Mancher Gedanke geht an diesem Abend auch an Kazukos Schwester
Fumiko, der leidenschaftlichen Pianistin, die einst Mozart-und
Beethoven-Konzerte mit dem JSO spielte und leider viel zu früh
verstarb.

Probenarbeit  im
Vorfeld  des
Jubiläumskonzerts.
(Foto: privat)

Einige  Paradestücke  des  „alten“  JSO  stehen  nun  auf  dem
Programm: die Meistersinger-Ouvertüre von Richard Wagner, die
„Ungarischen Tänze“ Nr. 1 und 6 von Johannes Brahms liegen
manchen Ehemaligen noch in den Fingern. Jetzt spielen 50- und
60-Jährige  an  einem  Pult  mit  17-  und  18-Jährigen.  Die
Generationen ziehen am gleichen Strang, die Freude springt auf
das  Publikum  über.  Mit  Edward  Elgars  berühmtem  „Pomp  and
circumstance“-Marsch  als  Zugabe  erreicht  die  Feststimmung
stolze Höhen.
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Blumen und „Merci“-Schokolade erhält Nobert Koop als Dank vom
Orchester. Ihm und seinen nicht minder engagierten Kolleginnen
und  Kollegen  an  der  Musikschule  Bochum  –  viele  von  ihnen
ehemalige JSOler – ist es zu verdanken, dass es noch immer
genug  Jugendliche  gibt,  die  in  ihrer  Freizeit  Orchester
spielen statt World of Warcraft oder Grand Theft Auto. Um die
musikalische Bildung im Land, die durchaus Anlass zur Sorge
gibt, wäre es ohne sie noch weit schlimmer bestellt.

https://musikschule-bochum.de/termin/50-jahre-jugendsinfonieor
chester/

Schönheit im Tanz, Elend der
Epileptiker – „Voodoo Waltz“
von Janja Rakus in Bochum
geschrieben von Rolf Pfeiffer | 7. Oktober 2025
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Pierre Bokma (li.), William Cooper. (Foto: Carolin Saage,
Schauspielhaus Bochum)

„Ich bin ein Mann“ sagt der Mann auf der Bühne. Mühsam erhebt
er sich vom Boden, mühsam zieht er Hemd und Hose an. Es ist
der  erste  gesprochene  Satz  an  diesem  Theaterabend,
verzweifelt-trotzige  Selbstverortung.  „Ich  bin  keine  Frau“
setzt er nach, und haarklein wird er uns späterhin berichten,
was er damit meint.

Choreographen inszenierten

Der Mann, mittleres Alter, gebeugte Körperhandlung, heißt im
Stück Orfan und wird gespielt von Pierre Bokma, einer lange
schon  festen  Größe  im  Bochumer  Ensemble.  Das  Stück  heißt
„Voodoo  Waltz“,  wurde  geschrieben  von  der  jungen  Slowenin
Janja Rakus und von den niederländischen Tänzern Imre und
Marne  van  Opstal,  Geschwister  die  beiden,  als  hybride
Hervorbringung aus Schauspiel, Tanz und viel Deklamation zu
einem intensiven Bühnenprodukt verarbeitet, zu sehen nunmehr
im Bochumer Schauspiel.



Chloé  Albaret,  Ramon  John  (von  links).
(Foto:  Carolin  Saage,  Schauspielhaus
Bochum)

Ivana,  Orfan  und  Wilhelm  sind  die  schauspielerischen
Hauptfiguren  des  Stücks;  Ivana  (Stacyian  Jackson)  war
Rechtsanwältin in dem Land, das sie verlassen mußte (Slowenien
vielleicht?)  und  hat  mit  manchen  Fällen  aus  dieser
Vergangenheit  noch  nicht  abgeschlossen;  Wilhelm  (William
Cooper) zieht es zum Göttlichen, Psalmen (aus dem Off) säumen
seinen  Lebensweg,  Orfan  schließlich  (sein  Name  aus  dem
Englischen  übersetzt  bedeutet  Waisenkind)  ist  ein
unglücklicher Sexarbeiter, zu dessen regelmäßigen Aufträgen es
gehört, dem „Oldie“ mit seinen bizarren Vorlieben zu Diensten
zu sein. Schließlich wird er in ihm seinen Vater erkennen, der
ihn  schlug  und  mißbrauchte  und  beizeiten  zu  eben  jenem
gescheiterten, unglücklichen Menschen machte, den Pierre Bokma
in dieser Inszenierung sehr berührend gibt.



Boston  Gallacher,  Chloé  Albaret,  Pierre
Bokma, Emilie Leriche, Ramon John, William
Cooper  (v.l.).  (Foto:  Carolin  Saage,
Schauspielhaus  Bochum)

Rotlichtviertel

Die Menschheit zwischen hemmungslosem Trieb und Göttlichkeit,
gut  küchenfreud-ianisch  zwischen  „Es“  und  „Über-Ich“,
dargeboten in drei Bühnencha-rakteren, das ist doch schon was.
Aber anrüchig bleibt es auf allen Ebenen, weshalb der Spielort
irgendwie – Kulissen gibt es eigentlich nicht, wenn man von
den leise ab und zu ihre Position verändernden Stoffbahnen
absieht – im Amsterdamer Rotlichtviertel angesiedelt ist. Als
eine Art Fremdenführerin hat da Puffmutter Kinga Xtravaganza
ihre auftrumpfenden Monologe, die ebenso wie die Ex-Anwältin
Ivana von der bühnenmächtigen, dunkelhäutigen Stacyian Jackson
gespielt  wird.  A  propos:  Vorwiegende  Bühnensprache  ist
Englisch, aber die Übersetzungen in der Projektion auf den
Oberrand der Bühne kommen da gut mit, Deutsch in Englisch,
Englisch in Deutsch, die Technik ist uneingeschränkt zu loben.

Androgyne, kraftvolle Wesen

Etwas ärgerlich ist nur, daß alles in allem eben recht viel
Text  gesprochen  (und  visuell  übersetzt)  wird.  Der



unüberwindliche  Lesedrang  hindert  einen  daran,  den  Tänzern
beim  Tanzen  zuzugucken.  Drei  Paare,  androgyne,  kraftvolle
Wesen,  geben  dem  Schauspiel  so  etwas  wie  eine  zweite,
unaufdringlich-präsente,  körperliche  Nachzeichnung,  sind
schwerelos, schemenhaft manchmal gar. In gewisser Weise sind
diese  jungen  Tanzkünstlerinnen  und  –künstler  –
„internationaler  Cast“,  laut  Presseinformation  –  in  ihrer
Enthobenheit  geradezu  der  idealisierte  Gegenentwurf  zu  den
armseligen Epileptikern. Wenn man es denn so sehen will.

Choreographie und Tanz finden oft nicht zueinander

Denn daß die Kombination – diese Kombination – von Opstals
Choreografie  und  Rakus’  Geschichte  künstlerischen  Mehrwert
schüfe, kann man auch nicht unbedingt sagen. Choreographie und
Schauspiel  bleiben  oft  für  sich,  nehmen  nicht  wirklich
Beziehung zueinander auf. Dabei mag dem einen im Zuschauerraum
zu viel Theater im Tanzstück sein, dem anderen zu viel Tanz in
einem Plot, den man ja auch ganz naturalistisch hätte anlegen
können.

Eher grau in grau als Voodoo Waltz

Nüchtern  besehen  sind  die  Geschichten,  die  hier  erzählt
werden, weder Voodoo noch Waltz, eher kümmerliches grau in
grau. Unbestreitbar aber auch reihen sich zwei Stunden lang
bemerkenswerte  Einzelleistungen  aneinander.  Auch  soll  nicht
bestritten werden, daß wir hier Helden „auf der Suche nach
einer neuen Identität in einer Welt, die nicht wirklich für
sie  gemacht  zu  sein  scheint“  (Presseinformation)  begegnen.
Nun, die trifft man im Theater relativ oft, aber oft sind sie
weniger schillernd oder bedauernswert, je nachdem, als jene in
„Voodoo  Waltz“  am  Bochumer  Schauspielhaus.  Das  Publikum
applaudierte erwartungsgemäß frenetisch, weitere Aufführungen
folgen.

Die nächsten Termine: 31.1., 1.2., 16.2., 17.2., 20.2.,
22.2., 23.2.



www.schauspielhausbochum.de

 

Im  Land  der  schönen
Stadttheater  –  Bildband
präsentiert  Spielstätten  des
Reviers
geschrieben von Rolf Pfeiffer | 7. Oktober 2025
„Theaterszene Ruhr“ steht auf dem Buchdeckel, und „Einblicke
in die Theaterwelt“. Das Fotobuch im A-4-Querformat zeigt den
Zuschauerraum  eines  Großen  Hauses,  Festspielhaus
Recklinghausen,  Ruhrfestspiele.  Dieses  Foto  ist,  wenn  man
einmal  so  sagen  darf,  das  einzig  ehrliche  an  dieser
Titelseite.  Denn  weder  geht  es  um  Theaterszene  noch  um
Theaterwelt (was wäre übrigens der Unterschied?); es geht um
die Theater, die real existierenden Bauwerke.
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Titel  des  besprochenen  Buches.  (Foto:
Fabian Linden / Repro rp)

Fabian Linden, Fotodesigner, Jahrgang 1959, hat zwischen Moers
und Dortmund Spielorte fotografiert, Innenräume vorwiegend aus
der Zentralperspektive, dazu stets ein, zwei Gebäudedetails
und  einzelne  Menschen,  die  in  diesen  Theatern  arbeiten:
Garderobiere,  Beleuchter,  Dramaturgin,  Puppenspielerin,
Korrepetitor und so weiter. Ab und an ergänzen gut gesehene
Details  die  Präsentationen  der  Häuser,  Bochumer
Schauspielhaus-Tütenlampen  zum  Beispiel  oder  Wandflächen  im
Yves-Klein-Blau  im  Gelsenkirchener  Musiktheater.  Lindens
Architekturbilder  und  seine  Industriefotografie  (von  Teilen
der Theatertechnik zum Beispiel) sind handwerklich untadelig,
die Portraits der Funktionsträger hingegen hätten gerne etwas
lebhafter  ausfallen  können.  Oft  wähnt  man  sich  im
Paßbildstudio.

Kein einziges Inszenierungsfoto

Gleichwohl fragt man sich, wie ein Fotograf, ein Mensch des
Sehens  und  der  visuellen  Inszenierung  doch  mithin,  sein
Bilderbuch „Einblicke in die Theaterwelt“ untertiteln kann,
wenn  er  buchstäblich  nicht  ein  einziges  Inszenierungsfoto



bringt. Von den Chefs und Intendanten hat es, sieht man von
der freien Szene ab, gerade einmal Roberto Ciulli aus Mülheim
an der Ruhr, der Dottore, in das Buch geschafft. Natürlich
gehört er hier auch hin, das Revier verdankt ihm viel; aber es
gäbe doch etliche mehr, die man ebenfalls vorstellen könnte,
Männer wie Frauen. Auch wenn man sie persönlich nicht sämtlich
in gleicher Weise schätzt.

Und dann wären da ja auch noch die Bühnenkünstler! Einer hat
es  immerhin  geschafft,  Martin  Zaik,  die  Rampensau  vom
Mondpalast (was unbedingt als dickes Kompliment zu verstehen
ist!). Auch er verdient es, welche Frage, doch nur er?

In diesen Stuhlreihen hat man oft gesessen

Nun gut, ein unbeackertes Feld. Schauen wir also auf das, was
wir  mit  diesem  Buch  bekommen,  nämlich  eine  relativ
vollständige,  professionell  fotografierte  Versammlung  der
schönen  Stadttheater,  der  Schauspiel-,  Opern-  und
Festivalhäuser  des  Reviers.  Zunehmend  verfestigt  sich  beim
Durchblättern  der  Eindruck,  daß  wir  hier  wirklich  viele
großartige Spielstätten haben – schwungvoll Wiedererrichtetes
aus  den  50er  Jahren,  gestrengen  Klassizismus,  Beton-
Brutalismus, die unbedingte Zweckmäßigkeit der Studiobühnen-
Bestuhlung. In etlichen von ihnen hat man schon viel schöne –
manchmal natürlich auch weniger schöne – Theaterkunst gesehen,
da kann man fast schon sentimental werden.

Deshalb jetzt noch ein paar Nörgelpunkte zum Ende hin: Die
Texte,  die  der  pensionierte  Gymnasiallehrer  Hajo  Salmen
beisteuert,  halten  das  Niveau  der  Fotografien  und  des
fotografischen Konzeptes nicht; die thematische Auswahl zeigt
auch  Schwächen:  Während  kleine  Spielstätten  wie  die
„Volksbühne“  oder  das  „Rottstr  5  Theater“  in  Bochum
erstaunlich  viel  Zuwendung  erfahren,  fehlen  Orte  wie  das
traditionsreiche Dortmunder Fletch Bizzel ganz. Ebenso fehlen
Theater ohne eigenes Ensemble, wie etwa Marl oder Lünen, was
zumindest  aus  architektonischer  Sicht  schade  ist.



Ärgerlichstes  Manko  aber  ist  das  Fehlen  der  Bochumer
Jahrhunderthalle;  nur  Duisburg-Nord  wird  als  Spielort  der
Ruhrtriennale präsentiert.

Fabian  Linden,  Hajo  Salmen:  „Theaterszene  Ruhr  –
Einblicke in die Theaterwelt“
Eigenverlag. www.fotodesign-linden.de

 

 

Männliche  Familienbande  –
Johan  Simons  inszeniert
Dostojewskijs  „Brüder
Karamasow“  mit  viel
Gelassenheit
geschrieben von Rolf Pfeiffer | 7. Oktober 2025
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Elsie de Brauw als Stariza Sossima in ihrer Klause. Der brave
Hund taucht in der Besetzungsliste namentlich leider nicht
auf. (Foto: Armin Smailovic/Schauspielhaus Bochum)

Dies  könnte  eine  Kirche  sein,  ein  lichter  Raum  mit  hohen
Fenstern und vielen Kerzen, sparsam möbliert; es könnte aber
auch  ein  Labor  sein,  steriler  Ort  für  emotionslose
Untersuchungen und Experimente. Beide Deutungen haben etwas
für sich. Auf der Bühne des Großen Hauses inszeniert Bochums
Schauspielchef Johan Simons den ersten Teil seiner „Brüder
Karamasow“-Produktion.

Später wird das Publikum ins Kleine Haus umziehen, noch später
im Foyer des Großen Hauses ein „Gemeinsames Dinner“ zu sich
nehmen. Dies ist nicht eben ein unaufwendiges Projekt, schon
das erste überaus beeindruckende Bühnenbild (Wolfgang Menardi)
läßt daran keinen Zweifel.

Dostojewskijs Qualen

Tief  tauchen  wir  ein  in  den  Kosmos  der  Dostojewskijschen



Qualen, in dem Himmel und Hölle, Wiederauferstehung, ewiges
Leben,  Schuld,  Strafe,  Vergebung,  Lebensüberdruß  zentrale
Begriffe  sind.  Klug  sind  sie  auch  in  diesem  Spätwerk  in
Kontrast zu den quasi niederen Motiven der Menschen montiert,
der  Gier,  dem  skrupellosen  sexuellen  Verlangen,  dem
Schuldenmachen. Die Figuren des Romans finden in jenen auf der
Bühne kongeniale Entsprechungen, allen voran im alten Pierre
Bokma als Fjodor Pawlowitsch Karamasow, Vater, Lebemann und
Dummschwätzer, dem seine Söhne in ehrlicher Abneigung zugetan
sind. Voneinander lassen kann man nicht, auch deshalb nicht,
weil eine üppige Erbschaft lockt. Und irgendwann, sehr viel
später an diesem Abend, ist der Alte tot.

Karamasows  in  Teilansicht:  Bruder



Iwan  (Steven  Scharf,  links),  Vater
Fjodor  Pawlowitsch  (Pierre  Bokma,
Mitte)  und  Halbbruder  Smerdjakow
(Oliver Möller, rechts). (Foto: Armin
Smailovic/Schauspielhaus Bochum)

Vorkenntnisse

Manches erklärt die Inszenierung dem Publikum, vieles aber
auch  nicht.  Ohne  recht  genaue  Kenntnis  des  Stoffs,  der
Charaktere und ihrer philosophisch-religiösen Verortungen ist
es nicht leicht zu folgen. Johan Simons’ Inszenierung zeigt
wenig Interesse daran, die dem Drama innewohnende Mechanik
offenzulegen,  sondern  verströmt  sich  in  der  oft
detailverliebten Illustration des als bekannt Vorausgesetzten.
So stehen hier hübsche Spielszenen großer Intensität neben
schwergewichtigen Sätzen, die, einmal in den großen Bühnenraum
hineindeklamiert, beziehungslos hängenbleiben und dann langsam
verblassen. Entschleunigung ist die Devise, doch führt sie
nicht zwingend zu Erkenntnisgewinnen.

Gute Leute

Gleichwohl ist das Schauspielhaus Bochum in der Intendanz von
Johan Simons nach wie vor und mehr als viele andere Häuser
immer noch ein Theater der Schauspielkunst. Und deshalb muß
man jetzt noch einige Namen nennen: Steven Scharf bringt es
als Iwan zu beachtlicher Intensität, Jele Brückner zeigt als
desillusionierte  Katerina  Ossipowna  Chochlakowa  im  Gespräch
mit  dem  Schuldner  Smerdjakow  (Oliver  Möller)  unerwartete
Abgründigkeit; die Rolle des weisen Starec Zosima wurde zur
Stariza Sossima und wird nun in Bochum von Elsie de Brauw
verkörpert,  die  sie  souverän  füllt  und  der  man  höchstens
vorwerfen könnte, daß sie für eine Sterbenskranke etwas zu
kraftvoll agiert. Als Hexe – später – ist sie noch besser. Die
Frauenriege wird vervollständigt durch Anne Rietmeijer als von
Vater und Sohn Dimitrij (Victor Ijdens) begehrte Schönheit
Gruschenka.  Danai  Chatzipetrou  schließlich  ist  Katerinas



behinderte Tochter Lise im elektrischen Rollstuhl. Konstantin
Bühler als zottelbärtiger Nachbar Nikolaj Iljitsch Snegirjow
sowie  die  Kinder  Davin  Cakmak  und  Mina  Skrövset
vervollständigen  die  Riege.

Abgeranzte Küche

Erste Pause um Viertel vor fünf, Wanderung durch die Kulissen
zum Kleinen Haus, Zwischenstop im Foyer. Weitergeht es um halb
sechs, mit einem völlig anderen Bühnenbild. Im Kleinen Haus
wird  deutlich,  warum  im  Großen  Haus  so  viele  Sitze  frei
bleiben mußten. Hier ist nun alles besetzt. Auf der Bühne
steht  als  raumgreifende,  naturalistisch  durchgestaltete
Kulisse  eine  recht  professionelle,  aber  auch  reichlich
abgeranzte Küche, Lüftungsrohre unter der Decke, Kellerlage
mit Treppenaufgang. Ein sinnfälliger Ort natürlich, hier unten
werden  Sachen  angerichtet,  der  Kohl  (für  den  Borschtsch)
ebenso wie die eine oder andere Mordidee. Hier fliegt das
Gemüse, hier fliegen die Töpfe; Konflikte werden zelebriert
und auch gelöst mit den Methoden des Tür-auf-Tür-zu-Theaters,
wenngleich es nur eine einzige Tür links im Bild – und eben
die Treppe – gibt. Fast hatte man es bei der ganzen Statuarik
im ersten Teil schon vergessen: Johan Simons ist ja auch ein
ganz vorzüglicher Possenreißer mit Wurzeln im Straßentheater,
der  mit  burlesken  Späßen  souverän  dramatische  Fallhöhe  zu
erzeugen weiß. Das wissen wir in Deutschland spätestens seit
„Sentimenti“.



Die Küche ist das Bühnenbild des zweiten
Teils.  Im  Vordergrund  liegt  Smerdjakow
(Oliver  Möller).  (Foto:  Armin
Smailovic/Schauspielhaus  Bochum)

Fallhöhe

Dramatische Fallhöhe – das Drama strebt dem Höhepunkt zu –
gibt es in Teil 3, nach dem Gemeinsamen Essen, nun wieder im
Großen Haus. Der Alte ist mittlerweile tot, liegt in der Ecke.
Wie  kein  anderer  Dostojewskij-Stoff  gelten  „Die  Brüder
Karamasow“  ja  auch  als  „Kriminalstory“,  doch  explizite
Elemente einer solchen fehlen in dieser Inszenierung. Spannung
oder ein bißchen „Whodunnit“ ebenso.

Fast  kommt  die  nun  geradezu  unerträglich  entschleunigte
Inszenierung zum Stillstand, doch dann wird die Verlangsamung
dankenswerterweise gebrochen durch den wunderbaren Dialog, in
dem Iwan (Steven Scharf) Smerdjakow (Oliver Möller) gleichsam
zu der Einsicht verführt, den Mord begangen zu haben. Mit
einem frommen Epilog des jüngsten Bruders Aljoscha (Dominik
Dos-Reis) geht die Inszenierung sieben Stunden nach dem Start
dann endlich zu Ende. Diese Zeit abzusitzen war schon ein
Angang; um so größer allerdings Respekt und Anerkennung für
die nicht eben große Schauspielerriege, die in dieser Zeit
eine unglaubliche Textmenge zu bewältigen hatte und dies mit



Bravour meisterte.

Borschtsch und Gemüsequiche

Zu  essen  gab  es  übrigens  den  nämlichen  Borschtsch
(vegetarisch), ein Stück Gemüsequiche und ein Pöttchen Panna
Cotta,  alles  qualitativ  nicht  zu  beanstanden,  von  einem
Catering schnell und freundlich auf die Tische gebracht. Zu
essen soll es auch an den weiteren Terminen geben; bei sieben
Stunden, sollte es denn dabei bleiben, braucht man schon was
Kleines zwischendurch.

Materieller Aufwand

Und nun sitzt man zu Hause, massiert sich die immer noch
schmerzenden Knie (vom langen Sitzen), wühlt sich durch die
Unterlagen und fragt sich, was man eigentlich erlebt hat, im
Kern, in der Essenz. Großes Theater war es sicherlich, schon
hinsichtlich  des  materiellen  Aufwandes  (beide  Häuser,
Publikumswanderung durch Kulissen und Garderoben, Heerscharen
von  Mitarbeitern,  die  den  Weg  weisen  mußten,  usw.).  Das
Ensemble gut bis großartig, eine doch sehr homogene Truppe,
deren  holländische  Mitglieder  mittlerweile  ein  untadeliges
Deutsch sprechen. Und schließlich: Eine gelassene Sicht auf
Stück  und  Autor,  die  sich  nur  ein  Regisseur  mit
uneingeschränkter Souveränität leisten kann, einer wie eben
Johan Simons mit seinen 77 Jahren.

Nicht alles geht in 90 Minuten

Bochum bietet großes, anspruchsvolles Theater, wie es nicht
(mehr) oft zu sehen ist im Ruhrgebiet. Es läßt sich nicht
alles in „90 Minuten, keine Pause“ (heutzutage ein beliebtes
Inszenierungsformat) erzählen, und das muß man auch nicht, und
das tut man hier eben auch nicht, jedenfalls nicht immer. Das
Publikum, wie könnte es auch anders sein, zeigte begeistertes
Verständnis  für  das  anspruchsvolle  theatralische  Großformat
und spendete reichen, anhaltenden Beifall.



Nächste Termine: 4.,5.11., 9., 10.12., 13., 14.1.24
www.schauspielhausbochum.de

„Schönes“  vor  20  Jahren  –
Erinnerung  an  eine  Bochumer
Erstaufführung  des  jetzigen
Nobelpreisträgers Jon Fosse
geschrieben von Bernd Berke | 7. Oktober 2025
Der Norweger Jon Fosse erhält den Literaturnobelpreis 2023.
Wenn man schon ein paar Jährchen schreibt, findet sich irgend
etwas Einschlägiges im Archiv, so z. B. diese – nun nahezu 20
Jahre alte – Bochumer Theaterbesprechung vom 3. Dezember 2003:

Bochum. Verglichen mit den Bühnen-Gestalten des Norwegers Jon
Fosse, wirken selbst die gelangweilten Figuren eines Anton
Tschechow wie Action-Helden. Hier geschieht nahezu nichts, die
Dialoge  sind  extrem  karg.  So  auch  in  Fosses  neuem  Stück
„Schönes“. Abermals klingt jede Zwiesprache derart lakonisch,
als sei’s bereits eingeübte Tiefsinns-„Masche“.

Doch  es  ist  eine  geradezu  schwatzsüchtige  Lakonie,  die
redundant  in  sich  kreist  und  unversehens  schräge  Komik
(irgendwo  zwischen  Loriot  und  Kaurismäki)  freisetzt.  Die
Figuren haben Angst vor dem Verstummen, vor der großen Leere.

Fosse  (Jahrgang  1959),  in  den  letzten  Jahren  wohl
meistgespielter  Dramatiker  des  Kontinents,  lässt  weite
Deutungs-Spielräume klaffen. Bei der deutschen Erstaufführung
in Bochum nutzt Regisseur Dieter Giesing diese schmerzliche
Freiheit beharrlich und behutsam.

http://www.schauspielhausbochum.de
https://www.revierpassagen.de/131648/schoenes-vor-20-jahren-erinnerung-an-eine-bochumer-erstauffuehrung-des-jetzigen-nobelpreistraegers-jon-fosse/20231005_1600
https://www.revierpassagen.de/131648/schoenes-vor-20-jahren-erinnerung-an-eine-bochumer-erstauffuehrung-des-jetzigen-nobelpreistraegers-jon-fosse/20231005_1600
https://www.revierpassagen.de/131648/schoenes-vor-20-jahren-erinnerung-an-eine-bochumer-erstauffuehrung-des-jetzigen-nobelpreistraegers-jon-fosse/20231005_1600
https://www.revierpassagen.de/131648/schoenes-vor-20-jahren-erinnerung-an-eine-bochumer-erstauffuehrung-des-jetzigen-nobelpreistraegers-jon-fosse/20231005_1600
https://de.wikipedia.org/wiki/Jon_Fosse


Das  Bühnenbild  (Karl-Ernst  Herrmann)  atmet  raumgreifend
Ewigkeit: Einander kreuzende (Boots)-Stege verlieren sich nach
hinten  in  die  melancholische  Unendlichkeit  eines  einsamen
Fjords, vorn ragt eine Planke bis zum Publikum. Die schwarze
Silhouette eines Bootshauses wandert geisterhaft langsam über
die  schimmernde  Szenerie.  Die  Zeit  schleicht  dahin  und
verrinnt.  Worte  kommen  aus  dem  Nichts  und  versickern  im
Nichts.

Vor dem Horizont des Stillstands

Vor diesem Horizont des Stillstands verbringt ein Ehepaar mit
fast erwachsener Tochter die Sommerferien. Die Frau (Catrin
Striebeck) fühlt sich angeödet. Mal geht sie links den Strand
entlang, mal rechts. Ein Buch lesen? Ach was! Antriebe und
Interessen sind erloschen. Es schwillt in ihr lediglich eine
zickige, ziellose Gier an, die sich eher zufällig auf Leif
(Ernst Stötzner) richtet, den grandios maulfaulen Freund ihres
Mannes  aus  Kindertagen.  Dieser  allzeit  im  Dorf  gebliebene
Sonderling („Hat sich so ergeben“) lässt sich wohl nur aus
höflichem Mitleid auf eine Begegnung im alten Bootshaus ein.

Was dort wirklich geschieht, bleibt freilich ebenso ungewiss
wie alles andere: Ahnt der Ehetrottel Geir (Burghart Klaußner)
etwas? Warum erschöpft sich dann sein Aufbegehren darin, dass
er seine Gitarre immerzu mit hackenden Griffen (verdruckster
Frust-Gipfel: „Bang, Bang – I’ll shoot you down“) traktiert?

Anders als bei Ibsen wird hier nichts enthüllt

Warum hat Leif in der Pubertät alle Neugier auf die Welt
verloren,  warum  haben  er  und  Geir  damals  ihre  Rockband
aufgelöst?  Wird  die  einstweilen  halbwegs  vitale,  mitunter
patzige Tochter (Julie Bräuning), die im Dorf einen farblos
strotzenden jungen Mann (Manuel Bürgin) kennen gelernt hat, so
heil- und haltlos enden wie ihre Mutter? Und warum preisen sie
alle so kleinlaut die Natur? Ist sie ein unnennbar „Schönes“,
vor dem der Mensch nur versagen kann? Ganz anders als bei



Ibsen, mit dem man Fosse häufig vergleicht, wird hier nichts
enthüllt. Die Eltern reisen vorzeitig ab – zurück von der
ländlichen in die städtische Seelen-Ödnis. Das ist alles.

Das wattierte Unglück in Hier und Jetzt

Irgend etwas ist vorgefallen und schief gelaufen, doch nun ist
es, wie es ist. Existenziell und gnadenlos scharf umrissen
stehen die Gestalten in reinster Gegenwart da, im allerdings
gedämpften, wattierten Unglück des Hier und Jetzt. Und nun?
Was soll noch werden? Dieses folgenlose Weh ergreift einen
mehr, als wenn (wie in Gegenwartsdramen oft üblich) aller
Schmutz und Ekel im Blut- und Spermastrom verrührt wird.

Dieter Giesings Inszenierung lässt beklemmende Atmosphäre ganz
unaufdringlich  quellen.  Die  Darsteller  gewinnen  diesem
stockenden  Text  staunenswert  viele  Akzente,  Rhythmen  und
Nuancen ab. Äußerst gespannt folgt man ihrer Expedition in die
Leere.

„Lyriksalven  pflügen  sich
kometenhaft  ins  Gedächtnis“
oder: Höhenflüge beim Poetry
Slam
geschrieben von Bernd Berke | 7. Oktober 2025

https://www.revierpassagen.de/130950/lyriksalven-pfluegen-sich-kometenhaft-ins-gedaechtnis-oder-hoehenfluege-beim-poetry-slam/20230717_2101
https://www.revierpassagen.de/130950/lyriksalven-pfluegen-sich-kometenhaft-ins-gedaechtnis-oder-hoehenfluege-beim-poetry-slam/20230717_2101
https://www.revierpassagen.de/130950/lyriksalven-pfluegen-sich-kometenhaft-ins-gedaechtnis-oder-hoehenfluege-beim-poetry-slam/20230717_2101
https://www.revierpassagen.de/130950/lyriksalven-pfluegen-sich-kometenhaft-ins-gedaechtnis-oder-hoehenfluege-beim-poetry-slam/20230717_2101


Nur mal so als Beispiel fürs Genre: Sebastian Rabsahl,
deutschsprachiger Meister im Poetry Slam 2008, bei einem
Slam-Auftritt in Kiel, 2016. (Foto: Wikimedia Commons, ©
Ichwarsnur  /  Marvin  Radke)  –  Link  zur  Lizenz:
https://creativecommons.org/licenses/by-sa/4.0/deed.en

Es ist schon sehr lange her, doch erinnere ich mich gut, wie
uns  schon  in  den  Einführungs-Veranstaltungen  des
Germanistikstudiums eingeschärft wurde, doch bitte Worte wie
„Dichtung“ und „Dichter“ (vom Gendern war noch keine Rede)
nicht weiter zu verwenden. So erhaben und feierlich sollte es
nicht mehr zugehen, denn derlei Tremolo-Stimmung war oft genug
missbräuchlich verwendet worden.

Daher die im Grunde nachvollziehbare Kehrtwende. Schlicht und
einfach „Texte“ sollte es fortan heißen; ganz gleich, ob es
nun um Lyrik von Hölderlin und Rilke oder einen Artikel der
„Bild“ ging. Mit solch nüchterner Nivellierung ging vielleicht
auch eine – einstweilen noch unbeabsichtigte – unterschwellige
Einebnung, wenn nicht gar Wertminderung schriftstellerischer
Schöpfungen einher. Wenn eh alles eins ist, kann ja auch alles
Literatur  sein.  Und  überhaupt:  „Jeder  Mensch  ist  ein

https://www.revierpassagen.de/130950/lyriksalven-pfluegen-sich-kometenhaft-ins-gedaechtnis-oder-hoehenfluege-beim-poetry-slam/20230717_2101/sebastian_rabsahl_poetry_slam
https://creativecommons.org/licenses/by-sa/4.0/deed.en


Künstler“,  so  lautete  ja  jene  oftmals  falsch  verstandene
Beuys-Parole, die seither im Schwange war.

Es war wohl e i n e der Voraussetzungen für den Aufstieg
dessen, was wir seit einiger Zeit als popkulturelle Haupt-
Erscheinungsform von Literatur kennen: Poetry Slam. Wörtlich
könnte man’s ungefähr mit „Dichtungs-Kracher“ übersetzen. Aber
das scheint in Zeiten, in denen sich nahezu alle als perfekt
Englisch-Sprechende  gerieren  (haha!),  wohl  herzlich
überflüssig  zu  sein.

Poetry  Slam  also.  Gern  in  Form  einer  Stand-Up-Comedy-
Darbietung (ähnlich wie beim Impro-Theater), in jedem Falle
bühnentauglich. Das Publikum muss trampeln und johlen, sonst
war es eigentlich nix. Na gut, manchmal darf es auch ein wenig
ergriffen  sein.  Selbst  Bewerbungen  um  Stadtschreib-Posten
sollten tunlichst Hinweise auf „Skills“ in Poetry Slam und
allfällige  Diversität  enthalten,  sonst  sinken  die  Chancen
erheblich.

Die  Urheberinnen  und  Urheber  sitzen  nicht  mehr  (oder
allenfalls nebenbei) im stillen Poesie- oder Prosa-Kämmerlein
und schreiben empfindsam vor sich hin, sondern betreten am
liebsten gleich die Bretter und hauen ihre Zeilen beherzt
‚raus. Keine Frage, dass es dabei auch etliche Könnerschaft zu
bewundern  gilt.  Doch  es  sind  inzwischen  dermaßen  viele
Slammer(innen) unterwegs, dass auch viele Dilettierende unter
ihnen  sind,  ja  sein  müssen.  Wie  auf  jedem  anderen  Gebiet
menschlichen Schaffens auch. Was willst du denn mal werden:
Influencender oder Slammerin?

Hehre Kunst der Überleitung: Just heute erreicht uns eine über
die Maßen wortmächtige Pressemitteilung aus der Ruhrgebiets-
Gemeinde Herne, Absender ist die Organisation WortLautRuhr.
Sozusagen  mit  Pauken  und  Trompeten  wird  die  Tatsache
verkündet, dass mit 16 Veranstaltungen auf acht Bühnen vom 27.
bis  30.  Oktober  2023  in  Bochum  die  „deutschsprachigen
Meisterschaften im Poetry Slam“ stattfinden, und zwar mit dem



Einzelfinale  in  der  „prestigereichsten  Location  des
Ruhrgebiets“. Nun ratet! Welche Location könnte das denn sein?
Die Weltkulturerbe-Zeche Zollverein in Essen? Das Dortmunder
Westfalenstadion? Das Schauspielhaus Bochum?

Weit gefehlt. Nach dieser Lesart ist es das Bochumer Starlight
Express-Theater. Das Kriterium muss also viel mit Show und
manches mit Remmidemmi zu tun haben. Egal. Die Leute, die bei
der  Meisterschaft  antreten,  kämen  jedenfalls  „aus  allen  7
deutschsprachigen Ländern“ – wobei schon zu fragen wäre, ob
etwa Bayern, Sachsen und Thüringen jeweils einzeln mitgezählt
werden. Nun ja, ebenfalls egal.

Bei der Beschreibung dessen, was Poetry Slam sei, greifen die
Macherinnen  und  Macher  des  gastgebenden  WortLautRuhr
jedenfalls  mächtig  in  die  Harfe.  Drum  wollen  wir  es
abschließend  in  Form  lyrischer  Hervorbringungen  hierher
setzen.  Poetry  Slam  erzeuge  immer  wieder  „Internet-Hypes“
(gähn!), es dränge jede Menge „hungriger Nachwuchs“ (puh!) auf
die Bühnen. Und dann, alles wörtlich zitiert:

Poetry Slam ist Party,
Poetry Slam ist Emotion.
Hier haut einen die geballte Wortgewalt
und Performance-Ekstase von den Sitzen,
Lyriksalven pflügen sich
kometenhaft ins Gedächtnis,
Lachmuskelkater garantiert.

_____________________

Infos:

www.wortlautruhr.de
www.slam23.de

 



Schauspielkunst  ausgebremst:
„Miranda  Julys  Der  erste
fiese Typ“ mit Maja Beckmann
in Bochum
geschrieben von Rolf Pfeiffer | 7. Oktober 2025

https://www.revierpassagen.de/130660/schauspielkunst-ausgebremst-miranda-julys-der-erste-fiese-typ-mit-maja-beckmann-in-bochum/20230530_1924
https://www.revierpassagen.de/130660/schauspielkunst-ausgebremst-miranda-julys-der-erste-fiese-typ-mit-maja-beckmann-in-bochum/20230530_1924
https://www.revierpassagen.de/130660/schauspielkunst-ausgebremst-miranda-julys-der-erste-fiese-typ-mit-maja-beckmann-in-bochum/20230530_1924
https://www.revierpassagen.de/130660/schauspielkunst-ausgebremst-miranda-julys-der-erste-fiese-typ-mit-maja-beckmann-in-bochum/20230530_1924


Maja Beckmann (Foto: Jörg Brüggemann /
Ostkreuz / Schauspielhaus Bochum)

Zugegeben: Wenn Maja Beckmann nicht auf dem Besetzungszettel
gestanden  hätte,  wäre  ich  wohl  nicht  hingegangen.  Maja
Beckmann – für den, der es nicht weiß – ist die etwas ältere
Schwester  der  noch  etwas  bekannteren  Lina  Beckmann.  Beide
Schauspielerinnen  stammen  aus  Herne,  beiden  ist,  in
unterschiedlichen Ausprägungen, ein Theaterspiel eigen, das,
unter Frauen zumal, seinesgleichen auf deutschen Bühnen nicht
leicht findet.

Zwei Schwestern

Wenn Lina der etwas zupackendere, offensivere Charakter ist,
dann  treffen  auf  Maja  eher  Attribute  wie  zurückhaltend,
zögernd, schüchtern, unsicher, aber in diesen Valeurs wiederum
auch zupackend und mutig zu. Mit dem vermeintlich falschen Ton
am richtigen Platz wildgrubern sie beide ein bißchen, und ein
bißchen  auch  ist  gerade  Maja  die  Gabe  eigen,  auf  ganz
entzückende Art mitunter in ihrer Rolle etwas neben sich zu
stehen  –  wie  es  weiland  Andrea  Breths  Liebling  Wolfgang
Michael  zustande  brachte  oder  durchaus  auch,  heutzutage,
Bochums gefeierter Macbeth Jens Harzer. Dies nur in aller
Kürze zur Attraktion des Abends.



Clee  (Anna  Drexler,  links)  und  Cheryl
Glickman  (Maja  Beckmann)  (Foto:  Jörg
Brüggemann / Ostkreuz / Schauspielhaus
Bochum)

Jetzt Zürich

Maja Beckmann spielte etliche Jahre in Bochum Theater und hat
es mittlerweile bis nach Zürich gebracht. Das Stück, das an
diesem Abend im großen Bochumer Haus zur Aufführung gelangt,
heißt  „Miranda  Julys  Der  erste  fiese  Typ“  und  entstand,
köstlicher Scherz, nach Miranda Julys Debutroman „Der erste
fiese  Typ“.  Da  haben  die  Schlauberger  vom  Schauspielhaus
Zürich – von dort nämlich wurde das Stück übernommen – gleich
zwei Sprachsignale im Titel untergebracht, Respekt. Und damit
das ganze nicht so plump wirkt, wie es eigentlich ist, beginnt
der Abend denn auch damit, daß die beiden Frauen auf der Bühne
in  einem  kindlich  schüchternen  Dialog  dem  Publikum  diese
Titelwerdung erklären.

Clee (Anna Drexler, links)



und Cheryl Glickman (Maja
Beckmann)  (Foto:  Jörg
Brüggemann  /  Ostkreuz  /
Schauspielhaus Bochum)

Großartige Anna Drexler

An diesem Punkt gilt es, das weitere Personal vorzustellen.
„Miranda…“ ist im Kern ein Zweipersonenstück, auch wenn sich
zu Spitzenzeiten fünf Leute auf der Bühne aufhalten. Maja
Beckmann gibt die ältere Frau Cheryl Glickman (jenseits der
40), Anna Drexler Clee (um die 20), und auch sie beeindruckte
nachhaltig. Nach einem Anlauf von wenigen Minuten ist sie eins
mit ihrer Rolle, eine wilde, junge Frau, etwas verhuscht,
etwas  verschroben,  etwas  arrogant,  manchmal  fast  noch  ein
Kind.  Und  dann  plötzlich  auch  eine  leidenschaftliche
Liebhaberin.  Anna  Drexler  spielt  all  das  mit  einer
kraftvollen,  offensiven  Selbstverständlichkeit,  die  einem
Respekt  abnötigt.  Sie  und  die  Beckmann,  ein  Traumpaar.
Jedenfalls auf der Bühne.

Feine Musik

Weiterhin wirken mit: Die Musikerin Brandy Butler, adipös und
dunkelhäutig,  und  gerne  geißelten  wir  an  dieser  Stelle
Wokeness und Quotenunfug in den Theatern. Aber das wäre grob
unfair.  Butler  macht  sehr  schöne,  feine,  sparsame
Untermalungsmusik,  ist  in  einigen  Spielszenen  ein
zurückhaltender, dritter Pol (wenn man einmal so sagen darf),
marschiert  aber  auch  ganz  vorne  mit,  wenn  die  beiden
Hauptdarstellerinnen es so richtig krachen lassen. Vierte ist
die  Kamerafrau  Anna  Marienfeld,  die  nach  Kräften
videographiert und auch ein bißchen mitspielen muß, fünfter
schließlich der Astronaut, dessen Gesicht wir nicht zu sehen
kriegen  und  für  dessen  sprachlose  Rolle  gleich  drei
Besetzungen erscheinen (Anton Engelmann, Mia Kaufhold, Henri
Mertens). So weit, so gut.



Raumgreifende Lebensbeschreibungen

Auch der Plot schien nicht ohne Reiz zu sein, ein (wie man
hoffen  konnte)  angelsächsischer,  nüchterner  Erzählweise
verpflichteter biographischer Stoff aus dem Alltag, der sich
einreiht  bei  den  derweil  häufig  anzutreffenden
Lebensbeschreibungen scheinbar gänzlich unscheinbarer Menschen
im  raumgreifenden  Stil  (wenn  man  es  Stil  nennen  möchte),
beispielsweise einer Annie Ernaux. Bei Miranda July geht es
sogar  vergleichsweise  dramatisch  zu,  Stichworte  mögen  eine
heftige  lesbische  Liebesbeziehung  und  eine  Schwangerschaft
„aus heiterem Himmel“ sein. Maja Beckmann und Anna Drexler
hätten das fraglos auch wunderbar herausgespielt. Wenn man sie
denn gelassen hätte.

Es spritzt. Clee (Anna Drexler, links)
und Musikerin Brandy Butler (Foto: Jörg
Brüggemann  /  Ostkreuz  /  Schauspielhaus
Bochum)

Zu viel Video

Doch Christopher Rüping läßt sie nicht. Dem Regisseur hat es
gefallen, die dramatischen Veränderungen im Leben der beiden
Frauen, ihren Liebestaumel, ihre obsessive Sexualität, ihre
bedrohliche, herrliche Nähe und was der starken Momente mehr



sind in die Form einer heftigen Video-Performance zu packen,
in der viel gelaufen und gerauft wird und die durch große,
naturgemäß  dramatische  (Portrait-)Aufnahmen  der  Heldinnen
geprägt ist.

Man  sucht  nach  dem  tieferen  Sinn  für  den  massiven
Maschineneinsatz, der sich jedoch nicht erschließen will. Wenn
dann (es läuft bruchlos darauf zu) die Geburt ansteht, gibt es
viel Geschrei, spritzt viel Wasser und Bühnenblut. Und all das
ist  von  der  Art,  die  Theater  (häufig  jedenfalls)  so
unattraktiv  macht,  weil  bei  großem  Geräusch-  und
Bewegungsaufwand  eigentlich  nichts  Handlungsrelevantes
geschieht.  Statt  die  mehrfachen  heftigen  Veränderungen  in
ihrer  Beziehung  mit  den  Möglichkeiten  der  Schauspielkunst
nachvollziehbar  zu  machen,  müssen  Maja  Beckmann  und  Anna
Drexler  sportlichen  Einsatz  zeigen.  Ihrer  beider
Leistungsfähigkeit  ist  imposant,  das  immerhin.

Na gut. Einen Tag später hat sich die Erinnerung an zwei
wunderbare Schauspielerinnen noch nicht verflüchtigt. Eher hat
sich leichter Groll angesammelt auf eine Inszenierung, die
ihnen  zu  wenig  Möglichkeiten  bot,  ihre  Kunst  zu  zeigen.
Vielleicht zieht es Maja Beckmann demnächst ja noch einmal in
ihre alte künstlerische Heimat, nach Bochum. Dann würde mal
wohl wieder hingehen.

Termine:
Sa.03.06., 19:30 — 21:45
So.04.06., 17:00 — 19:15
Do.15.06., 19:30 — 21:45
Fr.16.06., 19:30 — 21:45

www.schauspielhausbochum.de

http://www.schauspielhausbochum.de


Mord  als  schrecklich
groteskes  Kinderspiel  –
Shakespeares  „Macbeth“  in
Bochum
geschrieben von Bernd Berke | 7. Oktober 2025

Wenn’s zum Schwur kommt: „Macbeth“-Szene mit gezückten
Messern im Becken – mit (v. li.) Marina Galic, Jens
Harzer und Stefan Hunstein. (Foto: Armin Smailovic)

Hat  dieser  Mann,  Macbeth  heißt  er,  erst  einmal  den
grundsätzlichen  Entschluss  gefasst  und  einmal  einen  Mord
begangen, so tötet es sich hernach furchtbar leicht. Einfach
das  Messer  angesetzt  und  zugestochen.  Dann  wird  noch
demonstrativ  eine  Portion  Theaterblut  angerührt  und  über
Mörder  wie  Leiche  gegossen  –  und  fertig.  Gedanke  und  Tat
folgen dann immer schneller aufeinander. Es ist fast wie ein
Kinderspiel. Oder eben wie Theater.
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Intendant Johan Simons hat Shakespeares blutrünstiges Drama
„Macbeth“  auf  die  Bühne  des  Bochumer  Schauspielhauses
gebracht. Gar oft ist die Premiere verschoben worden, nahezu
gefühlte zwei Jahre lang (hab’s nicht eigens nachgerechnet),
gewiss nicht nur wegen der Corona-Pandemie. Nein, Simons und
sein Team haben offenkundig mit diesem kaum auszulotenden,
schwerlich auszuschöpfenden Stück gerungen, sie haben es wohl
noch und noch von immer wieder anderen Seiten her betrachtet,
um eine Form zu finden. Womöglich war es ein Prozess, der zur
Entschlackung und zu einer Art Minimalismus geführt hat. Es
ist nun, als wäre es ein Konzentrat geworden, das jedoch an
manchen Rändern leichthin in Anflüge von Clownerie „ausfranst“
und neben dem Schrecklichen auch das Groteske aufruft. Nun
gut, das Publikum will unterhalten und nicht nur entsetzt
werden. Trotzdem ist es – alles in allem – eine Inszenierung,
die einem nachgeht.

Den Text auf nur drei Figuren verteilt

Die Bühne (Nadja Sofie Eller) ist weitgehend leer, bis auf ein
gekacheltes Becken. Eine unwirtliche Welt. Ganz hinten findet
sich eine große Bild- und Videowand, die nur von Zeit zu Zeit
sichtbar  wird.  Gespielt  wird  die  Übersetzung  von  Angela
Schanelec  und  Jürgen  Gosch,  über  der  Szenerie  läuft
Shakespeares genialer englischer Originaltext synchron mit –
eine eigentlich willkommene Dienstleistung, auf die man sich
jedoch kaum konzentrieren kann, weil die Darstellenden sofort
alle Aufmerksamkeit auf sich ziehen.



Fast  wie  ein  Herz  und  eine  Seele:
weitere  Dreier-Szene  mit  (v.  li.)
Marina Galic, Jens Harzer und Stefan
Hunstein. (Foto: Armin Smailovic)

Es  sind  nur  drei,  auf  die  sich  die  Textmenge  aller
wesentlichen  Figuren  verteilt.  Anfangs  mag  das  etwas
verwirrend sein: Wer ist er oder sie denn jetzt schon wieder?
Doch  es  tritt  rasch  Gewöhnung  ein.  Entweder  hilft  die
namentliche Anrede, oder einfache Gesten wie das Auf- und
Absetzen der Krone markieren die Person, mit der wir es gerade
zu tun haben. Es geht ja auch nicht so sehr um abgrenzbare
Individuen, sondern ums große Ganze der Zustände. Bei all dem
kommt die Aufführung mit sehr wenigen Zeichen und Symbolen
aus. Krone und (schottische) Fahne, das wär’s beinahe schon.

https://www.revierpassagen.de/130391/mord-als-schrecklich-groteskes-kinderspiel-shakespeares-macbeth-in-bochum/20230513_1249/macbeth


Die Hexen sind eigentlich immer dabei

Die drei multiplen Gestalten gehen aus der anfänglichen Szene
mit den drei berühmt-berüchtigten Hexen hervor, die Macbeth
jene vieldeutigen Prophezeiungen einflüstern, denen er nach
gehabtem Schlachten-Glück die kommende Königswürde entnehmen
könnte, die jedoch auf vertrackte Art auch den Nachkommen
seines  Kampfgenossen  Banquo  zufallen  soll.  Höllischer
Zwiespalt! Ihn nutzt seine Frau, Lady Macbeth, um dem Manne
die Mordlust einzuimpfen, geradezu schmackhaft zu machen. Erst
den regierenden König Duncan gemeuchelt, sodann alle anderen,
die irgendwie im Wege stehen oder auch nur hinderlich zu sein
scheinen. Doch es nützt nichts. Wieder tritt eine rätselhaft
doppeldeutige Prophezeiung ein…

Sie müssen natürlich spätestens jetzt genannt werden: Jens
Harzer ist zunächst eine der Hexen, fortan Macbeth, Duncan,
Malcolm und ein Mörder. Marina Galic ist ebenfalls eine Hexe,
aus  der  abwechselnd  Lady  Macbeth,  Banquo,  Macduff,  Lady
Macduff  und  deren  Sohn  hervorgehen.  Stefan  Hunstein
schließlich  ist  und  bleibt  „Hexe“,  sprich:  eines  jener
Geistwesen, das in den Menschen wütet. Das wiederum bedeutet:
Die Hexen sind eigentlich immer dabei, vom Anfang bis zum
bitteren Ende. Sie sind in Hirne und Seelen der Handelnden
gefahren und weichen nimmermehr. Das Böse und die Unnatur sind
nun einmal in der Welt.

Plötzlich die Frage: „Und wenn das schiefgeht?“

Auch sitzen und lauern die Mordgelüste schon in den Menschen,
Macbeth kommt schließlich aus einem Krieg, in dem er sich
bereits durch diabolische Grausamkeit „ausgezeichnet“ hat. Im
trügerischen  Frieden  schreckt  er  zu  Beginn  noch  vor
Einzelmorden  zurück,  doch  das  gibt  sich  bald.  Gewaltsame
Gelüste müssen nur noch hervorgekitzelt und mit tätiger, doch
eher passiver, geschehen lassender Hexen-Mithilfe ausgeführt
werden. So vollführt Stefan Hunstein Mordtaten gleichsam als
Pantomime mit. Es gibt etliche Szenen, in denen ausgiebig



posiert  wird  und  sich  die  Darstellung  in  wortlose
„Choreographien“ verlegt – bis an den Rand des Plakativen.
Andererseits zeigt sich vielfach, dass das Mörderische auch in
der Sprache wurzelt. Gewalt ist nicht zuletzt ein „Sprach-
Ding“.

Mordgelüste bis zum Slapstick: Szene mit (v. li.) Jens
Harzer, Marina Galic und Stefan Hunstein. (Foto: Armin
Smailovic)

Das  großartige,  durchweg  gleichwertig  ausbalancierte
Schauspiel-Trio hält das Geschehen in der Schwebe oder im
steten  Wechsel  zwischen  Schauder  und  Groteske,  punktuell
werden auch ästhetische Mittel des Horrorfilms nicht gescheut.
Überhaupt bewegt sich die Inszenierung zuweilen ganz stil- und
formbewusst an einer bloßen Oberfläche, die allerdings schon
genug Schrecken bereithält.

Zwischendurch treten die Drei öfter kurz aus ihren eh schon
zersplitterten Rollen heraus und schauen verwundert auf sich
selbst. Dann klingt es reichlich naiv und kindlich hilflos,
wenn etwa Macbeth auf einmal vor der Untat Bedenken äußert:
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„Und wenn das schiefgeht?“ Auch gibt es Passagen, in denen
Jens  Harzer  als  Macbeth  in  eine  Art  Polit-Gelaber  oder
gefälliges  Parlando  verfällt,  hinter  dem  die  Morde  quasi
verschwinden sollen. Hat nicht seine Lady gesagt, er solle
sich nichts draus machen und kein schlechtes Gewissen haben,
sondern seine tyrannische Machtfülle lustvoll genießen? Hat
sie ihn nicht auch mit sexueller Gier und Gunst ins irgendwann
Unvermeidliche getrieben? Dazu wird zwischendurch auch schon
mal eine Platte mit dem brünstigen Stöhn-Song „Je t’aime – moi
non plus“ aufgelegt. Sex und Macht – ein weites Feld der
Wechselwirkungen.

Ausblick auf eine Welt ohne Menschen

All das könnte schiere Einbildung sein und sich im Inneren
eines mörderischen Hirns abspielen – mitsamt dem Geist des
ermordeten Banquo, der Macbeth so schauderhaft erscheint. Ist
vielleicht alles ein von den Hexen ins Werk gesetztes (oder
auch  nur  amüsiert  beobachtetes),  blutiges  Spiel  der
Sinnlosigkeit?  Sogar  die  Massenmorde  des  20.  Jahrhunderts
könnten schon gemeint sein, denn wenn einmal die Schranken des
Gewissens gefallen sind, dann ist alles möglich. Shakespeare
hat  denn  auch  Sätze  geschrieben,  bei  denen  man  zutiefst
erschrickt; Sätze, die bereits mitten ins erkaltete Herz des
Nihilismus  führen,  die  manches  an  Dostojewski,  Kafka  oder
Beckett  vorwegnehmen.  Das  Bochumer  Programmheft  zitiert
derweil  Leute  wie  den  Rapper  Eminem  und  den  Horror-Autor
Stephen King. Das ganze Spektrum soll es sein.

Ins Allgemeine und Apokalyptische greift eine Videoeinspielung
gegen  Schluss.  Wir  haben  erfahren  müssen,  dass  auch  der
nächste Herrscher nach dem Tod von Macbeth seinen geköpften
Widersacher kannibalisch fressen will. Und immer so weiter.
Das Elend der grenzenlosen Gewalt hört nie auf. Selbst der
monströse Macbeth war nur ein Beispiel von vielen. Und nun
sind auf der Videowand Käfer und Raupen zu sehen. Vermeintlich
niederes  Getier.  Einfach  so.  Nicht  allzu  fern  liegender
Gedanke: Es sind Geschöpfe, die nach dem Ende der Menschheit



überleben und auf ihre Art weitermachen werden.

Der Rest ist Schweigen. Und Finsternis.

Riesenbeifall für alle Beteiligten, sodann stehende Ovationen.
In  Bochum  wissen  sie  halt  immer  noch,  was  sie  an  ihrem
Schauspiel haben.

_______________________________

Die nächsten Vorstellungen: 13. Mai, 2., 11. und 14. Juni.

www.schauspielhausbochum.de

 

 

 

Der große unbekannte Literat
– Lesung zu Wolfgang Welt im
Bochumer Schauspielhaus
geschrieben von Rolf Pfeiffer | 7. Oktober 2025
Eine tragische Person. Eigentlich hat er’s schon draufgehabt,
das  Schreiben:  Lapidar  und  pointensicher,  souverän
strukturierte und rhythmisierte Prosa, der zuzuhören Freude
macht. Einiges davon war jetzt zu hören, live, bei so etwas
wie einer nachträglichen Geburtstagsfeier (bzw. –lesung), die
das  Bochumer  Schauspielhaus  anläßlich  des  70.  Geburtstags
Wolfgang Welts ausrichtete.

Jele Brückner und Konstantin Bühler aus dem Ensemble lasen

http://www.schauspielhausbochum.de
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zusammen mit Frank Goosen Texte des früh Verstorbenen vor. Und
wenn das erst am 3. Februar geschah, ist das zumindest auch
dem Umstand geschuldet, daß ein 31.12. – der tatsächliche
Geburtstag Welts – kein guter Termin für Lesungen aller Art
gewesen wäre. Wolfgang Welt übrigens starb schon 2016, mit 64
Jahren.

Rock und Pop

Wolfgang  Welt  schrieb  literarische,  oft  autobiographische
Texte, er schrieb aber auch Rezensionen für Szene-Blätter wie
„Marabo“ oder „Guckloch“, die in den 70er Jahren, gerade im
studentisch geprägten Bochumer Raum, einen kräftigen Höhenflug
erlebten. Welt hatte ein stupendes Fachwissen zu Rock- und
Pop-Musik,  war,  was  er  gerne  und  wiederholt  betonte,  ein
großer Buddy-Holly-Fan. Ein Literat war er zudem, hatte als
Autor  im  Bochumer  Intendanten  Leander  Haußmann,  dem
Literaturkritiker  Willi  Winkler,  dem  Suhrkamp-Lektor  Hans-
Ulrich Müller-Schwefe sowie Peter Handke oder auch Hermann
Lenz potente Fürsprecher.

Eigentlich  waren  die  Achtziger  eine  gute  Zeit  für  Pop-
Literaten, zu denen man mit gebührendem Vorbehalt Wolfgang
Welt vielleicht doch zählen könnte; warum also blieb der große
(oder wenigstens mittlere) Durchbruch aus, war der Bochumer
Dichter  zeitlebens  gezwungen,  seinen  Lebensunterhalt  als
Schallplattenverkäufer, später als Nachtwächter, zu verdienen?

Psychiatrische Erkrankung

Zu erwähnen sind die psychische Erkrankung, die Welt zwang,
seine  journalistische  Arbeit  einzustellen  und  ab  1982  als
Wachmann zu arbeiten – ab 1991 übrigens im Schauspielhaus
Bochum,  wo  sein  fester  Platz  hinter  der  Glasscheibe  im
Künstlereingang war. Außerdem war er in geschäftlichen Dingen
wohl  nicht  sehr  geschmeidig,  hielt  mit  Antipathien  nicht
hinter dem Berge, schätzte (in seinen Pressetexten) auch die
üble  Beschimpfung,  etwa  Heinz-Rudolf  Kunzes,  dessen
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Klassifizierung  als  „singender  Erhard  Eppler“  noch  zu  den
feineren  Formulierungen  eines  gnadenlosen  Verrisses  zählte.
Vielleicht  war  es  die  rote  Wut,  vielleicht  die  Wut  des
Unbeachteten – es gab Korrespondenzen mit den Granden des
bundesdeutschen Feuilletons, Karasek zum Beispiel, die sich
schön  lesen,  aber  zu  nichts  führten.  Gerade  einmal  die
Tageszeitung „taz“ hat Wolfgang Welt, ein bißchen jedenfalls,
entdeckt und druckt nun manchmal Texte von ihm.

Aus armen Verhältnissen

Die eigentümlich ereignisarmen Biographien Annie Ernaux’ gehen
einem durch den Sinn, die die Theater derzeit so gerne auf die
Bühnen  stellen  (wie  z.B.  in  Dortmund  „Der  Platz“).  Eine
zentrale Botschaft lautet: Kinder aus ärmlichen Verhältnissen,
wie erstaunlich, haben es schwer, nach oben zu kommen; und an
unverarbeiteten  Minderwertigkeitsempfindungen  leiden  sie
häufig auch dann noch, wenn sie im Leben erfolgreich waren.

Wie es damals eben so war

Ob die Herkunft aus einfachen Verhältnissen auch für Wolfgang
Welts  relative  Erfolglosigkeit  (zu  Lebzeiten)  eine  Rolle
spielt? Kann sein, muß aber nicht. Welts Verhältnis zur Mutter
war liebevoll, in den Kindergarten kam er nicht, weil Mutter
ihn gerne bei sich behalten wollte, was, wie wir vermuten, dem
frühkindlichen Spracherwerb durchaus zuträglich gewesen sein
könnte. Der Vater war zwar oft besoffen, aber wenigstens nicht
übergriffig, den Kindern gegenüber nicht und auch wohl nicht
gegenüber seiner Frau. Es war nur manchmal schwierig, ihn noch
ins Bett zu kriegen, wenn er aus der Kneipe kam. Nun denn.

Zu erdig

Aus den autobiographischen Texten grinst dich das Ruhrgebiet
der  Fünfziger  an,  wo  die  Briketts  noch  tief  flogen,  aber
Depression und Hoffnungslosigkeit keineswegs Leitmotive waren.
Goosen erzählt recht ähnliche klingende Geschichten, ähnlich
gerade auch dann, wenn es um Fußball geht. (Es geht oft um



Fußball.)  Vielleicht,  aber  das  ist  natürlich  schon  hoch
spekulativ, waren Wolfgang Welts autobiographische Erzählungen
einfach zu erdig für das oft recht eskapistische Repertoire
der sogenannten Pop-Literatur. Denn ist der Stil auch leicht
und locker, so sind die Geschichten doch existentiell, ist die
psychische Erkrankung letztlich nicht verwunderlich.

Eine späte Entdeckung

Nach dieser schönen Geburtstagslesung tut es dem Verfasser
dieser Zeilen jedenfalls leid, so spät auf den Schriftsteller
Wolfgang Welt gestoßen zu sein. Erst als er starb, was in dem
Medien ein gewisses Echo fand, wurde ich aufmerksam auf ihn.
Früher hatte ich, in den guten alten analogen Zeitungszeiten,
lediglich ab und zu die Pressefotos bei ihm abgeholt, die das
Schauspielhaus von Premieren zur Verfügung stellte. Denn das
gehörte  zu  seinem  Job,  Presseunterlagen  aushändigen.  Als
Nachtwächter im Schauspielhaus.

Nachlaß liegt in Düsseldorf

Es gibt eine Reihe von Buchveröffentlichungen Wolfgang Welts,
im  Internet  wird  man  fündig.  Der  ausführliche  Wikipedia-
Eintrag ist ganz aktuell. Sein Nachlaß übrigens, Berge von
Schallplatten  und  eine  üppige  Bibliothek,  ging  an  das
Düsseldorfer  Heinrich-Heine-Institut.

Empathiemangel in Zeiten der
Cholera  –  Maxim  Gorkis
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„Kinder der Sonne“ in Bochum
geschrieben von Rolf Pfeiffer | 7. Oktober 2025

Szene  mit  (v.l.)  Amelie  Willberg,  Anne  Rietmeijer,  Guy
Clemens,  Dominik  Dos-Reis,  Victor  Ijdens  (Foto:  Matthias
Horn/Schauspielhaus Bochum)

Sie kommen einem alle so bekannt vor, der Weltverbesserer, der
liebestolle Tierarzt, der prügelnde Trinker, die enttäuschte
Gattin, das aufsässige Dienstmädchen und all die anderen. Mag
sich die bürgerliche Gesellschaft im alten Rußland auch im
Niedergang befinden, ihre Vertreter wußten auf der Bühne, in
ungezählten Inszenierungen vergangener Jahrzehnte, zuverlässig
zu begeistern. Jedenfalls in den Stücken von, beispielsweise,
Maxim  Gorki,  „Die  Kleinbürger“,  „Nachtasyl“,  „Die
Sommergäste“.

Starke Charaktere sind sie, getrieben ebenso wie reflektiert,
auf tragische Weise unvollkommen. Jetzt gibt es in Bochum, in
der Regie von Mateja Koležnik, Gorkis „Kinder der Sonne“ zu
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sehen. Und etwas irritiert fragt man sich, was aus den Helden
von einst geworden ist.

Anna  Blomeier  (Foto:  Matthias
Horn/Schauspielhaus  Bochum)

Wie von Hopper gemalt

Auf eigentümliche Weise wirken die Auftritte der Figuren wie
Soli, sogar dann noch, wenn sie miteinander reden. Sie tun
dies eher leise, trotz elektronischer Verstärkung. Schon in
den  vorderen  Reihen  gibt  es  manchmal
Verständnisschwierigkeiten.  Aber  wahrscheinlich  ist  das
Absicht, ebenso wie die Körperpositionen der Schauspieler und
Schauspielerinnen,  die  sehr  dazu  neigen,  sich  voneinander
abzuwenden. Die (Bühnen-) bilder, die so entstehen, wirken wie
von Edward Hopper gemalt, dem großen amerikanischen Maler der
Beziehungslosigkeit.  Farbigkeiten  und  Proportionen  des
Bühnenbildes (Raimund Orfeo Voigt), Dekorelemente und Möbel
könnten  ebenso  von  Hopper  sein,  und  auch  der  wenig
ansprechende Swing-Titel, der in der ersten Szene schon aus
der Musiktruhe erklingt, paßt dazu.

Im Lauf der Inszenierung verfestigt sich der Eindruck: Diese
ja eigentlich privilegierte Gesellschaft, diese „Kinder der



Sonne“  eben,  die  sich  in  existenzbedrohlichen  Zeiten  der
Cholera so ganz ihren Beziehungsproblemen hingeben, sind in
Koležniks Bochumer Inszenierung eine Ansammlung von Autisten,
denen lediglich ihre Unfähigkeit zur Empathie gemein ist.

Keine beglückenden Lösungen

Da man heutzutage auf der Bühne mit den Stoffen ja fast alles
machen darf, ist die Frage nach der Zulässigkeit einer solchen
Zeichnung müßig. Zu fragen wäre aber, ob es Sinn hat, Gorkis
doch oft recht pralle Bühnengestalten aus Fleisch und Blut,
wenn man einmal so sagen darf, durch gewollt flach agierende
Statthalter zu ersetzen. Zumindest spricht für die nun in
Bochum zu erfahrende Ausdeutung, daß die Resultate eigentlich
die  selben  sind.  Kraftvolle  Charaktere  gelangen  bei  Gorki
ebenso  wenig  zu  beglückenden  Lösungen  wie  in  Bochum  die
einsamen Autisten. Ob es fast zwei Stunden dauern muß, um
diesen Aspekt so herauszuarbeiten, sei dahingestellt.

Szene mit (v.l.) Emily Lück, Anne Rietmeijer,
Guy  Clemens  (Foto:  Matthias
Horn/Schauspielhaus  Bochum)

Einige Lacher



An Andeutungen, daß hier durchaus Schauspiel-Künstler auf der
Bühne  agieren,  mangelt  es  nicht,  doch  legt  ihnen  der
Inszenierungsstil Zurückhaltung auf. Lediglich Jele Brückner
(jetzt wieder fest im Bochumer Ensemble), die als liebestolle
Witwe Melanija die Frau des Chemikers Protassow zu überreden
versucht,  ihr  ihren  Mann  zu  überlassen,  macht  da  eine
unterhaltsame Ausnahme, die das Publikum mit dankbaren Lachern
quittierte.

Volle Hütte

Nun denn. „Kinder Sonne“ ist in Bochum eine konzentrierte,
gelassene, naturalistisch gehaltene Produktion, die alles in
allem  doch  erfreulich  respektvoll  mit  der  Vorlage  umgeht.
Einem  aufmerksamen  Publikum  weiß  sie  die  dem  Stück
innewohnenden  Konfliktlinien  sehr  wohl  nahezubringen,
sicherlich  auch  gerade  wegen  ihres  staubtrockenen
Inszenierungsstils.  Dankbarer  und  anhaltender  Applaus.  A
propos: Die Vorstellung, wiewohl nicht Premiere, war sehr gut
besucht. Man gewinnt den Eindruck, daß Bochum sein Publikum
nach jahrelangen Corona-Einschränkungen wiedergewonnen hat.

Weitere Termine: 17.11., 16., 20., 30.12.
Karten Tel. 0234 3333 5555
www.schauspielhausbochum.de

Der  Heimkehrer  ist  nicht
willkommen  –  „Einfach  das
Ende der Welt“ nach Jean-Luc

http://www.schauspielhausbochum.de
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Lagarce  im  Bochumer
Schauspielhaus
geschrieben von Rolf Pfeiffer | 7. Oktober 2025

Familienaufstellung mit Benjamin Lillie (links, von
hinten),  Maja  Beckmann  (Mitte)  und  Wiebke
Mollenhauer (Foto: Diana Pfammatter/Schauspielhaus
Bochum)

Es war dann doch gut, nicht in der Pause gegangen zu sein.
Wenn der Rest des Abends in der Pause absehbar gewesen wäre –
und bei einer angekündigten „Familientrilogie“ konnte man ja
fast davon ausgehen – hätte man sich den Rest möglicherweise
schenken können. Aber diese Inszenierung, und das ist wirklich
ein  Alleinstellungsmerkmal,  schafft  es  bis  zur  Pause,  mit
einem einzigen Darsteller auf der Bühne auszukommen.

Keine Maja Beckmann, keine Ulrike Krumbiegel; der Rezensent
gibt gerne zu, daß er vor allem wegen den beiden großartigen
Schauspielerinnen ins Bochumer Schauspiel gekommen war. Nun
denn: Der (im Stück namenlos bleibende) Hauptdarsteller heißt
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im wirklichen Leben Benjamin Lillie, das Stück „Einfach das
Ende der Welt“. Inszeniert hat es am Züricher Schauspielhaus
Christopher Rüping, die Vorlage stammt von Jean-Luc Lagarce.
Ein Gastspiel mithin; laut Programmheft zudem die erste Folge
einer auf drei Teile angelegten Familiengeschichte.

Solo für Benjamin Lillie

Erste Hälfte dieses Abends, wie gesagt, ein Solo für Lillie.
Er führt sich ein als Vollgas-Entertainer, Einpeitscher, wild
gewordener  Bühnen-Rocker  mit  der  rasenden  schwerelosen
Körperhaftigkeit eines Mick Jagger, als der so alt war wie
Lillie jetzt, Mitte dreißig. Fast könnte man meinen, er hätte
was  genommen,  wäre  sein  Auftritt  nicht  so  präzise
durchchoreographiert.

Superstory

Nein,  der  Held  ist  nicht  auf  Droge,  er  huldigt  lediglich
seinem Ego. Nach 12 Jahren, irgendwann ist es bei all der
Bühnenzappelei dann endlich raus, ist er zurückgekehrt ins
Elternhaus, das er nie wieder betreten wollte. Das ist die
Superstory, die er dem Publikum auftischt. Und für die er doch
– welche Frage! – gefeiert werden muß. Das überaus kooperative
Bochumer Publikum muß es im Chor mehrmals aufsagen, daß er
nach 12 Jahren zurückgekehrt ist, dreistimmig, ein bißchen so
wie „Der Hahn ist tot“.



Benjamin Lillie in Aktion. Im Video
Nils Kahnwald als sein Bruder, mit
Perücke  (Foto:  Diana
Pfammatter/Schauspielhaus Bochum)

Schlechte Nachricht

Doch ach. Dieser Regisseur der Massen und der Emotionen hat
auch eine üble Nachricht im Gepäck. Die größere Regie auf
Erden, wenn man einmal so sagen darf, hat beschieden, daß er
bald sterben muß. Warum wieso, woran, das bleibt unklar. Ist
ja auch egal. Jedenfalls haben wir nach einer Menge Ego-Show
den  Plot  einigermaßen  zusammen:  Strahlender  Held  (außerdem
Künstler und schwul) kommt zum Sterben nach Hause. Irgendwie
auch  klassisch,  oder?  Einige  Minuten  filmt  er  dann  noch
Erinnerungsstücke seiner Jugend mit der Videokamera ab, die
die  Inszenierung  in  reicher  Zahl  in  das  Bühnenbild  von



Jonathan Mertz gefügt hat. Überhaupt, die Videokamera: Alles
und jedes wird gefilmt, nachher auch die Familienmitglieder,
nervig, nervig. Doch erstmal ist jetzt Pause, weil, wie der
Protagonist uns mitteilt, das Bühnenbild ab- bzw. ungebaut
(eigentlich großenteils auch nur umgedreht) werden muß.

Ein fast schon naturalistisches Bühnenspiel

Der  Pause  folgt,  wer  hätte  das  gedacht,  vergleichsweise
naturalistisches Bühnenspiel mit richtigen Bühnencharakteren.
Nils  Kahnwald  ist  der  mäßig  erfolgreiche  Bruder  des
Heimkehrers, Maja Beckmann seine Frau. (Sie haben zwei Kinder,
die aber nicht mitgekommen sind.) Aus der kleinen Schwester
(Wiebke  Mollenhauer)  ist  eine  nette  junge  Frau  geworden,
Ulrike Krumbiegel – zu laut, zu grell und dem Schampus nicht
abgeneigt – die Mutter der Familie. Einen Vater gibt es nicht
(mehr). Sechster Mitwirkender ist Matze Prölloch, nicht als
Familienmitglied, sondern als eine Art Faktotum, als Drummer
(vor  der  Pause),  als  schwuler  Lebensgefährte,  als
personalisierte  Erinnerung  etc.

Schwester und Bruder, Wiebke Mollenhauer
und  Benjamin  Lillie  (Foto:  Diana
Pfammatter/Schauspielhaus  Bochum)



Kein Interesse

Diese überaus gewöhnliche Familie hat mit Rock’n’roll nichts
am Hut und würde weiterhin auch gut ohne ihren grandiosen
Frühaussteiger auskommen; wenn er aber unbedingt Kontakt haben
will,  soll  er  sich  gefälligst  auch  für  die  anderen
interessieren, was er zunächst nicht begreift und anschließend
nicht hinbekommt. Und so weiter.

In unterschiedlichen Härtegraden, viel zu oft mit lästigem
Videokameraeinsatz,  mit  wechselnder  Lautstärke,  farbigen
Scheinwerfern  u.ä.  aufgebauscht,  wird  aneinander
vorbeigeredet. Erst gegen Ende des Stücks streiten sich die
beiden Brüder mal richtig persönlich, beklagt der Held das
fehlende Verständnis für ihn, den Heranwachsenden, der seine
Homosexualität  durch  schmerzlich  imitierte  Männlichkeit  zu
unterdrücken trachtete. Und dann ist Schluß. Ob noch mehr
daraus wird? Wer weiß, das alles ist ja, wie gesagt, auf
Dreiteiler angelegt.

Es knutschen (von links) Matze Pröllochs
und  Benjamin  Lillie  (Foto:  Diana
Pfammatter/Schauspielhaus  Bochum)

Kein Drama



Man  wird  gut  unterhalten  von  dieser  Produktion  des
Schauspielhauses Zürich (übrigens und erstaun-licherweise eine
Aktiengesellschaft,  wie  dem  nett  gemachten  Booklet  zu
entnehmen ist). Doch Veränderung, Wandel in den Charakteren,
dramatische  Fallhöhe  mithin,  sind  nicht  zu  erkennen.  Die
Inszenierung scheint sich dafür auch nicht interessiert zu
haben.  Ihre  Methode  erschöpft  sich  im  Zitieren  letztlich
grauer, unspektakulärer biographischer Gegebenheiten, wie es
derzeit Mode ist auf den Theatern und deren erfolgreichste
Vertreterin wohl Annie Ernaux ist. Ihr Stück „Der Platz“ stand
in Dortmund auf dem Spielplan, und selbstverständlich fehlt
sie nicht bei den „Literaturempfehlungen“ des Programmhefts –
neben  Didier  Eribon,  Fassbinder,  Bernhard,  Schleef  und
anderen. Wenn graue Stoffe aber so grell wie hier inszeniert
werden, mag man das als Widerspruch betrachten. Vermutlich hat
es einen Hintersinn, dem nachspüren mag, wer will.

Schönes Wiedersehen

Schön war, wie erhofft, die Begegnung mit Maja Beckmann, die
die biedere, aber auch selbstbewußte Hausfrau und Mutter mit
jenen  typischen  kleinen  Beimengungen  von  kindlicher
Ernsthaftigkeit, Unsicherheit und Komik zu geben weiß, wie es
so keine andere kann. Viele kennen sie noch aus ihrer Bochumer
Zeit,  aus  „Das  Mädchen  aus  der  Streichholzfabrik“  zum
Beispiel. Seit Jahren ist sie nun schon Ensemblemitglied in
Zürich. Ihre Welt ist ganz vorwiegend das Theater, doch gerne
würde man sie ebenso wie die etwas bekanntere Schwester Lina
Beckmann auch wieder mal im Fernsehen sehen.

Bestes Theater?

Froh, die zweite Hälfte nicht verpaßt zu haben, begibt man
sich  auf  den  Heimweg.  Langweilig  war  es  ja  nicht.  Wenn
allerdings, wie geschehen,  eine Theaterzeitschrift „Einfach
das Ende der Welt“ zur „Inszenierung des Jahres 2021“ erkoren
hat,  wirkt  das  doch  befremdlich.  Die  große  deutsche
Theaterlandschaft, auf die wir doch so unverschämt stolz sind,



soll nicht mehr zu bieten haben als diese dünne Geschichte?
Man sollte nicht zu viel auf das Urteil anderer Leute geben.
Und lieber selber ins Theater gehen.

www.schauspielhausbochum.de

Bochumer  Theaterpläne:
Fleischfabriken,  Abstieg  in
die Unterwelt – und endlich
der „Macbeth“
geschrieben von Bernd Berke | 7. Oktober 2025

Eingehende  Beschäftigung  mit  Euripides,  Büchner  und
Shakespeare:  Intendant  Johan  Simons,  hier  bei  der
heutigen  Bochumer  Programm-Pressekonferenz.  (Foto:
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Daniel Sadrowski)

Kürzlich kursierte im Netz das Schaubild über Anteile der
vielfältigen Todesarten bei Shakespeare. Erdolchen stand mit
30  Fällen  weit  vorn,  Ableben  durch  Schlangenbiss  kam  nur
einmal  vor,  das  finale  „Einbacken  in  Kuchen“  immerhin
zweifach. Wie ich darauf komme? Weil heute bekannt wurde, wann
in Bochum eines der schaurigsten Shakespeare-Dramen, der wegen
Corona  immer  wieder  verschobene  „Macbeth“  (Regie:  Johan
Simons), endlich Premiere haben soll: am 12. Mai 2023. We hope
so.

Zur heutigen Spielplan-Pressekonferenz zogen Intendant Simons
und  Chefdramaturg  Vasco  Boenisch  Zwischenbilanz.  Auch  nach
(vorläufigem?) Abebben der diversen Corona-Wellen sei nicht
das  gesamte  Publikum  ins  Theater  zurückgekehrt.  Offenbar
hätten  manche  Menschen  immer  noch  Angst  vor  Ansammlungen,
hätten vielleicht keine Lust auf Kultur mit Maske – oder sie
seien unsicher, ob man sich auch wirklich auf die Termine
verlassen kann. Leider sei bei manchen Leuten das Bedürfnis
nach Kultur doch nicht ganz so groß, wie man gehofft hatte, so
Dramaturg Boenisch. Außerdem müssten nicht wenige verstärkt
darauf achten, wofür sie ihr Geld ausgeben.

Ein wahrer „Tsunami“ der großen Themen

Dennoch  sei  eine  große  Sehnsucht  nach  Geschichten  und
Emotionen spürbar, wie sie so nur das Gemeinschaftserlebnis
Theater  bieten  könne.  Johan  Simons  beschwor  die  erhabenen
Momente einer unglaublichen Stille, die es in besonders guten
Aufführungen geben könne, wenn die Zuschauer gleichsam den
Atem anhalten. Ansonsten, so Simons weiter, gebe es keine Ruhe
mehr. Er sprach von einem wahren „Tsunami“ an ganz großen
Themen,  der  (auch)  auf  die  Theater  einstürme  –  „wie  eine
Heimsuchung“: Krieg in der Ukraine, Pandemie, Klimawandel und
so  weiter.  Mit  welchen  Produktionen  reagiert  das  Bochumer
Schauspiel darauf? Nun, wir wollen hier nicht alle 21 neuen
Vorhaben nennen, sondern nur eine Auswahl. Here we go:



Titelseite  des  neuen
Bochumer
Programmheftes für die
Spielzeit  2022/2023.
(©  Schauspielhaus
Bochum)

Die  erste  Premiere  der  nächsten  Saison  wird  für  den  9.
September  angekündigt:  die  Uraufführung  der  Roman-Adaption
„Dem Freund, der mir das Leben nicht gerettet hat“ nach Hervé
Guibert  (Regie:  Florian  Fischer).  Am  Beispiel  der  Aids-
Epidemie in den 1980er Jahren geht es um existenzielle Fragen
zwischen  Liebe,  Leben  und  Tod,  wobei  auch  die  Rolle  der
Pharma-Industrie in den Blick gerät. Parallellen zur Corona-
Pandemie? Möglich wär’s.

„Alkestis“ vor 14000 Menschen – und dann im Schauspielhaus

Tags darauf, am 10. September, kommt eine deutsch-griechische
Koproduktion  auf  die  Bochumer  Bühne,  die  zuvor  in  Athen
Premiere hat, und zwar in einem Amphitheater für 14.000 (!)
Zuschauerinnen und Zuschauer. Johan Simons setzt Euripides‘
Drama „Alkestis“ in Szene, wobei er in dem Riesenrund ganz
anders zur Werke gehen muss als in Bochum, wo das Ganze auf
menschliches Maß zurückgeführt wird. Hört sich sozusagen nach
einer Herkules-Aufgabe an. Im Stück geht es jedenfalls darum,
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dass  einzig  und  allein  die  Frau  des  Königs  (Simons:  „Ein
Macho“)  bereit  ist,  sich  für  ihn  aufzuopfern,  damit  er
weiterleben  kann.  Den  Stoff  hat  Simons,  der  von  einem
Satyrspiel  spricht,  bereits  als  Oper  (von  Gluck)  für  die
Ruhrtriennale behandelt.

Maxim Gorkis „Kinder der Sonne“, tragikomische Beschreibung
einer  gespaltenen  Gesellschaft,  kommt  ab  7.  Oktober  ins
Programm,  zuständig  ist  die  aus  Slowenien  stammende
Regisseurin Mateja Koležnik. Es geht um elitäre Zirkel, die
großspurig  die  Zukunft  der  Menschheit  planen,  aber  nicht
wahrnehmen,  welche  Dramen  sich  in  der  ärmeren  Bevölkerung
abspielen.

„Der Bus nach Dachau“ und eine „schamanistische Oper“

Am 5. November präsentiert die Toneelgroep Amsterdam (früher
„De  Warme  Winkel“)  das  Kooperations-Projekt  „Der  Bus  nach
Dachau“. Niederländische KZ-Überlebende schicken sich an, den
Ort des Schreckens Jahrzehnte später aufzusuchen. Dabei sollen
deutsche Darsteller die Rollen von Holländern spielen – und
umgekehrt. Daraus sollen sich (selbst bei diesem ernsten Thema
der Erinnerungskultur) auch komische Momente ergeben. Johan
Simons, der auch die Kunst des Rühmens wunderbar beherrscht,
bescheinigt  dem  Toneelgroep-Kollektiv  vorab  „große  kluge
Ironie“.

Noch mehr Impulse aus den Niederlanden: Suzan Boogaerdt und
Bianca  van  der  Schoot  (zusammen:  BVDS)  arbeiten  an  der
Kreation  „Underworld  –  A  Gateway  Experience“,  die  am  20.
Januar 2023 in den Kammerspielen Premiere haben soll. Elemente
der Performance und der Installation überschreiten bei ihnen
die  üblichen  Mittel  des  Theaters  ebenso,  wie  sie  eine
„transhumane  Ästhetik“  jenseits  des  Menschlichen  anstreben.
Ihre Produktion fußt auf dem Mythos von Amor und Psyche und
simuliert einen Abstieg in die Unterwelt – nicht zuletzt mit
„feministischen Ritualen“. Vielleicht werden wir dann ahnen,
was  es  damit  auf  sich  haben  könnte,  ebenso  wie  mit  der



rätselhaften Gattungsbezeichnung „Schamanistische Oper“…

Am Fließband der Fleischindustrie

Weitaus alltäglicher muten die beiden folgenden Stoffe an: Am
4. März 2023 ist „Das Tierreich“ von Jakob Nolte und Michel
Decar  zu  entdecken,  ein  Wort-  und  Bilderbogen  des
Erwachsenwerdens  anhand  eines  Sommers,  den  eine  Gruppe
Jugendlicher erlebt. Regisseurin Friedrike Heller mag über die
Koproduktion mit der Folkwang Universität der Künste nicht
allzu viel verraten, eigentlich nur dies: Das zehn Jahre alte
Stück gewinne erstaunliche neue Aspekte, so komme zum Beispiel
ein Leopard-Panzer vor. Wundersames Tierreich, fürwahr.

In scheußliche Untiefen der Arbeitswelt führt das Stück „Am
laufenden Band“ (Premiere am 24. März 2023) – alles andere als
Unterhaltung à la Rudi Carrell, dessen Erfolgssendung einst so
hieß. Vielmehr geht es um Fließbandarbeit in Fleischfabriken.
Bestimmt kein Fehler, dass sich das Theater auch wieder einmal
solchen Themen widmet.

Weitere Stücke werden noch gesucht. In der Findungsphase ist
u. a. eine Produktion, in der Sandra Hüller und Gina Haller
(die den Bochumer „Hamlet“ geprägt haben) gemeinsam auftreten
sollen. Der Termin steht schon fest: 3. März 2023.

Büchners „Woyzeck“ noch mehr fragmentieren

Wir steuern die Schlusskurve an – und finden einen Giganten
des Theaters: Georg Büchner, dessen „Woyzeck“ erstmals am 9.
April 2023 auf dem Spielplan steht. Auch diese Inszenierung
hatte  schon  andernorts  Premiere  –  in  Wien,  mit  dessen
Burgtheater  man  kooperiert  und  wo  es  zwei  der  begehrten
Nestroy-Preise für die Regie (Johan Simons) und Steven Scharf
als besten Schauspieler gab. Es ist bereits Simons‘ dritte
Auseinandersetzung  mit  dem  schier  unergründlichen  Fragment.
Oft sei versucht worden, die recht kurzen Bruchstücke mit
anderen  Texten  „anzureichern“.  Simons  hingegen  will  einen
gegenläufigen Weg einschlagen: noch mehr fragmentieren, noch



mehr  weglassen  –  und  dafür  langsamer  spielen,  auch  mit
deutlichen  Pausen.  Die  unvergleichliche  Kraft  von  Büchners
Sprache  (Simons:  „Er  schreibt  Sätze,  mit  denen  man  sich
tagelang  beschäftigen  kann.“)  trage  auch  über  Wartezeiten
hinweg.  Schauplatz  des  eigentlich  todtraurigen  Stückes  ist
eine Zirkus-Arena. Woyzeck agiere darin wie jener Clown, der
vorne  mit  den  Händen  aufbaut  und  mit  dem  Hintern  wieder
einreißt. Simons: „Bei ihm geht alles schief.“

Der Kartenvorverkauf für die nächste Spielzeit beginnt am 10.
August 2022. Ausführliche Infos: www.schauspielhausbochum.de

 

 

 

„Nichts ist, das ewig sei“:
Bewegender Film über Detroit,
Bochum  und  die
Vergänglichkeit
geschrieben von Bernd Berke | 7. Oktober 2025
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Verblasster  Schriftzug  –  Als  die  Buchstaben  auf  dem
geschlossenen Bochumer Opel-Werk nur noch schemenhaft
sichtbar  waren…  (Foto/Filmstill:  ©  loekenfranke
Filmproduktion)

Kaum zu glauben, aber offenkundig: Das anno 1643 in deutscher
Sprache  verfasste,  barocke  Vergänglichkeits-Gedicht  „Es  ist
alles eitel“ von Andreas Gryphius scheint sich staunenswert
genau  zur  desolaten  Situation  in  der  einstigen  US-
Autometropole Detroit zu fügen. „Seems like he got it“, sagt
einer von denen, die vor der Kamera ein paar Worte aus der
englischen  Übersetzung  vorgelesen  haben.  Ja,  er  hat’s  im
Grunde wohl schon damals verstanden, dieser Herr Gryphius, der
solche gültigen Zeilen geschrieben hat:

„Was itzund prächtig blüht, soll bald zertreten werden.
Was itzt so pocht und trotzt, ist morgen Asch und Bein.
Nichts ist, das ewig sei, kein Erz, kein Marmorstein.
Itzt lacht das Glück uns an, bald donnern die Beschwerden.“

Es ist ein famoser Einstieg in den Film „We are all Detroit.
Vom Bleiben und Verschwinden“, der an diesem Donnerstag (12.
Mai) in ausgewählten Programmkinos der Republik startet (siehe
den  Nachspann  dieses  Beitrags).  Die  fast  zweistündige
Dokumentation stellt die überaus missliche Lage in Detroit
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neben  jene  in  Bochum,  wo  bekanntlich  das  Opel-Werk  dicht
gemacht wurde. Inwieweit sind die Verhältnisse vergleichbar?
Können Bochum und das Ruhrgebiet etwas aus den Zuständen in
Detroit lernen – und wäre es möglich, dass umgekehrt Bochumer
Impulse auf Detroit einwirken?

Filmplakat  zu  „We
are all Detroit“ (©
loekenfranke
Filmproduktion)

Cadillac und andere Legenden

In Detroit wurden Legenden wie der Cadillac gebaut. Doch seit
die  großen,  früher  so  stolzen  und  weltweit  renommierten
Fabriken  von  General  Motors  (GM)  bis  Packard  geschlossen
haben, ist es ein Jammer um die einst prosperierende Stadt und
ihre Bewohner.

Das in Witten ansässige Regie-Duo Ulrike Franke / Michael
Loeken, das schon mit dem Film „Göttliche Lage“ (zum sozialen
Wandel durch den Dortmunder Phoenixsee auf einem vorherigen
Stahlwerks-Areal)  beeindruckte,  hat  diesmal  beiderseits  des
Atlantiks recherchiert und bei den einfühlsamen Sondierungen
starke Bilder eingefangen. Bemerkenswert zumal, welche Valeurs
sie  den  verfallenden  Fabrikhallen  und  dem  tristen  Ödland
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abgewinnen.  Stellenweise  scheint  es,  als  wären  die  Bauten
beseelte Wesen. Mit Wehmut sieht man die kilometerweit sich
erstreckenden Industrie-Wüsteneien mitsamt der ringsum maroden
Infrastruktur. Sarkasmus geht auch: Von „ruin porn“ (Ruinen-
Porno) spricht ein Fremdenführer in den einsturzgefährdeten
Fabrikhallen. Aas lockt die Geier an.

Krise? Doch nicht bei General Motors!

Ein  ehemaliger  GM-Ingenieur  erzählt,  dass  der  Konzern  die
Signale des Niedergangs nicht an sich herankommen ließ. Krise?
Doch  nicht  bei  General  Motors!  Wir  scheitern  doch  nicht.
„We’re  too  good  to  fail.“  Mussten  die  Konzerne  und  ihre
Manager sich für all die Misswirtschaft verantworten? Nichts
da!  Das  Kapital  ist  einfach  weitergezogen,  um  andernorts
aufzublühen und sodann abermals Verheerungen anzurichten.

Helden des Alltags und erste Hoffnungsschimmer

Hüben wie drüben hat das Filmteam Menschen befragt, die seit
Jahrzehnten  in  den  Autofabriken  gearbeitet  oder  deren
Mitarbeiter verköstigt bzw. sonstwie versorgt haben; Menschen,
die nun seit geraumer Zeit unter dem Verfall der Urbanität
leiden,  aber  auch  solche,  die  (allmählich)  neue  Hoffnung
schöpfen oder sogar ein gänzlich neues Leben begonnen haben.
So  haben  sich  einige  Bewohner  Detroits  auf  Gartenbau  und
Pflanzenzucht verlegt, um durch dieses „Zurück zur Natur“ auch
persönlich zu reifen und ihren vergammelten Stadtteil wieder
ein Stück lebenswerter zu machen. Der Verkauf von Obst und
Gemüse sichert ein bescheidenes Einkommen. Da scheint so etwas
wie konkrete Utopie auf. Überhaupt ist es geradezu heroisch,
wie  manche  Leute  dem  Niedergang,  wie  sie  der  jahrelang
vorherrschenden  Gewalt-  und  Drogenkriminalität  etwas
entgegensetzen.  Tatsächlich  zeigen  sich  nun  endlich  erste
Hoffnungsschimmer, es kehrt wieder Leben in manche Quartiere
ein. Freilich sind es überwiegend andere Leute, die da kommen:
„Hipster“, sagt einer etwas ratlos. Sei’s drum? Oder keimt da
bereits die nächste Verlustgeschichte? Wait and see.



Den Geldströmen ihren Lauf lassen

An vielen Ecken und Enden der US-Millionenstadt hat sich seit
langer Zeit kaum etwas getan. Hunderttausende haben die Gegend
verlassen.  Grundstücke  haben  für  Spottpreise  die  Besitzer
gewechselt, aber die meisten Investoren blieben untätig, so
gut wie nichts ist vorangekommen. Da möchte man den Bochumer
Weg loben, wo millionenschwere öffentliche Fördermittel in die
Herrichtung des vormaligen Opel-Areals fließen und wahrhaftig
erste Neubauten entstanden sind, so etwa ein gigantisches DHL-
Paketzentrum. Auch eine Reisegruppe aus Detroit bewundert in
Bochum derlei Fortschritte und ersehnt Ähnliches für daheim.
Doch in den Staaten läuft die Chose anders, dort lässt man den
Geldströmen noch weitaus ungehemmter freien Lauf. NRW fördert
den Umbau in Bochum, Michigan kümmert sich hingegen nicht ums
Schicksal von Detroit.

Eine grässliche „Blechbüchse“

Doch  Vorsicht!  Die  bei  Pressekonferenzen  und  Eröffnungen
skizzenhaft eingefangene Selbstbeweihräucherung der politisch
Verantwortlichen in Bochum (Projekt „Mark 51.7″) hat offenbar
eine Kehrseite. Da gibt ein DHL-Sprecher auf Nachfrage zu,
dass zwar zunächst 600 Arbeitsplätze entstehen, man aber auch
schon darüber nachdenke, wie Roboter mehr Aufgaben übernehmen
könnten.  Außerdem  vertritt  jemand  eine  nachvollziehbare
Gegenposition:  Der  Bochumer  Architektur-Professor  Wolfgang
Krenz findet die knatschgelbe DHL-„Blechbüchse“ grässlich. So
etwas  Durchschnittliches  stehe  doch  überall  herum,  während
eine rund 500 Meter lange und weltweit nahezu einmalige Opel-
Fabrikhalle  unbedingt  erhaltenswert  gewesen  wäre  –  als
mächtiges Zeichen und ebenso ästhetisches wie lebensweltliches
Statement fürs unbeugsame Selbstbewusstsein des Reviers.

Zur Erinnerung: Das 1962 fertiggestellte Bochumer Opel-Werk
verhieß  dem  Ruhrgebiet  in  der  Zechenkrise  sichere
Arbeitsplätze  anderer  Sorte.  Den  jetzigen  neuerlichen
„Strukturwandel“ sehen Anwohner und frühere Opel-Arbeiter mit



sehr gemischten Gefühlen, Zuversicht und Skepsis halten sich
die Waage. Jedenfalls kann das zögerliche Vorgehen in Detroit
wohl keine ernsthafte Alternative sein.

Menschen,  die  sich
„irgendwie“  durchbringen:
der  Inhaber  des  Baumarktes
(rechts)  und  ein
befreundeter  Kunde,  der
gerade  seine  behinderte
Tochter  verloren  hat…  (©
loekenfranke Filmproduktion)

Begegnungen mit einem „anderen Amerika“

Eine  ausgesprochene  Stärke  des  in  den  US-Passagen  deutsch
untertitelten Films ist es, die betroffenen Menschen freimütig
für sich sprechen zulassen. Daraus entstehen einige bewegende
„Erzählungen“,  so  etwa  die  Geschichte(n)  eines  liebenswert
kernigen Typen, der seit Jahrzehnten im Detroiter Autobezirk
eine Art Tante-Emma-Baumarkt (Schraubenhandel & Artverwandtes)
betrieben hat und nun den Laden schließen muss, weil alle Welt
nur  noch  online  kauft.  Diesem  auf  seine  ganz  eigene  Art
lebensweisen  Mann  könnte  man  sehr  lange  zuhören.  Solche
Begegnungen sind vielleicht gar geeignet, in unseren Köpfen
ein etwas anderes „Amerika“-Bild entstehen zu lassen. Das gilt
auch für die Imbisskellnerin, die sich – zeitweise parallel
mit zwei Jobs – mühsam über Wasser hält (Hungerlohn: 3,20
Dollar pro Stunde ohne Trinkgeld) und an der Heroinsucht ihres
Sohnes verzweifelt: „It is the door to hell.“ Da möchte man
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heulen.

Generell zeigt sich, welche Verheerungen das mangelhafte US-
Sozialsystem angerichtet hat. Massenhaft campieren Obdachlose
unter den Brücken, der Film zeigt dieses Elend aus diskreter
Distanz. Der Himmel oder was auch immer bewahre uns vor dem
weiteren Fortgang solcher Entwicklungen.

______________________________

Der Film läuft u. a. hier:

Bochum, endstation (Wallbaumweg 108): endstation-kino.de
Bochum,  Casablanca  (Kortumstraße  11,  im  „Bermuda-Dreieck“):
casablanca-bochum.de
Dortmund,  Sweet  Sixteen  im  „Depot“  (Immermannstraße  29):
sweetsixteen-kino.de
Essen,  Filmstudio  Glückauf  (Rüttenscheider  Str.  2):
filmspiegel-essen.de
Münster: Cinema/Kurbelkiste (Warendorfer Str. 45-47): cinema-
muenster.de

…und vielleicht auch in Eurer Stadt.

Warten  auf  Macbeth  –
Schauspielhaus  Bochum  plant
eine  zweite  Saisonhälfte  in
Omikron-Zeiten
geschrieben von Rolf Pfeiffer | 7. Oktober 2025
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Bochums Intendant Johan Simons (links) und sein Chefdramaturg
Vasco Boenisch stellten das Programm für die zweite Hälfte der
Spielzeit  2021/2022  auf  einer  Video-Pressekonferenz  vor.
(Foto: Daniel Sadrowski/Schauspielhaus Bochum)

„Das schaffen wir nicht“, hat Johan Simons immer deutlicher
gespürt, „das bekommt nicht die Qualität, die es haben muß“.
Und deshalb wird die Premiere der Macbeth-Inszenierung des
Bochumer Intendanten ein zweites Mal verschoben. Vorgesehen
war sie für Freitag, 28. Januar, das neue Datum steht noch
nicht fest. „Ich mußte einfach diese Entscheidung treffen“,
legt Johan Simons nach, und natürlich hieß und heißt der Grund
für die Verschiebungen Omikron. Auch den Chef selbst hatte es
erwischt,  er  hat  es  gut  überstanden,  aber  viel  Zeit  ging
verloren.

Er macht weiter und weiter und weiter

Also  Macbeth:  Auf  dieser  Spielzeit-Pressekonferenz  spricht
Simons von seinem Projekt mit einer Ernsthaftigkeit, die im
Theater nicht mehr selbstverständlich ist. Das Prototypische
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an  diesem  Shakespeare-Schurken  hat  es  ihm  angetan,  der
zutiefst  menschliche  Drang,  zu  beherrschen,  unbeschränkt,
gewalttätig. Nach dem ersten Mord fällt der nächste schon
nicht mehr so schwer, „wenn er einmal angefangen hat, macht er
weiter und weiter und weiter“.

Die Menschheitsgeschichte ist reich an monströsen Despoten wie
Macbeth, und das Theater ist der geeignete Ort, sich mit ihnen
zu befassen. Aber die Erwartungen an Johan Simons’ Bochumer
Inszenierung sind deshalb besonders hoch, weil Ensemble-Star
Jens Harzer den Macbeth spielt, jener oft etwas abwesend,
etwas  träumerisch  wirkende  Mime,  den  man  auch  aus  dem
Fernsehen  kennt  und  der  im  Bochumer  „Iwanow“  2020
Schauspielkunst von höchster Güte zeigte. Harzer ist ein Typ,
ist immer derselbe, wie bei aller Wandlungsfähigkeit auch Lars
Eidinger oder Joachim Meyerhoff, um einmal zwei weitere Größen
zu nennen, immer dieselben sind, keine Rollenspieler eben.
Paßt das? Was für ein Macbeth wird Jens Harzer sein?

Schwarzes Loch

Jens  Harzer,  hier  als  Iwanow  in  Johan
Simons‘ gepriesener Inszenierung. (Foto:
Monika Rittershaus/Schauspielhaus Bochum)

„Das ist ein Blick in ein schwarzes Loch“, gibt Johan Simons
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zur  Antwort.  „Wird  er  nachvollziehbar?“  setzt  sein
Chefdramaturg Vasco Boenisch nach. Nach einer langen Pause
sagt Simons „Ja“. Und fügt als gleichsam letzten Satz noch an:
„Wie  jemand  zum  Morden  kommt,  ich  selber  kenne  es  nicht.
Gewalt sieht eigentlich scheußlich aus, aber im Theater…“ Wir
sind sehr gespannt.

Maja Beckmann gastiert

Die  weiteren  Ankündigungen  auf  dieser  Spielplan-
Pressekonferenz  sind  weniger  spannend.  Zu  den  schöneren
Nachrichten zählt auf jeden Fall, daß Maja Beckmann mal wieder
nach Bochum kommt. Etliche Jahre war sie im Bochumer Ensemble,
man  erinnert  sich  an  sie  noch  gerne  in  Stücken  wie  „Das
Mädchen  aus  der  Streichholzfabrik“  nach  dem  Film  Aki
Kaurismäkis oder Elmar Goerdens eigenwillige Einrichtung von
Shakespeares „Wie es euch gefällt“. Sie hatte so ihre eigene
Art, auf die Fresse zu fallen (ja, wirklich!), ohne daß dies
erkennbare Spuren hinterließ, außerdem ist sie die Schwester
von Lina Beckmann, die am Hamburger Deutschen Schauspielhaus
wirkt, als „Richard the Kid and the King“ in Salzburg umjubelt
wurde und mit Charly Hübner verheiratet ist. Maja Beckmann, um
auf sie zurückzukommen, ist jetzt in Zürich engagiert, und das
Züricher Theater wird sechs Mal in Bochum mit Christopher
Rüpings „Einfach das Ende der Welt“ zu Gast sein, erstmalig am
3.  Februar.  Die  Geschichte  dreht  sich  um  einen  jungen
Künstler, der sterbenskrank in die Kleinstadt seiner Kindheit
zurückkehrt  und  dort,  statt  über  sein  baldiges  Ableben
berichten zu können, einen heftigen Kulturschock erleidet.

Die erste „Hermannsschlacht“ seit Peymann

Überhaupt, äußerst jugendlich ist es hier überall, und ohne
Musik, so scheint es, geht gar nichts. Intendant Simons kommt
einem da fast vor wie der gütige Opa, der milde über die
Nachgeborenen wacht und sie in seinem Theater an ganz langer
Leine laufen läßt. Aber ob immer Gutes dabei herauskommt?
Viele Ankündigungen, wie gesagt, vermögen nicht wirklich zu



überzeugen. Dürrenmatts „Besuch der alten Dame“ gibt es (auch
aus  Zürich)  als  Zweipersonenstück  mit  Musik,  Kleists
„Hermannsschlacht“, an die sich in Bochum seit Peymanns Zeiten
keiner  mehr  herantraute,  erfährt  humoristische
Berücksichtigung mit Minimalbesetzung und viel poppiger Musik.
Es gibt Theater, das von einem jungen Fußballer erzählt und
konsequenterweise  in  den  Vereinsheimen  von  Fußballvereinen
aufgeführt werden soll (auch im Dortmunder Fußballmuseum), es
gibt ein Bevölkerungsprojekt mit Laien, das polnischen und
türkischen Migrationshintergrund reflektieren soll, außerdem
einiges  im  Jugendbereich  in  der  Prinzregentstraße.
Interessierten  sei  die  Internetseite  des  Bochumer
Schauspielhauses  sowie  die  durchaus  beeindruckend  geratene
Programmzeitung empfohlen, die vielerorts ausliegt.

Grönemeyer muß warten, Simons will bleiben

Was es übrigens bis auf weiteres nicht geben wird, ist das
einst vollmundig angekündigte Grönemeyer-Projekt. „Nicht bei
Pandemie“, vermerkt der Chef einsilbig. Und dann wird Johan
Simons noch gefragt, was er von einer Vertragsverlängerung in
Bochum  hält.  „Aber  gerne“,  sagt  er  einfach.  Der  Rat
entscheidet demnächst über weitere drei Jahre Intendanz.

____________________

https://www.schauspielhausbochum.de/de/

Chinas Raubbau an der Natur –
Fotografien von Lu Guang im
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Bergbau-Museum Bochum
geschrieben von Bernd Berke | 7. Oktober 2025

Gespenstischer  Anblick:  Als  Ersatz  für  Rinder  und
Schafe, die es dort immer weniger gibt, stellte die
Bezirksregierung auf dem Weideland Horqin Tierplastiken
auf. (Aufgenommen in Holingol, Innere Mongolei, April
2012 – Photograph © Gu Luang – Contact Press Images)

Das Deutsche Bergbau-Museum in Bochum will sich jetzt und
mittelfristig  (vorerst  „in  der  nächsten  Dekade“)  vermehrt
ökologischen Themen widmen. Das kündigte Museumsleiter Prof.
Stefan Brüggerhoff heute geradezu pflichtschuldigst an. Nah am
waltenden  Zeitgeist,  griff  er  dabei  auf  Worte  wie
„Anthropozän“ (gegenwärtiges Zeitalter, in dem der Mensch die
Erde gar zu gründlich verändert) und Nachhaltigkeit zurück. Da
dürfte er richtig liegen.

Mit  techniklastigen  Darstellungen  zur  Geschichte  des
Kohleabbaus im Ruhrgebiet ist es also längst nicht mehr getan.
Das  Bochumer  Ausstellungs-Institut,  so  Prof.  Brüggerhoff
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weiter,  sei  schließlich  nicht  von  ungefähr  eines  von
bundesweit acht Leibniz-Forschungsmuseen (zuständig für Geo-
Ressourcen), ziele mithin aufs Allgemeinere, wenn nicht aufs
Globale. Da kommt die Ausstellung „Black Gold and China“ mit
Fotografien  des  Chinesen  Lu  Guang  gerade  recht,  der  seit
Jahrzehnten geradezu investigativ mit der Fotokamera verfolgt,
wie Landschaften in seiner Heimat vor allem für den Kohleabbau
zutiefst  verwundet  und  verpestet  werden.  Das  betrifft
letztlich  den  ganzen  Erdkreis,  denn  rund  50  Prozent  der
weltweiten Kohlegewinnung fallen in China an. Die Schadstoffe
verbreiten sich grenzenlos.

Der  Fotograf  Lu
Guang,  im  Mai  2006
in  Peking.  (©
Fundang  Sheng  –
Contact  Press
Images)

Rund  100  Farb-  und  Schwarzweißfotografien  von  Lu  Guang
(Jahrgang 1961) sind in Bochum ausgestellt, erstmals außerhalb
von China. Kuratorin Sandra Badelt sagte, eine Ausstellung
dieses Fotokünstlers habe ihr schon 2018 vorgeschwebt, als sie
sich um die Stelle am Bergbau-Museum beworben hat. Folglich
hat sie Kontakt zum späteren Ko-Kurator aufgenommen, dem US-
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Amerikaner Robert Pledge (Editorial Director bei Contact Press
Images, New York/Paris), der just dabei war, ein Buch über Lu
Guang  herauszubringen.  Sie  konnten  aus  Zigtausend  Bildern
auswählen,  die  der  Fotograf  in  den  letzten  22  Jahren
aufgenommen  hat.

Manche Fotografien massenhaft rauchender Schlote kommen einem
aus früheren Revier-Zeiten „irgendwie“ bekannt vor, doch hat
das  Desaster  offenbar  noch  einmal  ganz  andere,  ungleich
gigantischere Dimensionen. Tatsächlich kann einen beim Anblick
vieler  Fotografien  kaltes  Grausen  erfassen.  Dass  vor
industrieller  Kulisse  keine  echten,  sondern  nur  noch
künstliche Schafe stehen, bringt die rabiate Naturzerstörung
auf einen bildlichen Begriff. Auch hierbei kann man sich ans
Ruhrgebiet von (vor)gestern erinnert fühlen: Lu Guang zeigt
hin und wieder von Schwerstarbeit ausgemergelte Bergarbeiter,
die  direkt  mit  ihrer  Gesundheit  bezahlen,  während  andere
Menschen mittelbar von den Folgen des Raubbaus ereilt werden.

Ohne unken zu wollen, fragt man sich beklommen, ob Lu Guangs
schonungsloser  Blick  auf  die  ökologischen  Verhältnisse  von
offiziellen Stellen in China goutiert wird. Seine Fotografien
zeugen nicht nur von technischer Könnerschaft und ästhetischem
Vermögen, sondern wohl auch von Courage.

„Black Gold and China. Fotografien von Lu Guang“. Deutsches
Bergbau-Museum, Bochum, Erweiterungsbau, Am Bergbaumuseum 28.
Vom 10. Dezember 2021 bis zum 17. April 2022 (verlängert bis
zum 24. April 2022). Geöffnet Di-So 9.30 bis 17.30 Uhr, Mo
geschlossen.  Eintritt  3  Euro.  Katalog  40  Euro.  Weitere
Hinweise  (auch  zu  den  gültigen  Corona-Regeln)  auf  der
Homepage:  

bergbaumuseum.de

_____________________________________

P. S.: Wir würden in den Revierpassagen gern weitere Foto-
Beispiele zeigen, sind aber in diesem Falle als Online-Medium

http://bergbaumuseum.de


rechtlich gehalten, nur ein einziges Bild plus Porträt des
Fotografen zu veröffentlichen.

 

Hier haben alte weiße Männer
nichts zu lachen – „Schande“
nach  J.  M.  Coetzee  im
Bochumer Schauspielhaus
geschrieben von Rolf Pfeiffer | 7. Oktober 2025

Szene aus der Roman-Adaption „Schande“ mit Amina Eisner
(li.)  ,  Dominik  Dos-Reis.  (Foto:  Marcel  Urlaub/
Schauspielhaus  Bochum)
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Im Grunde kann man so einen Stoff ja gar nicht mehr auf die
Bühne bringen. Oder nur mit Schwierigkeiten. Denn wenn die
Protagonisten  in  J.  M.  Coetzees  Romanvorlage  „Schande“
Schwarze und Weiße sind (darf man noch Schwarze sagen?), dann
müssen sie ja auf der Bühne auch von Schwarzen und Weißen
gespielt  werden.  Schwarz  schminken  ist  nicht,  das  wäre
„Blackfacing“ und somit auch eine Form der Diskriminierung.

Überhaupt passte es vorne und hinten nicht, weshalb aus der
ursprünglichen  Besetzung  mit  mehreren  dunkelhäutigen  Frauen
aus  Gründen  rassistischer  Unkorrektheiten  oder  so  ähnlich
nichts wurde. Letztlich steht jetzt neben drei weißen Männern
nur  eine  etwas  dunklerhäutige  Frau  auf  der  Bühne  (Amina
Eisner), und die auch nur deshalb, weil sie, wie sie sagt,
freiberuflich arbeitet und das Geld braucht. Das alles erzählt
sie uns vor Beginn der eigentlichen Handlung, und es ist der
mit Abstand heiterste Teil des Abends. Dunkel aber beschleicht
einen das Gefühl, dass dies alles auch genau so gemeint sein
könnte wie vorgetragen, hundert Prozent ironiefrei.

Schmerzlicher Machtverlust

Handlung gibt es, zunächst, im Schnelldurchlauf. Erzählt wird
die Geschichte des weißen Literaturprofessors David Lurie, der
nach der Affäre mit einer schwarzen Studentin aus seinem Job
fliegt und zu seiner Tochter Lucy aufs Land zieht, die dort
eine Art Hundeklinik betreibt. Er muss miterleben, dass seine
Tochter von einem Schwarzen vergewaltigt wird. Später erkennt
er den Vergewaltiger wieder, doch der bleibt unbehelligt, weil
er zum Clan von Petrus gehört, dem mächtigen schwarzen Paten
der Region. Nichts kann Lurie an alledem ändern, so sehr er
sich  auch  echauffiert.  Aus  dem  privilegierten
Literaturprofessor ist unübersehbar ein machtloser alter Mann
geworden.  Und  Lucy,  schlimmer  noch,  übereignet  schließlich
Petrus ihr Land und wird so etwas wie seine Drittfrau, um in
Sicherheit leben zu können.

Dies  erzählt  uns,  kräftig  eingedampft,  die  Bochumer



Inszenierung  von  Oliver  Frljić,  in  der  Dominik  Dos-Reis,
Marius Huth, und Victor Ijdens neben der schon erwähnten Amina
Eisner in wechselnden Rollen das Geschehen vorantreiben. Alle
vier zeigen viel Einsatz und Vitalität, so dass die im Grunde
sehr naturalistisch-dialogisch gehaltene, manchmal auch etwas
hölzerne  Inszenierung  trotz  einiger  überflüssiger  Aktionen
(„Käfige  stapeln“)  alles  in  allem  durchaus  akzeptabel  zu
nennen wäre.

Victor Ijdens (links), Amina Eisner.
(Foto:  Marcel  Urlaub/Schauspielhaus
Bochum)

Vorwurfsvoll und unversöhnlich
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Doch  natürlich  gibt  sich  diese  Produktion  nicht  damit
zufrieden, einen Coetzee-Roman auf die Bühne zu bringen, im
Gegenteil: Die Geschichte ist kaum mehr als ein Vehikel, um
möglichst  viel  kategorischen  Antirassismus  über  dem
Theaterpublikum  auszugießen,  die  anhaltende  Ungerechtigkeit
der  Weißen  gegenüber  den  Schwarzen  zu  geißeln  und  den
unglücklichen  Literaturprofessor  David  Lurie  gleichsam  zum
Prototypen  des  alten  weißen  Mannes  zu  ernennen.  Und  den
südafrikanischen  weißen  (!)  Autor  Coetzee  gleich  mit,  dem
politisch  korrekte  Literaturkritiker  –  unter  anderem  kommt
dies  zum  Vortrag  –  seinen  Rassismus  in  den
Figurenbeschreibungen  längst  schon  nachgewiesen  haben.

Publikum auf der Anklagebank

Zum  Zweck  der  Läuterung  wird  einige  Male  das  Spiel
unterbrochen und die Schauspieler richten sich direkt an das
Publikum, das dann kalt und weiß von oben herab beleuchtet
wird. Im Kollektiv ist es ja quasi auch nur ein alter weißer
Mann, der gefälligst ein schlechtes Gewissen zu haben hat.
„Möchten Sie etwas sagen?“, fragt Frau Eisner dann in einem
ersten  großen  Break,  und  die,  die  sich  äußern,  sind
selbstverständlich betreten und betroffen. Kolonialismus und
Ausbeutung kommen zur Sprache, doch es hilft alles nichts.
„Warum glaube ich euch nicht?“, muss Frau Eisner späterhin
fragen. Und fortfahren: „Als ihr uns versklavt habt, da ging
es auch nur um euch. Aber ich hasse euch nicht dafür. Euch zu
hassen wäre zu einfach…“ Und so weiter. Das mag im Roman ein
ergreifender Monolog sein, als Rede an das Publikum ist es
hier grotesk.



Der dritte Mann: Marius Huth, umgeben von
viel  antirassistischer  Literatur.  (Foto:
Marcel Urlaub/Schauspielhaus Bochum)

Soundteppich

Der  Vollständigkeit  halber  seien  noch  weitere  Stilmittel
erwähnt  wie  das  beharrliche  Ticken  einer  Uhr  oder  die
Videoaufnahmen von Luries Verhandlung und Meldungen darüber,
die  sich  im  Nachrichten-Laufband  am  unteren  Fernseh-
Bildschirmrand – dies immerhin ein netter kleiner Einfall –
einreihen  in  „richtige“  Meldungen  des  Tages  (Bühne:  Igor
Pauška).  Außerdem  stets  präsent  ist  ein  bassträchtiger
Soundteppich, der nach Bedarf wummert, grummelt und raunt. Und
wenn  der  Saal  ganz  traurig  sein  soll,  erklingt  ein
Streichquartett  in  Moll.

Vielleicht funktionierte eine Produktion wie diese in einem
Land  wie  Südafrika  oder  den  USA  mit  ihrem  unübersehbaren
Schwarz-weiß-Rassismus,  der  sich  aus  der  historischen
Erfahrung der Sklaverei speist. „Black Lives Matter“ ist dort
angesichts  polizeilicher  Übergriffe  eine  geradezu
tagespolitisch aktuelle Parole. Deutsche Rassismus-Erfahrungen
aber sind anders, die Auseinandersetzung mit ihnen müsste es
ebenso sein. Deshalb schießt diese Bochumer Inszenierung mit
ihren  Mätzchen  und  Peinlichkeiten  ziemlich  ins  Leere.  Die
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konstante Vorwurfshaltung, der hohe moralische Ton, aber auch
der  eigentlich  respektlose  Umgang  mit  der  literarischen
Vorlage sind, um das Mindeste zu sagen, nicht nachvollziehbar.
Und  nur  ganz,  ganz  leise  möchte  man  zum  Ende  hin  doch
wenigstens, andeuten, dass auf dem Theater gerade die schweren
Themen mit Humor oder gar Ironie sehr gewinnen können, man
denke nur George Taboris Arbeiten. Und vielleicht sogar an den
Einstieg  in  diesen  alles  in  allem  sehr  unbefriedigenden
Theaterabend.

Freundlicher  Beifall  im  nicht  nur  wegen  der  Corona-
Beschränkungen  sehr  luftig  besetzten  Großen  Haus.

www.schauspielhausbochum.de

 

Schauspielhaus  Bochum:  Wie
Rennpferde vor dem Start
geschrieben von Bernd Berke | 7. Oktober 2025
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Bochums  Schauspiel-Intendant  Johan  Simons  (li.)  und
Chefdramaturg  Vasco  Boenisch  bei  der  Spielplan-
Vorstellung.  (Foto:  Daniel  Sadrowski)

Im September soll’s endlich wieder losgehen – wahrhaftig mit
echten  Publikumsvorstellungen  am  Schauspielhaus  Bochum.
Garantien  gibt  es  dafür  freilich  nicht,  wie  Chefdramaturg
Vasco Boenisch bei der Online-Pressekonferenz zum Spielplan
vorsichtig einschränkt. Doch Intendant Johan Simons und sein
Team verspüren nach eigenem Bekunden eine „neue Intensität“
und Spiellust, beinahe wie Rennpferde stünden sie am Start.

„Mit dem Mut der Verzweiflung“ habe man während der Pandemie
gearbeitet  und  fleißig  geprobt.  Jetzt  aber  gelte  das
Spielzeitmotto: „Türen auf, Köpfe auf, Herzen auf – Unlock
statt  Lockdown“.  Denn  ohne  Publikum  sei  kein  wirkliches
Theater möglich. Und weiter geht’s im Überschwang: Wie eine
„Umarmung“  solle  Theater  sein,  befindet  Johan  Simons,  das
Bochumer Schauspielhaus sei schon so gebaut, dass man sich
umfangen fühle. Überhaupt sei es die schönste Bühne der Welt.
Uiuiui!

https://www.revierpassagen.de/114213/schauspielhaus-bochum-wie-rennpferde-vor-dem-start/20210618_1550/presse_programmvorstellung-2021_22_c_daniel-sadrowski-3


„Das neue Leben“ nach der Krise

Zum Spielplan hier einstweilen nur ein paar Stichpunkte:

Programmatisch klingt gleich der Titel der ersten Inszenierung
der kommenden Saison (Premiere am 10. September), sie heißt
„Das neue Leben“ und soll inspiriert sein von Dante Alighieri
(Frühwerk „Vita Nova“), aber auch von den Pop-Größen „Meat
Loaf“ und Britney Spears. Gemünzt auf die aktuelle Lage, werde
die Frage verhandelt, wie man nach Krisen ein neues Leben
beginnt.

Weitere  Produktionen  umkreisen  Themenfelder  wie
Neoliberalismus  und  Klassenkampf  („Wer  hat  meinen  Vater
umgebracht“ nach Édouard Louis, ab 31. Oktober), die Frage,
was eigentlich „normal“ sei („Das Gespenst der Normalität“ von
Saara  Turnunen,  ab  11.  September)  oder  den  postkolonialen
Umgang mit Rassismus, Schuld und Rache („Schande“ nach J. M.
Coetzee, ab 30. Oktober).

Schwergewichte  der  Weltliteratur  stehen  mit  Knut  Hamsuns
„Mysterien“ (17. September) und Shakespeares „Macbeth“ (21.
Januar  2022)  auf  dem  Plan,  beide  Stoffe  werden  von  Johan
Simons in Szene gesetzt, der im „Macbeth“ mit seinen Hexen-
Szenen finstersten Voodoo am Werke sieht. Und Hamsun, der zum
Nazi-Anhänger  gewordene  Nobelpreisträger?  Der  werde  in  der
Inszenierung nicht so ohne Weiteres davonkommen, deutet Simons
schon mal an.

Fußball-Stück in Vereinsheimen, Berichte aus dem Liebesleben

Auf den ersten Blick alltagsnäher: „All the Sex I’ve Ever Had“
(ab 18. September), wobei sechs Ruhrgebiets-Menschen jenseits
der 65 aus ihrem erotischen Leben erzählen, oder auch „Nicht
wie ihr“, Story eines serbischen Fußballers, die ab 23. Januar
2022 in Bochumer Vereinsheimen gegeben wird.

Wenn wir schon beim Fußball sind: Johan Simons ist drauf und
dran, sich eine Dauerkarte für den VfL Bochum zu besorgen, der



just in die erste Bundesliga aufgestiegen ist. Es besteht
Hoffnung, dass die Bochumer Bühne quasi in derselben Klasse
spielen wird.

Die  Revierpassagen  werden  demnächst  ausführlicher  auf  den
Bochumer Spielplan zurückkommen.

Infos: www.schauspielhausbochum.de

Neues Streaming-Format: Frank
Goosen  plaudert  mit  Gästen
über ihre Bücher
geschrieben von Bernd Berke | 7. Oktober 2025
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In der Bochumer Kultkneipe „Haus Fey“: Frank Goosen mit
der  TV-Journalistin  und  Buchautorin  Jessika  Westen.
(Foto: Streamfood)

Auch ein Erfolgsautor wie der Bochumer Frank Goosen („Liegen
lernen“, „Radio Heimat“ und vieles mehr) muss in Corona-Zeiten
sehen,  wie  er  seine  Brötchen  verdient.  Leibhaftige  Live-
Lesungen vor Präsenz-Publikum fallen aus, also geht auch er
öfter  ins  Netz  –  jetzt  mit  dem  neuen  Format  „Goosen  und
Gäste“, dem Untertitel gemäß eine „Unterhaltung mit Büchern“,
genauer: mit deren Verfasserinnen und Verfassern.

Ab Montag, 7. Dezember, können die ersten Resultate gestreamt
werden, und zwar bei www.streamfood.tv (siehe Anhang dieses
Beitrags). Was gibt es da zu sehen und zu hören? Nun, jeweils
40 bis 50 Minuten vorwiegend entspanntes Geplauder, zumeist
über ein Buch, gelegentlich auch über mehrere. Die beiden
ersten Ausgaben habe ich mir probehalber vorab angesehen.

Frank  Goosen  schafft  es  sogleich,  in  der  urigen  Bochumer
Kultkneipe „Haus Fey“ (wo er schon mal ostentativ mit Fiege-
Pils zuprostet, vielleicht ist’s ja ein Fall von Sponsoring?)
eine  freundliche  Atmosphäre  herzustellen,  wenn  er  sich  in
trauter Zweisamkeit – jedoch auf gehörige Corona-Distanz – mit
anderen Autorinnen und Autoren unterhält. Man merkt, dass er
sich aus eigener Erfahrung ohne Weiteres in Sorgen und Nöte,
aber auch in die Freuden des Schriftsteller-Daseins versetzen
kann. Folglich vertrauen ihm seine Gäste und reden stets recht
offen. Das spürt man beim Zuschauen. Auch ahnt man schon, dass
Goosen  nachvollziehbar  lebensnahe  Erzählstoffe  bevorzugen
dürfte – und nicht etwa überaus feinnervige Lyrik.

Duisburger Loveparade als Tatsachenroman 

Zum Start begrüßt Goosen die TV-Journalistin Jessika Westen
(WDR/n-tv),  die  einst  im  Dortmunder  Uni-Studiengang
Journalistik  das  zunächst  bei  einer  Lokalzeitung  gelernte
Handwerk vertieft hat. Am 24. Juli 2010 hatte sie Außendienst



am  Hauptbahnhof  in  Duisburg,  als  sich  die  furchtbare
Katastrophe mit 21 Todesopfern bei der Loveparade ereignete.
Das Thema hat die junge Frau, die schon zuvor einige Male
privat  beim  großen  Rave  mitgefeiert  hatte,  nicht  mehr
losgelassen.  Jahrelang  hat  sie  recherchiert,  hat  auch
Gerichtsakten  studiert  und  mit  Hinterbliebenen  gesprochen;
auch um selbst halbwegs zu verstehen, was sich in Duisburg
zugetragen hat. Aus drei Perspektiven erzählt sie im Buch
davon: Da ist die Journalistin Emma (30), unverkennbar das
Alter Ego der Autorin; dann die Raverin Katty (18), die die
schrecklichen Vorfälle unmittelbar erlebt – und schließlich
der Rettungssanitäter René (40).

Frank Goosen zeigt sich vom Tatsachenroman „Dance Or Die“
(Emons Verlag, 319 Seiten, 16 Euro) höchst beeindruckt. Er
resümiert, dieses Buch habe Jessika Westen einfach schreiben
müssen. Im Gespräch werden sich beide schnell darüber einig,
dass dies eine „unglaublich vermeidbare“ (Goosen) Katastrophe
gewesen  sei,  für  die  allerdings  niemand  juristische
Verantwortung  übernehmen  musste.  Schon  im  Vorfeld  hätten
Leute, die sich mit den beengten örtlichen Verhältnissen in
und um das Duisburger Veranstaltungsgelände auskannten, ein
äußerst mulmiges Gefühl gehabt.

Dies ist kein „Literarisches Quartett“ und auch kein dito
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Duett. Im Dialog zwischen Jessika Westen und Frank Goosen (und
wohl auch in kommenden Folgen) geht es nicht etwa um streng
literaturwissenschaftliche  Kriterien  oder  hochtrabende
Vergleiche, sondern eher um menschliche und allzumenschliche
Geschichten rund um Bücher und Urheber(innen). Es sieht ganz
so aus, als suche sich Goosen Bücher und Gäste aus, die er
uneingeschränkt loben kann. Ein Grundton der Sympathie und der
Empathie zieht sich durch die Plauderstunden – ganz gleich, ob
das  Thema  ernst  oder  komisch  gelagert  ist.  Übrigens:  Der
spekulativ klingende Titel „Dance Or Die“ geht wahrhaftig auf
Werbe-Flyer zurück, die seinerzeit zur Loveparade in Duisburg
verteilt worden sind.

Wilde Feten in der DDR-Provinz

Der  Gast  der  zweiten  Folge,  der  Berliner  Autor  Alexander
Kühne, erzählt munter drauflos, wie er sich einst vor und nach
dem  Mauerfall  als  aufsässiger  „Ossi“  gefühlt  hat.  Seine
Geschichten,  festgehalten  in  den  Büchern  „Düsterbusch  City
Lights“ (erschienen 2016 – Heyne-Verlag, 384 S., 14,99 Euro)
und neuerdings „Kummer im Westen“ (Heyne, 352 S. 16 Euro),
sind  ebenso  originell  wie  offenkundig  authentisch  und
exemplarisch. Auch hier haben wir es mit Tatsachenromanen zu
tun.
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Kühne hat versucht, in der dörflichen DDR-Provinz zu Lugau bei
Finsterwalde  (deshalb  „Düsterbusch“)  eine  dort  bis  dahin
ungeahnte  Club-Kultur  aufzuziehen.  Ziemlich  wilde  Feten  im
Geiste von New Wave und Punk zogen bis zu 1000 Leute an, die
sich  auch  schon  mal  samt  und  sonders  schminkten  und/oder
kollektiv mondän im Stil der 1920er Jahre auftraten. Auch
ließen  sie  Bands  wie  „Kotzübel“  spielen,  die  nicht  die
allgemein  übliche  „Einstufung“  durch  staatliche  Stellen
durchlaufen hatten.

Mit  all  dem  konnten  die  DDR-notorischen,  schnauzbärtigen
„Plunderjacken-Zombies“ (Kühne) schon mal gar nicht umgehen.
Behörden und Stasi, vormals auf Langhaarige als „Staatsfeinde“
geeicht, machten alsbald auch den meist kurzgeschorenen Wavern
das Leben schwer. Die aber ließen sich den freiheitlichen Spaß
nicht  vergällen  –  bis  schließlich  die  Mauer  fiel;  ein
Ereignis, das die Waver, die sich ihre Freiheit eben selbst
genommen haben, längst nicht so überwältigt und verwirrt hat
wie viele ihrer grauslich angepassten Landsleute.

Hernach  erzählt  Kühne  beispielsweise,  wie  er  unter
Linksalternative im Berliner Westen gefallen ist. Die wollten
ihm doch tatsächlich die DDR erklären – und dass die BRD viel
schlimmer, nämlich faschistisch sei. Dabei will er doch auch
hier seine eigenen Erfahrungen machen. Klingt schon im Ansatz
nach etlicher Komik.

Was demnächst ins Programm kommen soll: ein Weihnachtsspecial
mit Frank Goosen und Micky Beisenherz über geschenktaugliche
Bücher zum Fest; ein Zwiegespräch mit Jakob Hein über dessen
Buch „Hypochonder leben länger – und andere gute Nachrichten
aus  meiner  psychiatrischen  Praxis“  und  ein  Dialog  mit
Christoph Biermann zum Band „Wir werden ewig leben“, der die
Fußball-Faszination am Beispiel von Union Berlin darstellt.
Eine griffige Themenauswahl, fürwahr.

„Goosen und Gäste – Unterhaltung mit Büchern“ (jeweils ca. 40
bis 50 Minuten). Ab Montag, 7. Dezember 2020, aufzurufen bei



www.streamfood.tv

Die beiden ersten Folgen kosten jeweils 2 Euro, weitere dann
je 5 Euro. Bezahlt wird direkt auf der Streamfood-Homepage.
Dort  können  auch  die  jeweiligen  Bücher  gleich  per  Button
bestellt werden.

Warum  lag  der  Sportkatalog
für  den  früheren  Bochumer
Intendanten  in  meinem
Briefkasten?
geschrieben von Bernd Berke | 7. Oktober 2025
Also, das wird mir jetzt wohl niemand erklären können. Ich
selbst bin auch ziemlich ratlos.

Ein  durchaus  rätselhafter
Adressaufkleber (Foto: Bernd
Berke)

Der  Reihe  nach:  Jetzt  traf  der  höchst  umfangreiche
Verkaufskatalog einer Hagener Sportartikel-Firma bei mir ein.
Bleischwer lag er im Briefkasten. Mit zahllosen Angeboten für
Vereine und Schulen. Utensilien für alle denkbaren Sportarten.

http://www.streamfood.tv
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Medizinbälle,  Sprossenwände,  Trampoline,  Rugby-Ausrüstungen,
Schwimmhilfen, Billardtische, Tischtennisplatten, Laufhürden,
Torgestänge. All das und noch tausendfach mehr. Krasse Sachen
dabei.

So weit, so halbwegs normal. Nur: Diese Firma hat mir vorher
noch nie etwas geschickt. Auch hatte ich dort noch gar nichts
bestellt und habe das auch nicht vor. Wahrscheinlich hat einer
dieser ruchlosen Adressenhändler meine Daten weiterverkauft.
Möge ihn die Pestilenz…

Doch nein. Offenbar war ich persönlich gar nicht gemeint. Der
namentlich  Angeschriebene  zählt  vielmehr  zur  Theater-
Prominenz. Der Katalog war – unter meiner Anschrift – an Elmar
Goerden  adressiert,  den  ehemaligen  Bochumer  Schauspiel-
Intendanten  (im  Amt  2005-2010).  Nun  gut,  ich  habe  ihn,
zusammen mit einem Kollegen, im Jahr 2005 einmal interviewt
und später ein paar seiner Inszenierungen besprochen. Seine
damalige  Theaterarbeit  habe  ich  in  recht  guter  Erinnerung
behalten.  Auf  welche  wundersame  Weise  er  aber  mit  meiner
Adresse  verknüpft  und  unter  dem  Label  Revierpassagen
angeschrieben worden ist, erscheint mir völlig schleierhaft.
Als Goerden in Bochum tätig war, hat es die Revierpassagen
noch gar nicht gegeben.

Mal kurz die Suchmaschine angeworfen: Was hat Elmar Goerden in
den  letzten  Jahren  so  gemacht?  Nun,  hauptsächlich  hat  er
offenbar als Gastregisseur an verschiedenen Bühnen in Wien
inszeniert – weitab vom Ruhrgebiet. Auch kein Ansatzpunkt.

Wenn ich mich recht entsinne, hat Goerden einmal kurz vor
einer Laufbahn als Profi-Fußballer gestanden und ist dann doch
ans Theater gegangen. Immerhin eine vage Verbindung zum Sport.
Oder  sollte  er  etwa  Trainingsgeräte  für  „seine“
Schauspieler*innen  benötigen?  Zählte  nicht  mal  Fechten  zur
Schauspielausbildung? Fragen über Fragen. Absurde Vermutungen,
die  in  semantischen  Sackgassen  enden.  Ein  postalischer
Irrläufer, fürwahr.

https://de.wikipedia.org/wiki/Elmar_Goerden
https://de.wikipedia.org/wiki/Elmar_Goerden
https://www.revierpassagen.de/2927/elmar-goerden-man-muss-die-texte-ernst-nehmen/20050528_2218


Und jetzt? Bin ich mal gespannt, wessen Post mich demnächst
ereilt. Die für Leander Haußmann? Für Frank-Patrick Steckel?
Für Matthias Hartmann? Wetten werden noch angenommen.

Zum  Beispiel  Dortmund  und
Bochum:  Nach
Bühnenschließungen  jetzt
Theater-Angebote im Netz
geschrieben von Bernd Berke | 7. Oktober 2025

Auch „Green Frankenstein“ kommt als Film ins Internet:
Szenenbild  aus  der  Dortmunder  Inszenierung  von  Jörg
Buttgereit. (Foto: © Birgit Hupfeld)
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Die  Bühnen  lassen  sich  in  der  Corona-Krise  notgedrungen
einiges  einfallen,  um  trotz  der  Theaterschließungen  noch
präsent zu sein, und zwar im Internet. Hier nur zwei Beispiele
aus  der  Region,  ansonsten  am  besten  mal  das  oder  die
Lieblingstheater (bzw. Opern, Konzertstätten, Museen etc.) im
Netz aufrufen und schauen, was sich dort so tut…

Das Schauspiel Dortmund hat seinen Spielplan sozusagen ins
Netz  verlagert  und  zeigt  –  als  vielfaches  Déjà-vu  –  eine
kleine Retrospektive von Produktionen aus den letzten zehn
Jahren. Täglich ab 18 Uhr geht eine weitere Inszenierung für
mindestens  24  Stunden  online.  Gestartet  wurde  das  Projekt
gestern (23. März) mit Jörg Buttgereits Inszenierung „Green
Frankenstein“ aus dem Jahr 2011. In dem Live-Hörspiel geht es
um  ein  riesiges  Monster,  das  Fischerboote  angreift,  um
radioaktiv mutierte Wesen und allerlei bizarre Vorkommnisse.
Der zweite Teil der Inszenierung (Titel: „Sexmonster“) soll in
einer  Woche  folgen.  All  das  ist  zu  finden  unter
www.tdo.li/dejavu oder via Theater-Homepage: www.theaterdo.de

Das Schauspielhaus Bochum startet unterdessen heute (24. März)
ein  neues  Videoblog.  Unter  dem  Titel  „Schauspielhaus
#HOMESTORIES“ produzieren Ensemblemitglieder täglich ein neues
Video  mit  literarischen  Texten,  Monologen,  Gedichten  und
Geschichten.

Video-Still:  Bochumer
Ensemblemitglied  Dominik
Dos-Reis  beim  Dreh  seiner
Homestory  in  den  eigenen

http://www.theaterdo.de
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vier  Wänden.  (©
Schauspielhaus  Bochum  /
Dominik  Dos-Reis)

Die Aufnahmen entstehen jeweils in der eigenen Wohnung der
Darsteller(innen) mit der Handy-Kamera. Man darf also wohl –
rein  technisch  besehen  –  keine  Kino-Qualität  erwarten.
Inspirationsquellen der Videos sind der Bochumer Spielplan,
aber  auch  diverse  Ereignisse  in  der  Welt.  U.  a.  werden
angekündigt:  Kurzgeschichten  von  Tschechow,  Auszüge  aus
Shakespeares „Hamlet“ (als Lesung) sowie Texte von Horváth,
Kleist, Thomas Bernhard, Jandl, Jelinek, Susan Sontag usw. Für
Kinder soll es in den nächsten Tagen ein Extra-Angebot geben.
Das Videoblog wird täglich gegen 13 Uhr (Kinder-Reihe) und 18
Uhr aktualisiert, es ist auf der Theater-Homepage und über die
Bochumer  Schauspielhaus-Kanäle  der  wichtigsten  sozialen
Netzwerke zu sehen: www.schauspielhausbochum.de

_______________________

Weitere Online-Angebote u. a. bei:

„Theater total“, Bochum (www.theatertotal.de)

Theater Hagen (www.theaterhagen.de)

Acht freie Theater in Essen (Facebook- und Instagra-Profile
der  jeweiligen  Bühnen):  Das  Kleine  Theater  Essen,  only
connect.,  Rü-Bühne,  Studio-Bühne  Essen,  Theater  Courage,
Theater Essen-Süd, Theater Freudenhaus, Theater THESTH.

LWL-Archäologiemuseum  Herne  und  LWL-Römermuseum  Haltern
(virtuelle Rundgänge)

http://www.schauspielhausbochum.de


Frank  Goosen  huldigt  den
Beatles – ein amüsanter Abend
im Dortmunder „Fletch Bizzel“
geschrieben von Bernd Berke | 7. Oktober 2025
Das Gesamtwerk der Beatles sollte man schon in wesentlichen
Zügen  kennen,  sonst  würde  man  ihm  nicht  so  recht  folgen
können:  Frank  Goosen,  mit  trockenem  Ruhrgebiets-Humor
gesegneter Rock-, Fußball- und Revier-Fachmann, ist mit seinem
neuen  Buch  „The  Beatles“  angerückt.  Im  Dortmunder  Szene-
Theater „Fletch Bizzel“ plaudert er freiweg über seine innigen
biographischen Verbindungen zu den „Fab Four“. Im Publikum ist
die Generation 60 plus bestens repräsentiert.

Der freundliche Herr Goosen
beim  Buchsignieren  nach
seinem  Dortmunder  Auftritt.
(Foto: Bernd Berke)

Im  Gegensatz  zu  Leuten,  die  in  den  1950er  Jahren  geboren
wurden und deren Adoleszenz zeitlich direkt mit dem Aufstieg
der Beatles verknüpft war, ist Goosen (Jahrgang 1966) ein
„Nachgeborener“, wie er sich selbst bezeichnet. Als ihm Musik
überhaupt zu Bewusstsein kam, lag das Oeuvre der Beatles schon
fertig vor – abgesehen von dieser oder jener Soloplatte, zumal
von Sir Paul McCartney.
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Dass nun aber dieser „Nachgeborene“ so überaus viel über die
Beatles  weiß,  das  hat  mich  –  als  etwas  älteren  Fan  der
Liverpooler – beinahe schon gewurmt. Nun gut, ich fasse mich:
Es hat mir vor allem Bewunderung abgenötigt, wie sehr sich der
Mann in die Materie eingelebt (eingehört, eingelesen) hat. Und
wie sinnreich er das mit seiner Jugend verwoben hat, das ist
aus Erfahrung gekonnt (und nicht wohlfeil gewollt): Es waren
jene Zeiten, als man angehimmelten Mädchen in heißer Hoffnung
selbst zusammengestellte Audio-Cassetten zusteckte. In diesem
Fall hieß sie Regina. Aber es war zwecklos. Da musste dann
halt eine gewisse Michelle herhalten. Moment mal. Michelle?
Nein, mehr wird hier nicht verraten. Nur, dass Frank Goosens
Opa einmal ziemlich irritiert war, als John Lennons Gefährtin
Yoko Ono auf einer Scheibe aufstöhnte, als hätte sie vor dem
Mikro einen echten Orgasmus gehabt.

Das konnte doch kein Zufall sein!

Dass sein Vortrag gewohnt unterhaltsam ist, hat man von Goosen
nicht  anders  erwartet.  Zwar  legt  er  zwischendurch  keine
einschlägigen Platten auf (Hallo, GEMA, nix zu holen!), aber
am Schluss darf ihm das Publikum Fragen stellen, die er nach
bestem Wissen und Gewissen beantwortet.

Der ebenso bodenständige wie weltoffene Bochumer hat gleich
eingangs berichtet, dass die Beatles gerade mal 25 Tage nach
seiner Geburt in der Essener Grugahalle gespielt haben. So nah
sind  sie  sich  dann  nie  wieder  gekommen  –  rein  räumlich
besehen… Und bald darauf sind die Beatles gar nicht mehr mehr
live  aufgetreten.  Sonnenklar:  Das  konnte  doch  kein  Zufall
sein! Sondern? Es war wohl ein Zeichen. Fast so magisch wie
die Bedeutung der Zahl 9 im Leben John Lennons (und sei’s in
der Quersumme).



Seit den späten 70er Jahren hat sich der pubertierende Frank
Goosen  denkbar  intensiv  mit  John,  Paul,  George  und  Ringo
befasst.  Los  ging’s  mit  den  beiden  roten  und  blauen
Doppelalben für den ersten Überblick, dann folgte nach und
nach alles Weitere. Mit den Beatles, so dozierte Frank G.
schon damals auf dem Schulhof, sei recht eigentlich Farbe in
die vordem schwarzweiße oder auch graue Welt gekommen – bis
hin ins seinerzeit auch nicht gerade bunte Ruhrgebiet. Goosens
mehr  oder  weniger  exklusive  Entdeckung:  Die  zunächst
allmähliche, dann explosive Farbwerdung habe sich ja schon an
ihren Albumhüllen und an so manchen Songtexten gezeigt. Der
selbsternannte Beatles-Experte Michael („Name geändert“), der
damals  blasiert  widersprechen  wollte,  habe  übrigens  keinen
blassen Schimmer gehabt. Damit das mal klar ist.

Den Vatikan reißt man ja auch nicht ab

Überhaupt  waren  die  Beatles  für  ihn  eine  bis  heute
nachwirkende Offenbarung. Unverzeihlich findet es Goosen, dass
der berühmte Cavern Club in Liverpool abgerissen und durch
einen weit weniger auratischen Nachbau ersetzt worden ist.
Nachvollziehbare Analogie: „Den Vatikan reißt man doch auch
nicht ab!“

Dennoch war es ein Lebens-Höhepunkt, als Goosen vor einiger
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Zeit mit Frau und Kindern endlich einmal Liverpool aufsuchte
und auf den Spuren der frühen Beatles unterwegs war – mit dem
geradezu  besessenen  Guide  namens  Steve,  der  an  Beatles-
Detailwissen alle anderen in den Schatten stellte. Welch‘ ein
Gänsehaut-Erlebnis, tatsächlich einmal durch die Penny Lane zu
schreiten oder die wahrhaftigen Strawberry Fields (bzw. deren
Nachfolge-Areal) zu sehen! Allerdings merkt Goosen auch an,
welch massentouristische Untiefen dort zu gewärtigen sind. Da
wird man an manchen Punkten von allen Seiten dermaßen mit
Beatles-Titeln beschallt, dass es kaum auszuhalten ist. Noch
weitaus  unerträglicher:  die  idiotische  Anmaßung  mancher
Touristen, sich in New York vor dem Dakota Building (dort
wurde  am  8.  Dezember  1980  John  Lennon  ermordet)  mit  dem
heutigen Doorman fotografieren zu lassen…

Noch eine Erkenntnis der Marke Goosen gefällig? Nun, wenn man
bestimmte Beatles-Titel auf ordentlichen Vinyl-LPs gehört und
dabei ungeahnte Instrumente entdeckt habe, so könne man seine
CD-Sammlung eigentlich wegwerfen.

Weitere NRW-Tourneedaten mit dem Programm „Acht Tage die Woche
–  die  Beatles  und  ich“:  3.3.  Menden,  4.3.  Bottrop,  17.3.
Oberhausen, 18.3. Essen, 23.3. Duisburg, 31.3. Waltrop, 1.4.
Haltern,  2.4.  Gladbeck,  21.4.  Herne,  25.4.  Hagen.
Gesamtprogramm:  www.frankgoosen.de

Frank Goosen: „THE BEATLES“. KiWi Musikbibliothek (Kiepenheuer
& Witsch). 182 Seiten. 12 €.

Die  Wiederentdeckung  der

http://www.frankgoosen.de
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Langsamkeit  –  Johan  Simons
inszeniert  einen  grandiosen
„Iwanow“  im  Bochumer
Schauspiel
geschrieben von Rolf Pfeiffer | 7. Oktober 2025

Szene  mit  (von  links)  Jens  Harzer  als  Iwanow,
Veronika  Nickl,  Gina  Haller  und  Romy  Vreden.
(Bild: Schauspielhaus Bochum / Monika Rittershaus)

Quälend langsam hebt sich der eiserne Vorhang. Kann man die
Geschwindigkeit steuern? Kein warnendes Glöckchen läutet, doch
ein, zwei Male grummelt das Blech bedrohlich. Langsam, ganz
langsam öffnet sich der Blick auf einen Mann, der auf einem
Stuhl sitzt und von dem man nicht sicher sagen kann, ob er das
Buch in seinen Händen liest oder nur den Boden anstarrt.

Iwanows Leben steht still, und der Stillstand verheißt ganz
früh schon Untergang. Im Folgenden nimmt sich Regisseur Johan
Simons viel Zeit, um uns diesem tragischen Menschen näher zu
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bringen – in Bochum, in seiner fulminanten Inszenierung von
Tschechows Bühnen-Erstling.

Der große Glücksgriff dieses Abends hat einen Namen: Jens
Harzer  verkörpert  die  Hauptfigur  mit  atemberaubender
Intensität. Ein tragischer Mensch ist er, ganz ohne Frage;
doch auch ein Schelm, ein Verführer und Komödiant. Ob Ernst
oder Ironie seine Sätze formt, weiß er oft selbst wohl nicht
genau. Verschlagen und höhnisch schaut er manchmal in die
Welt, doch auch verletzliche Kinderblicke kann er. Und wenn er
und die junge Sascha in Liebe entflammen, sich antanzen und
übereinander herfallen, ist vom depressiven Mann auf dem Stuhl
nichts  mehr  übrig.  All  das  bei  fast  ununterbrochener
Bühnenpräsenz.  Beeindruckend.

Keine Deutungen

Das  Stück  über  den  grandiosen,  narzißtischen,  depressiven
Halbintellektuellen und Pleitier, der Iwanow ist, könnte man
in heutiger Begrifflichkeit mit kleinen Einschränkungen ein
Psychogramm nennen. Wir erfahren etliches darüber, wie dieser
Mann in seine allseitige Handlungsunfähigkeit abrutschte, wie
er sich überschuldete und wie er auch jetzt noch unfähig ist,
die Hilfe anzunehmen, die ihm angeboten wird.

Doch  vermeidet  die  Inszenierung  durchgängig  Deutungen  und
Pointierungen, sondern beschreibt statt dessen sorgfältig und
liebevoll die Umgebung Iwanows als ein Milieu, in dem (in den
besseren Kreisen) Langeweile, üble Nachrede, Kungelei und Suff
das  Leben  prägen.  Vor  einem  Jahr  noch  hatte  Iwanow  hier
kräftig mitgemischt, Ideen für sein Gut entwickelt und mit
brennendem Interesse die ganze Nacht hindurch philosophische
Bücher gelesen, wie er sich, ungläubig fast, erinnert. Und
eigentlich  gehört  er  ja  immer  noch  dazu.  Er  und  seine
„Buddies“ wissen fast alles voneinander, drücken und herzen
sich,  sorgen  fallweise  für  vorteilhafte  Eheschließungen,
planen gerne krumme Geschäfte, die um so krummer werden, je
reichlicher der Wodka fließt.



Jens  Harzer  als  Iwanow.  Im
Hintergrund  Thomas  Dannemann.
(Bild:  Schauspielhaus  Bochum  /
Monika Rittershaus)

Mit Jens Harzer (Iwanow), Martin Horn (Schabelskij), Bernd
Rademacher (Lebedew) und Thomas Dannemann (Borkin) steht dem
Regisseur  eine  Kerntruppe  zur  Verfügung,  die  das  alles
unnachahmlich  launig  und  stimmig  vorführt.  Sie  macht
nachvollziehbar, daß Tschechow das Stück zunächst als Komödie
plante, was aber leider nicht funktionierte.Man spielt auf
nackter Bühne, ein großes, bewegliches Gestell aus Holzbalken,
das  später  von  Bühnentechnikern  zerlegt  wird,  signalisiert
häusliche Beklemmung, Verortung, Milieu.

Die Anordnung der Personen erfolgt so, wie man es bei Johan
Simons schon oft gesehen hat, auf Sitzgelegenheiten, vorne an
der Rampe. Hier spielen sie jedoch wirklich miteinander, die
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Schauspielerinnen  und  Schauspieler,  und  das  Textverständnis
ist  ganz  vorzüglich.  Kein  Videoeinsatz,  keine  überlauten
Klangeffekte,  keine  Deklamationen  in  das  Publikum  hinein.
Lediglich ahnen wir oft mehr als daß wir es tatsächlich hören:
ein bedrohliches Grummeln, ein diffuses Störgeräusch, das ein
Herzschlag sein könnte und das die Intensität der Inszenierung
steigert (Musik: Benjamin van Dijk).

Szene  mit  (von  links)  Martin
Horn,  Marina Frenk und Thomas
Dannemann.  (Bild:
Schauspielhaus Bochum / Monika
Rittershaus)

Fast wie bei Peter Stein

Gesellschaftliche  Bestandsaufnahmen  finden  –  gleichsam  im
Vorübergehen  –  überwiegend  im  ersten  Teil  dieses  fast

https://www.revierpassagen.de/104976/die-wiederentdeckung-der-langsamkeit-johan-simons-inszeniert-einen-grandiosen-iwanow-im-bochumer-schauspiel/20200119_2027/presse_iwanow_c_monika_rittershaus_11_low


vierstündigen  Theaterabends  (mit  Pause)  statt.  Und  die
Produktion nimmt sich souverän die Zeit, die sie eben braucht,
bis alles gesagt, gespielt und vorgeführt ist, was in der
Neuübersetzung  von  Angela  Schanelec  steht,  in  gepflegter,
unauffälliger und zweckmäßiger Umgangssprache. Der Regiestil
läßt an manche Produktionen Peter Steins denken, der in seinen
sorgfältigen,  nichts  von  den  Vorlagen  auslassenden
Inszenierungen  ebenfalls  keine  Eile  hatte.

Zeitlos aktuell

„Iwanow“ spielt in den 80er Jahren des 19. Jahrhunderts; die
Befreiung  der  Bauern  aus  der  Leibeigenschaft  hatte  das
rückständige Land nicht wirklich weitergebracht, in den Eliten
herrschte  Orientierungslosigkeit.  Angesichts  der  Bochumer
Produktion  mag  man  sich  fragen,  ob  Tschechow  mit  dem
Gesellschaftsbild  seines  Stücks  vor  allem  dieses  desolate
vorrevolutionäre Rußland meinte oder eher die immer gültigen
Verhältnisse. Es wird wohl beides sein; als Theaterbesucher
ist man heutzutage irritiert, wenn man einmal nicht mit der
Nase auf die täglichen Schrecklichkeiten der Welt gestoßen
wird. Dank dem Regisseur an dieser Stelle deshalb auch dafür,
einem zeitlos aktuellen Stoff Raum gegeben zu haben.

Szene mit (von links) Gina Haller (im
Hintergrund), Martin Horn, Jens Harzer
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und  Bernd  Rademacher  (Bild:
Schauspielhaus  Bochum  /  Monika
Rittershaus)

Alles unmöglich

Nach  der  Pause  –  seine  erste  Frau  Anna  Petrowna  (Jele
Brückner) stirbt an Tuberkulose, Iwanow schickt sich an, die
blutjunge Sascha (Gina Haller) zu heiraten – eskalieren die
Dinge ein wenig, da wird es auch manchmal etwas lauter. Doch
bleibt die Inszenierung ihrem deskriptiven Ansatz treu; der
Unterschied zu vorher ist, daß Iwanow kräftiger und immer
öfter beteuern muß, daß ihm eigentlich alles, hier vor allem
jedoch die Heirat mit Sascha, unmöglich sei. Auch sein Onkel,
der mit der Heirat der sehr viel jüngeren Marfa Jegorowna
Babakina  (zierlich,  aber  kämpferisch:  Marina  Frenk)
finanziellen Engpässen begegnen zu können hoffte, schwächelt,
und der junge Arzt Lwow (Marius Huth) fordert ein weiteres Mal
Moral ein. Es ist alles etwas viel für den psychisch kranken
Titelhelden, weshalb zum Schluß ein Schuß ertönt.

Theater ohne finale Wahrheiten

Eine Suche nach Ursachen für das, was den Narzißten Iwanow so
tödlich lähmte, was man in seiner Zeit noch mit dem Begriff
Melancholie  faßte  und  heutzutage  am  ehesten  wohl  als
Depression beschreibt, unterbleibt. Dabei könnte man vermuten,
daß  der  Autor  Anton  Tschechow  seiner  Figur  gar  nicht  so
unähnlich war, im Programmheft abgedruckte Briefwechsel lassen
einen solchen Schluß zu. Er hätte sich also dramenwirksam
fragen können, wie er es selbst aus diesem Teufelskreis aus
Scheitern  und  Antriebslosigkeit  herausgeschafft  hat  –  aber
dieser Gedanke ist natürlich sehr spekulativ. Johan Simons
entläßt sein begeistertes Publikum mit der Frage in die Nacht,
ob  ein  Schicksal  wie  das  Iwanows  eher  persönlich  oder
gesellschaftlich ist. Ein Theater ohne finale Wahrheiten.



Allseitig  begrenzte  Spielstätte;
Szene mit (von links) Martin Horn,
Thomas Dannemann und Bernd Rademacher
(Bild: Schauspielhaus Bochum / Monika
Rittershaus)

Gutes Ensemble

Haben wir sie jetzt alle genannt, die elf Akteure, die so
wunderbar  zusammenspielen  und  auch  (hinten)  auf  der  Bühne
verharren, wenn sie gerade einmal nicht an der Reihe sind?
Ausnahmslos  verdienen  sie  es.  Veronika  Nickl  gibt  sehr
überzeugend  die  geizige  Tante,  die  ihre  Gäste  mit
Stachelbeerkompott  traktiert,  aber  auch  sehr  schön  Klavier
spielen  kann;  Gina  Haller  verleiht  der  kindlichen  Sascha
artistisch Schnelligkeit und Beweglichkeit, Konstantin Bühler,
rote Haare und rotes Gesicht, nervt gekonnt als glückloser
Zocker. Und Romy Vreden singt (als Gawrila) den Blues, zwei
Male nur und leise, aber zur richtigen Zeit. Jele Brückner
schließlich, solide Stütze des Ensembles, brilliert in den
gezählten Momenten, die ihr die Rolle der sterbenskranken Anna
Petrowna läßt.

„Iwanow“  in  Bochum:  Ein  beglückender,  trotz  seiner  Länge
niemals langweiliger Theaterabend, wie man ihn lange nicht
mehr erlebt hat. Ein begeistertes Publikum bedankte sich mit
stehendem Applaus im ausverkauften Haus.
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Termine: 22., 26., 27. Januar, 9., 12., 15., 22., 23.
Februar 2020.
Unterschiedliche Anfangszeiten!
www.schauspielhausbochum.de

„Mir  brennen  die  Schläfen“:
Sound  und  Lebensgefühl  der
70er  und  80er  Jahre  –  von
Zappa bis zur ZDF-Hitparade
geschrieben von Theo Körner | 7. Oktober 2025
Alle, die sich mal einen Trip in die 70er und 80er Jahre
gönnen möchten, nimmt Ulli Engelbrecht mit auf eine Tour durch
Zeiten, als angesagte Bands und Musiker beispielsweise noch
Golden Earring oder Frank Zappa hießen.

Schon der Titel des Buches spricht Bände: „Mir brennen die
Schläfen“. Dieses Gefühl kommt bei dem in Bochum geborenen
Autor aber wohl vor allem auf, wenn er mit Kumpel Benny in der
eigenen, ansehnlichen Sammlung von Langspielplatten stöbert.
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Bei rund 2000 Stück mangelt es wohl kaum an Auswahl.

Dass  mit  Engelbrecht  ein  profunder  Kenner  der  Rock-  und
Popszene am Werk ist, zeigen die vielen Geschichten, die ihm
bei Songs und Interpreten in den Sinn kommen; seien es nun
Pete Townshend von „The Who“ oder Alice Cooper, Titel wie
„Born  to  be  wild“  und  „Bicycle  Race“:  Der  Autor  erzählt
locker-flockig  und  süffisant  aus  seinen  wilden  Jahren  und
darüber, welche Musik bei der damals jungen Generation (er
selbst  ist  Jahrgang  1957)  Konjunktur  hatte.  Auf  unzählige
Namen  kommt  er  zu  sprechen.  Die  Geschmäcker  waren
unterschiedlich. Bisweilen blickt Engelbrecht auf musikalische
Seitenwege.  Wem  beispielsweise  Krautrock  kein  Begriff  mehr
ist, der erhält mit dem Buch eine kleine Gedankenstütze.

Auch Gitte und Vicky gehörten irgendwie dazu

Da  dem  Autor  daran  gelegen  ist,  möglichst  umfassend  das
Lebensgefühl  jener  Jahre  zu  schildern,  geht  er  auch  auf
Liedermacher wie Franz-Josef Degenhardt und Dieter Süverkrüp
ein, die vor allem Fans unter jungen Leuten hatten. Das dürfte
sich vom deutschen Schlager eher nicht behaupten lassen, auf
den Engelbrecht in amüsanter Weise zu sprechen kommt. Gitte,
Vicky Leandros und Udo Jürgens sind da nur drei aus einer
Schar an Interpreten, die zu der Zeit unbedingt dazugehörten.
Zudem geht es um Jahre, in der eine ZDF-Hitparade mit Dieter
Thomas Heck ein echter Straßenfeger war.

Apropos TV: Mit einem Klassiker des damaligen Programms steigt
der gebürtige Bochumer in die erste Episode seines Buches ein
und gibt genüsslich wieder, wie ein Dialog aus der Serie „Der
Kommissar“ ablief. Ein derart monotones Format könnte man wohl
heute den Zuschauern nicht mehr zumuten, resümiert er. Der
Beliebtheit hat’s keinen Abbruch getan. Denkt Engelbrecht an
die Zeit zurück, dann ist bei ihm nach wie vor Begeisterung
für Filme wie Flipper und „Percy Stuart“ groß. Ansonsten zieht
er das Fernsehangebot jener Tage auf charmante Art durch den
Kakao.



Als mitgebrachte LPs in der Bochumer Kneipe liefen

Da wendet sich der „multifunktionale Öffentlichkeitsarbeiter“
(Engelbrecht  über  Engelbrecht)  doch  lieber  seinen  LPs  zu.
Sortiert habe er sie alle, mit Ordnungssinn sei er nun mal
aufgewachsen. Wenn er früher die eigenen Platten nicht in
seinem Zimmer hören wollte, nahm er sie mit in eine Kneipe in
der  Nähe.  Das  Bochumer  Lokal  bot  seinen  Gästen  an,
mitgebrachte  LPs  abzuspielen.  Es  machte,  wie  der  Autor
schildert, wahrlich einen Unterschied, ob der Sound aus gleich
mehreren Boxen zu hören oder man auf den Schallplattenspieler
daheim angewiesen war. So entstand ein gefragter Treffpunkt
für Jugendliche, der sich von anderen Kneipen ums Eck deutlich
abhob.

Das Lokal habe sich zu einem idealen Ort entwickelt, um junge
Männer und Frauen zusammenzubringen, erzählt der Autor. Er
erinnert  zugleich  daran,  dass  unter  Frauen  ein  anderes
Rollenverständnis aufkam, Stichwort lila Latzhose, mit Folgen
für  den  Plattenteller.  Auf  einmal  waren  Sänger  wie  Klaus
Hoffmann und Konstantin Wecker gefragt. Denn sie galten als
Frauenversteher.

Zum Schluss stellt der Autor insgesamt 99 Platten vor und
unterzieht sie einem kurzen und knackigen Musikcheck. Top oder
Flop ist hier die Frage. In seinem Fundus ist Engelbrecht
dabei auch auf Scheiben gestoßen, die eine echte Rarität sein
dürften.  Beispielsweise  sind  die  Norddeutschen  Witthüser  &
Westrupp oder der Este Peeter Vähi wohl eher nicht in ein
kollektives Musikgedächtnis eingegangen.

Ulli  Engelbrecht:  „Mir  brennen  die  Schläfen.  Rockstorys  &
Popgeschichten“. BoD (Books on Demand), 180 Seiten, 9,80 Euro.



Wenn  ungeheure  Wassermassen
aus  den  Wänden  brechen  –
„Evolution“  als  grandiose
Vision bei der Ruhrtriennnale
geschrieben von Rolf Dennemann | 7. Oktober 2025

Probenbild der Produktion „Evolution“ (Foto: Heinrich
Brinkmöller-Becker)

Eine  Produktion  der  Ruhrtriennale  in  Kooperation  mit  dem
Proton Theater Budapest ist der Höhepunkt des diesjährigen
Festivals,  wenn  nicht  gar  ein  Glanzlicht  des  seit  2003
stattfindenden  Festes  in  ehemaligen  Räumen  der  Industrie
überhaupt. „Evolution“ ist auch ein positives Beispiel für die
nicht austauschbare Nutzung der Jahrhunderthalle in Bochum.

Die Inszenierung wurde von Kornél Mundruczó auf der Grundlage
von  György  Ligetis  „Requiem“  für  Sopran  solo,  Mezzosopran
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solo, gemischten Chor und Orchester (Uraufführung: 1963/65)
erarbeitet  und  ist  wahrlich  ein  visionärer  Geniestreich.
Mundruczó, Jahrgang 1975, gehörte seit Anfang der 2000er zur
freien Szene Budapests. Ich sah seine ersten Inszenierungen in
Leerständen und anderen Behelfsbühnen. Nach seinen Erfolgen
beim Filmfestival in Cannes wurde er quasi über Nacht berühmt
und inszenierte dann u.a. Hamburg und Hannover. Seit 2009
arbeitet er immer mit der von ihm gegründeten, unabhängigen
Theaterkompanie Proton Theater aus Budapest zusammen, die auch
diesen Abend darstellerisch prägt.

„Evolution“ ist dreigeteilt. Teil 1 („Éva“) zeigt, wie drei
Männer  mit  Eimern  einen  Raum  betreten,  eine  verlassene
Gaskammer. Ihre Aufgabe ist es, diesen Raum zu reinigen, von
Vergangenem zu befreien. Es misslingt. Stattdessen ziehen sie
aus allen Ritzen und Ausgüssen Abflussschnodder heraus, der
aussieht wie lange Haarsträhnen, manchmal gar wie Perücken.
 Im Hintergrund verstärkt die Musik Ligetis die Szene. Unter
der Leitung von Steven Sloane wird auf hohem Niveau musiziert.
Der  mächtige  imposante  Chorgesang  ertönt  vom  Staatschor
Latvija (Lettland) unter der Leitung von Maris Sirmais. Allein
das Umschlagen der Notenseiten hat etwas Unheimliches. Das
Requiem  ist  in  dieser  Form,  in  diesem  Zusammenhang  mit
Mundruczós Inszenierung zu einer Einheit geworden.

Ein  Baby  schreit.  Die  drei  Männer  finden  es  unter  einem
Gitter.  Aus  allen  Untergründen  sprudelt  Wasser.  Durch  die
Bögen schreiten die drei mit dem Baby „Éva“ in die Zukunft.



Weiteres Szenenbild der Inszenierung. (Foto: Heinrich
Brinkmöller-Becker)

Es folgt eine von Kata Wéber für die Inszenierung geschriebene
Theaterszene. Anderer Stil – andere Ästhetik. „Léna“ ist der
Titel von Teil 2. Spielort ist eine Küchenwohnung. Dort wohnt
sie,  die  in  einem  Konzentrationslager  (Auschwitz)  geboren
wurde, das Baby aus Teil 1. Links und rechts sieht man Kamera-
Close-Ups  aus  dem  Zimmer.  Es  erscheint  ihre  Tochter.  Die
beiden (großartig gespielt von Lili Monori und Annamária Láng)
wollten eigentlich zu einer Preisverleihung gehen, bei der die
alte Frau geehrt werden soll. Éva will nicht, sie scheint
bereits ein wenig tüdelig. Es kommt es zu einer Aussprache
zwischen Mutter und Tochter, die realistisch gespielt zeigt,
wie sich Wunden über Generationen wiederholen. Es gibt keinen
Ausweg. Leben steckt in einer Wiederholungsschleife. Am Ende
brechen auch hier ungeheure Wassermassen aus den Wänden, der
Decke und den Schränken hervor, ein Bild, das man von Bill
Violas Video „Electronic Renaissance“ kennt. Ungeheuerlich.

Es folgt Teil 3 – „Jonas“. Am Bühnenrand schaut ein Junge auf
sein Smartphone. Die Leinwand zeigt Chats mit allem, was „so
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läuft“. Die Wand zur Zukunft öffnet sich. Nun sehen wir 13
Kinder an der Rampe und im Hintergrund tut sich ein Bild auf,
dass unvergesslich ist. Mit Hilfe von Lasertechnik betreten
wir virtuellen Raum. Von fern treten zwei Frauen näher, dann
der Chor, unendliche Weite und Tiefe. Kurz bevor sie auf die
Gegenwart treffen, driften die Menschen ab, verschwinden im
Vielleicht der Zukunft.

Weitere Aufführungen vom 12. bis 14. September (20.30 Uhr) in
der Jahrhunderthalle Bochum. www.ruhrtriennale.de

Nach  dem  Schaulaufen  der
Hochschulen:  „Exzellenz“  im
Ruhrgebiet? Nu ja ja, nu nee
nee…
geschrieben von Bernd Berke | 7. Oktober 2025
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Als einzige Ruhrgebiets-Uni in der Endausscheidung um
die elf Exzellenz-Plätze: die Ruhr-Uni Bochum (RUB).
(Luftbild: © RUB/Marquard)

Mal etwas übertrieben gesagt: Es ist fast wieder wie zu Kaiser
Wilhelms Zeiten, als es im Revier keine Alma Mater gab und
auch keine geben sollte, damit die Malocher nicht geistig
aufgewiegelt wurden. Und jetzt? Verhält es sich auf vielen
Gebieten ganz anders. Aber eins gilt offenbar immer noch:
Deutschland  hat  seit  gestern  offiziell  elf  Exzellenz-
Universitäten  –  und  keine  einzige  liegt  im  Ruhrgebiet.

Überregionale Blätter (sowohl die Frankfurter Allgemeine als
auch  die  Süddeutsche  Zeitung)  lassen  heute  in  ihren
Kommentaren gehörige Skepsis erkennen, was das Verfahren und
überhaupt  die  Sinnhaftigkeit  einer  solchen  Bestenauswahl
angeht. Zitat aus der FAZ: „Kriterien für die Kür gibt es
ohnehin nicht, es entscheidet das Dafürhalten beim Betrachten
von  Folien  und  Prospekten.“  In  der  langwierigen
Bewerbungsphase,  so  die  FAZ  glaubhaft  weiter,  kämen  die
Rektorate  kaum  zu  etwas  anderem  als  zur  Entwicklung  von
Konzepten, die den Juroren gefallen könnten.
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Ganz ohne Netzwerk geht die Chose nicht…

Man darf wohl argwöhnen, dass Lobbyarbeit und nicht zuletzt
persönliche Beziehungs-Geflechte hier ebenso wichtig waren wie
wissenschaftliche  Einschätzungen.  Auch  stellt  sich  ja  seit
jeher die Frage, ob wirklich ganze Unis gekürt werden müssen
oder ob es nicht sinnvoller wäre, bestimmte Forschungsbereiche
auszuwählen und gezielt zu fördern. Aber nein! Auch hier hat
sich  der  allgegenwärtige  Ranking-Wahnsinn  breitgemacht.  Und
die Sache mit den „Exzellenz-Clustern“ schwillt zusehends an:
In der ersten Runde wurden vor Jahren drei Unis ausgeguckt,
dann sechs, jetzt eben elf.

Ein paar Milliönchen (gar nicht so doll, nämlich je 10 bis 15
Mio. pro Gewinner) fließen nun für die nächsten sieben Jahre
(lyrische  Assoziation  nach  Fontane:  „Ich  hab‘  es  getragen
sieben Jahr, und ich kann es nicht tragen mehr…“) zusätzlich
in die angeblich eh schon besonders exzellenten Hochschulen.

Ungleiche Verhältnisse werden bekräftigt

Zuletzt war häufig von den (un)gleichen Lebensverhältnissen in
der  Republik  die  Rede,  werden  hier  nun  die  herrschenden
Verhältnisse  tendenziell  zementiert?  Wer  laut  Bewertung  eh
schon  hat  und  kann,  dem  wird  gegeben.  Also  driften  die
Universitäten  womöglich  noch  weiter  auseinander.  Man  kann
darauf  wetten,  dass  die  Exzellenz-Unis  nun  schnellstens
Ausschreibungen  herausbringen,  um  sich  mit  Extra-Argumenten
die  (vermeintlich)  allerbesten  oder  wenigstens  die
renommiertesten Fachkräfte zu sichern. Auch die „Süddeutsche“
befindet: „Kleine Unterschiede zwischen den Unis werden so
immer größer. Die Breite verblasst. Die Hochschullandschaft
zerfällt in zwei Klassen.“

Zurück  ins  Ruhrgebiet:  In  der  Berichterstattung  werden
Duisburg/Essen  sowie  Dortmund  nicht  einmal  erwähnt,  sie
standen  überhaupt  nicht  zur  Auswahl.  Bielefeld  und  Siegen
stehen auch nicht auf der Liste. Bundesweit kamen jedenfalls



19 Unis in die Entscheidungsrunde. Die Ruhr-Uni Bochum (RUB)
hat sich dabei nicht durchsetzen können, die Rede ist von
einem knappen Scheitern, trotzdem ist man in Bochum gelinde
enttäuscht. Kaum tröstlich: In NRW blieben Münster und Köln
ebenfalls auf der Strecke, Köln verlor sogar seinen bisherigen
Exzellenz-Status.  Nur  Aachen  und  Bonn  vertreten  somit  die
Farben des einwohnerstärksten Bundeslandes. Die WAZ, die sich
stets gern als Stimme des ganzen Ruhrgebiets geriert, redet
die Niederlage schön. Auch die bloße Bewerbung habe schon
Kräfte freigesetzt. Mögen sie recht behalten.

„Cooperating for a Sustainable Future“

Hat  das  Revier  mit  seinen  Unis  also  etwa  nicht  genug
„Exzellenz“  vorzuweisen?  Da  fällt  einem  vielleicht  jene
legendäre Nicht-Antwort ein, die Gerhart Hauptmann im „Weber“-
Drama seiner Figur Ansorge in den Mund legte: „Nu ja ja, nu
nee nee…“

Und  nun  zu  den  Pokalen.  Auf  der  geradezu  gähnträchtigen
bundesweiten  Siegerliste  stehen  vor  allem  die  üblichen
Verdächtigen:  Heidelberg  und  Tübingen  natürlich,  ebenso
Hamburg,  München  (zweifach)  und  selbstverständlich  die
Hauptstadt Berlin (mit einem Dreier-Verbund aus Humboldt, FU
und TU). Von Aachen und Bonn war die Rede. Hinzu kommen, um
das südwestliche Übermaß vollzumachen, Konstanz und Karlsruhe.
Das Alibi im Osten heißt TU Dresden.

Ziemlich grotesk hören sich übrigens einige Wortfetzen aus der
(erfolgreichen) Hamburger Bewerbung an. Offenbar wollte man
mit Harvard gleichziehen – oder so ähnlich. Angetreten war man
demnach als „Flagship University“, und zwar unter dem Etikett
„Innovating  and  Cooperating  for  a  Sustainable  Future“.  So
inhaltsleer schwafeln manche Sieger.



Das verflixte Komma: „Patrick
1,5“  als  vergnüglicher
Boulevard-Abend  in
Wattenscheid
geschrieben von Werner Häußner | 7. Oktober 2025
Die Kuscheltiere sitzen in Reih und Glied, der Kinderwagen
steht bereit und an der Plastikpuppe wird Babywickeln geübt.
Alles  ist  bereit  für  den  Empfang  des  kleinen  Patrick,  da
bricht den beschaulichen Alltag zweier schwuler Männer das
Desaster ein. Nicht in Gestalt des freudig erwarteten, nach
langem  Behörden-Hürdenlauf  adoptierten  eineinhalbjährigen
Kleinkinds.  Sondern  als  breitbeinig  missgelaunter  Teenager,
der zuerst für den neuen Postzusteller gehalten wird.

Stefan Pescheck als Patrick. Foto: Andreas Bassimir

Patrick  ist  zur  Verblüffung  der  beiden  Männer  nicht  1,5,
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sondern  15  Jahre  alt:  ein  übersehenes  Komma,  ein
Behördenfehler.

Mit der 1995 erstmals gezeigten, 2008 auch verfilmten Komödie
des  schwedischen  Autors  Michael  Druker  touren  die
Theatergastspiele Fürth nun schon seit 2014 und haben über 200
Vorstellungen gegeben – auch in der Rhein-Ruhr-Region, von
Remscheid  über  Witten  bis  jetzt  in  der  Stadthalle  in
Wattenscheid. Auf den ersten Blick möchte man die lockere
Boulevard-Story  für  ein  Plädoyer  halten,
gleichgeschlechtlichen Paaren die Adoption zu ermöglichen.

Doch genauer genommen geht es in den knapp zwei Stunden in der
unterhaltsamen Façon um den ganz normalen Alltag eines Paares,
der  sich  von  demjenigen  von  Frau  und  Mann  so  sehr  nicht
unterscheidet.  Göran  ist  ein  Träumer,  der  nachts  über
bahnbrechende Erfindungen sinniert, aber keine Kühlschranktür
reparieren kann. Sven ist Sozialarbeiter und muss in seiner
Telefonbereitschaft auch Suizidgefährdete beraten. Beide haben
mit  ihren  Müttern  Probleme  –  und  Sven  greift  gerne  zum
Fläschchen,  um  die  verdrängten  inneren  Belastungen  zu
neutralisieren. Dazwischen Alltag mit Vorwürfen und Versöhnung
– wie es das Zusammenleben eben mit sich bringt.

Geladene Atmosphäre – überspielte Unsicherheit

So  plötzlich  wie  unerwartet  sind  die  beiden  nun  mit  dem
rotzigen  Patrick  konfrontiert.  Stefan  Pescheck  spielt  ihn
äußerlich  cool  und  genervt,  weil  er  durch  den  Fehler  des
Sozialamtes bei den beiden „Schwuchteln“ gelandet ist. Die
Körperhaltung  und  die  ständig  wie  Waffen  vom  Körper
wegstoßenden Arme – zwei Finger zum Teufelchen gespreizt –
zeigen,  was  er  von  ihnen  hält,  aber  auch,  wie  er  seinen
seelischen  Panzer  anlegt  und  die  eigene  Unsicherheit
angriffslustig überspielt. Die Atmosphäre lädt sich schnell
auf, der Streit eskaliert, auch weil Sven so gar nicht bereit
ist, seine soziale Ader auch im Privaten zuzulassen: Er wäre
den Teenager am liebsten sofort wieder los und zeigt das auch

https://www.theatergastspiele-fuerth.de/20182019


ziemlich direkt und aggressiv.

So gerät das bunte Chaos der kleinen schwulen Welt – Horst
Rohmer-Kreller hat die Bühne gebaut – gehörig durcheinander.
Wie es sich für eine Boulevard-Komödie gehört, geht alles gut
aus, aber der Weg zum Happy End ist mit nachdenklichen Szenen
gesäumt. Thomas Rohmer, zugleich Regisseur des Abends, spielt
den  weichherzigen  Göran  als  knuffigen,  ein  wenig  kindlich
gebliebenen  Bären:  Er  spürt  als  Erster,  dass  Patricks
verletzte Seele keine Strenge, sondern Verständnis braucht.
Sein sanfter Einfluss öffnet auch seinen Partner: So lässt
auch Sven, der so zupackende wie verletzliche Saša Kekez,
seine Sensibilität zu und baut allmählich einen Draht zu dem
Jungen  auf.  Der  fasst  schließlich  Vertrauen  und  kann
offenbaren,  wie  es  zu  seiner  kriminellen  Vergangenheit
gekommen ist.

In diesen Szenen zeigen die Darsteller viel Empathie für ihre
Figuren, spielen leise und mit Nachdruck und verzichten – wie
im  ganzen  Stück  –  auf  das  Ausstellen  von  Jugend-  oder
Schwulen-Klischees.  Mit  Göran  und  Patrick  beginnen  zwei
Menschen sich zu verstehen, die aus unterschiedlichen Gründen
zu Außenseitern geworden sind und ihre empfindsame Innenwelt
nach außen abschirmen. Drukers Komödie bettet die Botschaft
von der segensreichen Wirkung von Verständnis, Offenheit und
Einfühlungsvermögen in einen lockeren, flotten Ablauf, in dem
Humor und Spielwitz nicht zu kurz kommen. Ein vergnüglicher,
aber nicht vordergründig „lustiger“ Abend.

Der  nächste  der  insgesamt  acht  Boulevard-Abende  in
Wattenscheid  ist  am  Freitag,  3.  Mai,  20  Uhr,  mit  René
Heinersdorffs  „Aufguss“.  Info:
https://www.stadthalle-wattenscheid.de/events/aufguss/
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Liebe kann es nicht geben –
Johan  Simons  inszeniert  in
Bochum  „Plattform“  nach  dem
Roman von Michel Houellebecq
geschrieben von Rolf Pfeiffer | 7. Oktober 2025

Bühnengeschehen mit (von links) Valéries Chef Jean-Yves
(Guy Clemens), Michel (Stefan Hunstein, vorn), Aisha
(Mourad  Baaiz)  und  dem  späteren  Terroristen  Yassin
(Lukas  von  der  Lühe)  (Foto:  Schauspielhaus  Bochum,
Tobias Kruse / Ostkreuz)

Es  beginnt  mit  einem  Knall.  Plastikmobiliar  kracht  vom
Schnürboden auf die Bühne, und erstaunt nimmt man im weiteren
wahr, daß Menschen unter den Trümmern sind.
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Dies war, erfährt man, ein terroristischer Anschlag, der die
weibliche Hauptfigur des Stücks das Leben kostete, während der
Mann unverletzt blieb. Also ist dies eigentlich der Schluß;
doch  in  Johan  Simons’  Bochumer  Bühnenadaption  von  Michel
Houellebecqs Roman „Plattform“ folgt jetzt die Rückblende auf
unverdient glückliche Tage mit viel, viel glücklichem Sex.

Viel und gerne vögeln

Stefan Hunstein und Karin Moog spielen Michel und Valérie. Der
Verwaltungsbeamte  und  die  Touristikmanagerin  haben  sich  im
Urlaub heftig verliebt, was beide gar nicht so recht fassen
können.  Nun  kopulieren  sie  ohn’  Unterlaß,  genauer:  Michel
erzählt auf der Bühne fast pausenlos davon, detailverliebt,
von Anfang bis Ende.

Mit seiner etwas ungepflegten, leicht gebückten Erscheinung
erinnert Michel dabei an seinen Namensvetter Houellebecq, was
vermutlich kein Zufall ist und uns mißtrauisch machen sollte.
Denn  Liebe  und  Verliebtheit  ist  den  immer  ähnlichen
Houellebecqschen Hauptfiguren fremd. Zwar vögeln sie alle viel
und gerne, doch ist das eigentlich nur Kompensation für die
unerträgliche Banalität des Seins, der sie nicht entkommen
können. Oder nicht entkommen wollen, weil ihre misanthropische
Randexistenz auch recht komfortabel ist.

Dabei sind sie beruflich durchaus erfolgreich, Stützen der
Gesellschaft fast – der Beamte Michel in „Plattform“ ebenso
wie der Literaturwissenschaftler François in „Unterwerfung“,
dem  oft  schon  inszenierten  Erfolgsstück  nach  Houellebecq-
Vorlage, das an diesem Theaterabend ebenfalls zur Aufführung
gelangte.



Zwei  Liebende:  Michel
(Stefan  Hunstein)  und
Valérie  (Karin  Moog)
(Foto:  Schauspielhaus
Bochum,  Tobias  Kruse  /
Ostkreuz)

Bekannte Stilmittel

Johan Simons’ „Plattform“-Inszenierung (Bühnenfassung von Tom
Blokdijk)  bedient  sich  bekannter  Stilmittel.  Alle  Personen
sprechen, wenn sie an der Reihe sind, in das Publikum hinein,
agieren immer wieder aber auch szenisch miteinander, wie es
gerade  paßt.  Das  thematisch  stets  präsente
Kopulationsgeschehen erschöpft sich zwar in Andeutungen, an
diesen ist jedoch kein Mangel. Und da Houellebecqs Michel,
sieht  man  mal  von  der  hohen  Frequenz  ab,  ziemlich
phantasielosen Blümchensex favorisiert, wäre man manches Mal
für eine Abkürzung der betreffenden Beschreibungen dankbar.
Erfreulich  ist  aber,  daß  es  auch  darüber  hinaus  viel  zu
erzählen gibt. Man langweilt sich nicht.

Sexuelle Dienstleistungen
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Die Handlung, um zu ihr zurückzukehren, dreht sich im weiteren
um den beruflichen Erfolg Valéries: Sie ist gut in ihrem Job,
kriegt 6000 Euro netto im Monat. Dieses Einkommen könnte sie
mit einem neuen Konzept verdoppeln. Einen neuen Hoteltyp mit
frei  buchbaren  Sexangeboten  haben  sie  und  Michel  sich
ausgedacht,  eine  weltweite  Kette  mit  dem  Namen  „Eldorador
Aphrodite“.  Denn  daß  es  im  Norden  des  Planeten  mit  der
Sexualität von Mann und Frau nicht mehr klappt, hat mit dessen
unverschämtem Reichtum zu tun (sagt die Inszenierung von Johan
Simons), hat damit zu tun, daß alle Beziehungen, auch die
erotischen, zu Warenbeziehungen verkommen sind. Der größere
Teil der Menschheit hingegen, der „nichts hat“, steht immerhin
noch  für  sexuelle  Dienstleistungen  zur  Verfügung.  Hier
funktioniert der Markt, ein Superdeal mithin, eine klassische
Win-win-Situation.

Stefan Hunstein, Mourad
Baaiz und Lukas von der
Lühe (von links) (Foto:
Schauspielhaus  Bochum,
Tobias Kruse / Ostkreuz)
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Gespräche mit der Nummer eins

In diesen kapitalistischen Erkenntnisprozeß sind immer wieder
kleine autorentypische Exkurse wie die über den miesen Zustand
der  Prostitution  in  Europa  oder  den  Pornographiekonsum  im
Internet eingestreut, die beunruhigend wirken, weil sie ganz
einfach wahr sein könnten; ebenso wahr wie die Exkurse über
Konzentrationsprozesse im internationalen Beherbergungswesen,
bei denen Realnamen von Touristikunternehmen fallen, Marriott,
Hilton, MotelSix usw. Für ihre „Eldorador“-Idee will Valérie
TUI ins Boot holen, weltweite Nummer eins im Reisebusiness.
Gespräche gibt es schon.

Sprengstoffgürtel

Es gibt im Stück weitere Personen: Valéries netten Chef Jean-
Yves (Guy Clemens) zum Beispiel, der unglücklich mit Audrey
(Mercy Dorcas Otieno) verheiratet ist und in seiner völligen
sexuellen Passivität gleichsam den männlichen Gegenentwurf zu
Michel bildet. Oder die 15jährige Studentin Aisha, die Mourad
Baaiz mit machtvollem schwarzem Bart entzückend mädchenhaft
gibt und die bis zu dessen Ableben eine Beziehung mit Michels
Vater  hatte,  was  ihr  eine  recht  ordentliche  Erbschaft
einbrachte. Und schließlich Yassin (Lukas von der Lühe), der
außerhalb  der  Handlung  steht  und  der  immer  wieder  einmal
Nachrichten  von  einer  anderen,  ungerechten,  brutalen  Welt-
Wirklichkeit  in  das  Bühnengeschehen  raunt.  Er  ist  es
schließlich auch, der sich den Sprengstoffgürtel umschnallt,
wenn das Stück die maximale dramatische Fallhöhe erreicht hat.
Das Wort „islamistisch“ fällt nicht, wenn Yassin von seinen
Vorbereitungen erzählt. Er und seine Gruppe wollen nicht, daß
ihr  Land  zum  Bordell  für  reiche  weiße  Männer  wird.  Den
Anschlag soll es in Krabi, Thailand, gegeben haben.

Die Vielschichtigkeit verliert sich

Die  Darstellerriege  –  vor  allem  die  Hauptdarsteller  –
überzeugt mit Spielfreude und großem körperlichem Einsatz, die



Dramatisierung der Buchvorlage funktioniert hinlänglich. Doch
geht  einiges  verloren  von  der  unerschrockenen
Vielschichtigkeit  Houellebecqschen  Denkens,  zumal  die
Inszenierung sich zum Ende hin auf etwas unerfreuliche Weise
bemüht, die Geschichte zur Kapitalismuskritik zuzuspitzen. Da
windet sich der Hauptdarsteller am Ende in suizidgefährdenden
Selbstzweifeln, und das ist befremdlich, wenn er vorher die
ganze Zeit nur über Sex geredet hat. Nun denn.

Freundlicher  Beifall  im  bei  weitem  nicht  ausverkauften
Schauspielhaus.

Weitere Termine: 27.1. (Doppelvorstellung mit dem Stück
„Unterwerfung“), 29.1., 7.2., 17.2. (Doppelvorstellung
mit dem Stück „Unterwerfung“).

 

 

Denn  alle  Lust  will
Heiterkeit:  In  Bochum
inszeniert Herbert Fritsch de
Sades  wilde  Fantasien  nicht
ohne Ironie
geschrieben von Martin Schrahn | 7. Oktober 2025
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Blicke aus dem Abgrund – Ensembleszene. Foto: Birgit
Hupfeld

Nun hat das Schauspiel Bochum also sein erstes Skandälchen.
Nach kraftvollem Aufbruch unter dem neuen Intendanten Johan
Simons,  in  Form  einer  hochintellektuellen,  bildmächtigen,
exzellent gespielten „Jüdin von Toledo“ (Feuchtwanger) oder
der auf ein Zweipersonenscharmützel zentrierten „Penthesilea“
(Kleist), schleicht plötzlich ein Stück herbei, das von Lust
und Laster und Gottlosigkeit redet. Dabei klingt der Titel
recht harmlos: „Die Philosophie im Boudoir“.

Doch hier geht’s um einen Stoff des Marquis de Sade, des
selbsternannten  Propheten  sexueller  Ausschweifungen,  eines
Libertin  im  Gefolge  der  französischen  Revolution,  dessen
Fantasie manche Grenze überschritten hat. Und dann wird das
Ganze, in Bochums großem Haus, auch noch von Herbert Fritsch
inszeniert, dem Propagandisten des choreographischen Rausches,
des Hyperventilierens, des kindlich-kindischen Umhertollens,
des  ungehinderten  Tobens.  Also  verließen  zur  Premiere  die
Gäste scharenweise den Saal, knallten Türen und echauffierten
sich – so zumindest ist es Teilen der Presse zu entnehmen.
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Penetrant unkeusches Sinnieren über Körperöffnungen

Solcherart lautstarkes Aufbegehren hat indes schon oft genug
zu  einem  „succès  de  scandale“  geführt,  zum  aus  dem  Eklat
gewachsenen Erfolg. Hinzu kommt, dass Fritsch mit seiner in
Berlin längst Kult gewordenen Produktion „Murmel, Murmel“ auch
in Bochum punktete; viele Vorstellungen sind ausverkauft.

Svetlana Belesova,
Jele Brü�ckner und
Anna Drexler (v.l.)
im  Rausch.  Foto:
Birgit  Hupfeld

Doch  bei  de  Sade  liegen  die  Dinge  offenbar  anders.  Die
inflationäre  Nutzung  des  F-Wortes,  das  penetrant  unkeusche
Sinnieren  über  Körperöffnungen,  das  Beschreiben  von
Stellungsanordnungen und zügellosen Handlungen haben manchen
Theaterbesucher  hinausgetrieben.  Da  nutzte  auch  die  beste
philosophische  Herleitung  nichts  –  so  verstandene
allumfassende Aufklärung überschritt wohl jede Vernunftgrenze.
Die Folge: Karten fürs „Boudoir“ gibt es noch reichlich.

Diesmal knallen keine Türen

Nun also hinein in die dritte Vorstellung, ins immerhin noch
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ganz anständig gefüllte Parkett. Viel Jugend sitzt da, nicht
wenige haben sich ihr Ticket erst an der Abendkasse besorgt.
Und  nur  zwei  ältere  Paare,  zumindest  in  unserem  Umfeld,
verlassen das Haus vorzeitig. Türen knallen keine. Oft ist es
sehr still, mitunter wird gelacht im Publikum und am Ende
gibt’s beherzten Applaus. Das Skandälchen ist noch weiter in
sich zusammengeschrumpft.

Was  haben  wir  auch  erwartet?  Orgien  auf  offener  Szene,
abstoßendes  Blut-und-Hoden-Theater?  Wildes  Geschrei  und
pikant-detaillierte  Einblicke,  möglichst  noch  per  Video
vergrößert?  Nichts  von  alledem,  kein  Plaisir  dem  Voyeur.
Stattdessen  eine  Mischung  aus  Varieté,  Grusel,  Trash,
Kasperlbude, Slapstick und Karikatur. Die Regie nimmt de Sade
ernst und bricht ihm doch manchen Zacken aus der libertären
Krone.  Mit  den  Mitteln  der  Pose,  der  Überzeichnung,  der
Repetition oder mimischen Entäußerung.

Philosophische  Ergüsse,  hehre  Religion  –  und  ein  bisschen
Kitsch

Die  philosophischen  Ergüsse  setzen  den  Denkapparat  in
Bewegung, die ausgeklügelte szenische Aktion, verbunden mit
den  wilden  Kostümen  Victoria  Behrs  und  dem  farbsatten
Lichtdesign  Bernd  Felders,  bleiben  wohl  noch  lang  im
Gedächtnis  haften.  Dazu  die  musikalische  Untermalung  des
Pianisten  Otto  Beatus  mit  dem  zweiten  Choral  aus  Bachs
Johannes-Passion  und  Claydermans  „Ballade  pour  Adeline“  –
Kitsch und hehre Religion dem Atheisten und Ästheten de Sade
zu Leid.



Karge,  aber  farbsatte
Ausstattung.  Nur  ein
wuchtiger  Kubus  dient  als
Requisite.  Foto:  Birgit
Hupfeld

Die Handlung dieses Thesen- und Beischlaf-Stückes ist denkbar
simpel.  Im  Lustschloss  der  Madame  de  Saint-Ange  wird  die
Klosterschülerin  Eugénie  in  die  scheinbar  endlosen  Weiten
sexueller Praktiken eingeführt. Sie erweist sich schnell als
äußerst gelehrig. So entwickelt sich ein lustvoller Reigen,
der erst durch das Erscheinen von Eugénies Mutter jäh gestört
wird.

Unterfüttert hat der Marquis de Sade dies mit flammenden Reden
auf  die  Herrschaft  der  grenzenlosen  Fantasie  sowie
spitzzüngigen Debatten über Tugend, Verbrechen und Religion.
Zwischendurch wird die eine oder andere besonders perverse
Geschichte  eingestreut  –  sei  es  die  von  der  Unzucht  im
Irrenhaus  oder  die  von  abstrusen  Gelüsten  eines  finsteren
Fürsten. Starker Tobak allenthalben, gewiss auch ein wenig
länglich. Doch die Regie setzt überwiegend  auf Tempo, vor
allem auf die kraftvolle Aktion des sechsköpfigen Ensembles.
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Lüsterne  Griffe  in  dichtem
Gedränge.  Foto:  Birgit
Hupfeld

Aufmarsch einer Zombiehorde

Das gruppiert sich in Form kleiner Tableaus, lässt die Glieder
zucken und die Gesichter grimassieren. Sie wirken, zusammen
mit  ihren  Stecknadelkopfpupillen,  wie  der  Aufmarsch  einer
Zombiehorde.  Oder  wie  Ausgeburten  der  Hölle,  die  sich
bühnenmittig und feuerrot vor uns auftut. Bisweilen erwächst
aus  diesem  Inferno  ein  massiger  Kubus  –  mal  als  Podest
dienend, mal als Klotz, hinter dem sich Unheil verbirgt, oder
als Fläche für allerlei Schweinigeleien.

So jongliert Herbert Fritsch mit de Sades Groteske und setzt
sie zugleich, untermalt von elektronisch verzerrten Klängen,
unter  Spannung.  Das  Ensemble  spielt  sich  entsprechend  die
Seele aus dem Leib. Wir sehen ein äußerst homogenes Kollektiv
statt  solistischer  Virtuosität,  eine  Gruppe,  die  einzelne
Rollen im Rotationsverfahren besetzt. Alle seien sie genannt:
Svetlana  Belesova,  Jele  Brückner,  Anna  Drexler,  Anne
Rietmeijer, Ulvi Teke, Jing Xian sowie Julia Myllykangas als
Artistin mit einem stummen, verrätselten Prolog und Epilog.

Trotz kleiner kritischer Einwände: Herbert Fritschs Bild- und
Bewegungsvokabular gleicht einer faszinierenden Komposition,
so  skurril  wie  durchdacht,  wiedererkennbar,  doch  nie
vorhersehbar. Er reiht sich ein in die Gruppe von Regisseuren,
deren Handschrift unnachahmlich ist: Fritsch, der Schöpfer des
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ausgeklügelten Hyperventilierens; Robert Wilson, der Prophet
des akribisch ausgeformten, gezirkelt kühlen Gesamtkunstwerks;
Christoph Marthaler, Anwalt traumverlorener Seelen, die durch
trostlose Räume wie in Trance dahingleiten. Keine schlechte
Gesellschaft.

Weitere Termine: 31. Dezember 2018 (16 Uhr und 20 Uhr – mit
anschließender  Silvesterparty);  4.,  5.,  12.,  25.  und  26.
Januar 2019, 2., 9. und 16. Februar 2019.

Infos:
https://www.schauspielhausbochum.de/de/stuecke/189/die-philoso
phie-im-boudoir

Auch  in  Bochum  wird  jetzt
gemurmelt  –  Übernahme  einer
Kult-Inszenierung  der
Berliner Volksbühne
geschrieben von Rolf Dennemann | 7. Oktober 2025
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Ensemble-Szene  aus  „Murmel  Murmel“.  (Foto:  ©  Thomas
Aurin)

An der Berliner Volksbühne war vieles Kult, vor allem aber das
im Jahre 2012 von Herbert Fritsch inszenierte „Stück“ mit dem
Titel „Murmel Murmel“. Touristen und neugierige Theatergänger
stürmten die Kassen. „Ausverkauft“ hieß es. Nun haben die
Menschen  im  Ruhrgebiet  das  Vergnügen,  diese  Produktion  zu
sehen.

Es gibt tatsächlich eine Textvorlage für diese Kreation aus
dem  Jahr  1974:  Dieter  Roth,  der  Extremkünstler  in  allen
Bereichen, war Impulsgeber für den Regisseur, der zunächst als
Schauspieler arbeitete und erst spät seine Schritte ins Regie-
Genre vorantrieb und das mit sofort großem Erfolg, u.a. am
Oberhausener Stadttheater. Das weltweit gezeigte Produkt ist
eine  neunzig  Minuten  währende  Vorstellung  mit  11
Schauspieler*innen in bunten Kostümen. Sie sprechen nur ein
Wort: „Murmel“, in x Varianten.

Man  muss  die  agierenden  Schauspieler  erwähnen:  Florian
Anderer, Matthias Buss, Werner Eng, Jonas Hien, Simon Jensen,
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Wolfram Koch, Annika Meier, Anne Ratte-Polle, Bastian Reiber,
Stefan  Staudinger,  Axel  Wandtke  und  Ingo  Günther.  Ihre
Leistung  ist  mit  körperlichem  Spiel  nur  unzureichend
beschrieben. Es handelt sich um eine höchst alberne Mixtur aus
Slapstick, Akrobatik, Ausdruckstanz und Musiktheater. Und das
Tolle ist: Es ist sinnfrei, blödsinnig, nervig, aufreibend und
präzise gekonnt.

Eine Galanummer bietet der u.a. aus dem Frankfurter „Tatort“
bekannte Schauspieler Wolfram Koch, der sich mit Fäden und
einem Mikro mit Kabel verheddert, immer wieder auf neue Art,
mit  aufgerissenem  Mund.  Die  Spieler*innen  springen  in  den
Orchestergraben, fallen, stürzen, immer wieder. Wie oft kann
man einen Gag wiederholen, bis er lau wird? Oft – wie man hier
sehen  kann.  Derweil  wird  das  Bühnenbild  (Wände  in  allen
Farbschattierungen)  hin  und  her  geschoben,  heruntergelassen
und in 3D-Anmutung eingesetzt.

Der  Musiker  Ingo  Günther  unterstützt,  kommentiert  und
begleitet das Ganze mit seinem Marimbaphon. Steve Reich hätte
seine Freude daran. Das Ganze ist erfrischend und manchmal
meint man, in dem Gemurmel auch andere Vokabeln zu hören. Das
bohrt sich in die Vorstellungskraft des Publikums, das am Ende
selbst einen Murmel-Chor bildet.

Weitere  Termine:  8.  und  29.  Dezember  2018.  Infos:
www.schauspielhausbochum.de

Die  Vergangenheit  schmerzt
immer  noch:  „Gift.  Eine

http://www.schauspielhausbochum.de
https://www.revierpassagen.de/81529/die-vergangenheit-schmerzt-immer-noch-gift-eine-ehegeschichte-in-den-bochumer-kammerspielen/20181120_0000
https://www.revierpassagen.de/81529/die-vergangenheit-schmerzt-immer-noch-gift-eine-ehegeschichte-in-den-bochumer-kammerspielen/20181120_0000


Ehegeschichte“  in  den
Bochumer Kammerspielen
geschrieben von Rolf Dennemann | 7. Oktober 2025
Ein Mann und eine Frau bewegen sich auf dem Konfliktfeld Bühne
und bewegen dabei vor allem auch die Herzen des Publikums. Das
Licht im Saal bleibt an. Die Zuschauer sind Teil der Bilanz
einer Ex-Ehe – zehn Jahre nach der Trennung.

Elsie  de  Brauw,
Steven  van
Watermeulen als Ex-
Ehepaar  (Foto:  ©
Phile  Deprez  /
Schauspielhaus
Bochum)

Die beiden treffen sich zum ersten Mal „danach“ im Warteraum
eines Friedhofs. Dieser Raum ist eine Tribüne mit nur wenigen
intakten Sitzplätzen. Zuerst kommt er und schaut ins Publikum,
dann sie, staksend und unsicher. Wo soll sie Platz nehmen?
Neben  ihm  oder  weit  entfernt?  Meist  sind  sie  voneinander
entfernt, manchmal rücken sie zusammen.
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Hier ist ihr gemeinsames Kind begraben. Es soll umgebettet
werden.  Sie  wohnt  in  dieser  Stadt,  er  inzwischen  in  der
Normandie  mit  neuer  Frau  und  angeblich  neuem  Leben.  Die
Vergangenheit wird hier behandelt und zurückgeholt ins Jetzt.
Dialoge, die viele im Saal an eigene Erfahrung erinnern. Das
ist hörbar. Manche lachen, andere glucksen zustimmend.

Das Stück wurde bereits im Jahre 2009 am NT-Gent in Belgien
vom jetzigen Bochumer Intendanten Johan Simons inszeniert. Die
Textvorlage, eine kluge Aufarbeitung einer Beziehung, stammt
von Lot Vekemans. Das Schauspielhaus hat die Produktion nun
übernommen und in deutscher Sprache eingerichtet. Das klappt
hervorragend. Der minimale Akzent ist ein sprachliches Gewürz.

Elsie de Brauw wurde für ihre Rolle in den Niederlanden als
beste  Schauspielerin  des  Jahres  mit  dem  Theo  d’Or
ausgezeichnet. Man schaut einem Duo zu, das die Erinnerung
lebt, eine emotionale Reise durch die Verzweiflung und Zweifel
von  zwei  Menschen.  Das  geht  nah  und  wird  ausgezeichnet
dargestellt, glaubwürdig und irritierend. „Wir sind ein Mann
und eine Frau, die zuerst ein Kind verloren haben, dann uns
selbst und schließlich einander.“

Weitere Vorstellung am 13.12.2018
https://www.schauspielhausbochum.de/de/stuecke/197/gift-eine-e
hegeschichte

Königin  und  König  im
Geschlechterkampf:  Johan
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Simons  reduziert  Kleists
„Penthesilea“  auf  ein
Zweipersonenstück
geschrieben von Rolf Pfeiffer | 7. Oktober 2025

Penthesilea  (Sandra  Hüller),
Achilles (Jens Harzer) (Foto:
Schauspielhaus  Bochum/Monika
Rittershaus)

Am Anfang ist das Geräusch. Das könnte ein Zerreißen sein, ein
Zerknüllen  oder  Zerfetzen,  auf  jeden  Fall  etwas
Beunruhigendes. Man ahnt schon den Tabubruch. Dann erst werden
die beiden Figuren im dunklen Hintergrund bemerkbar, die in
ständiger Bewegung sind und sich nun langsam zum Bühnenraum
vorarbeiten. Sie ist Penthesilea, er Achilles, und sie werden

https://www.revierpassagen.de/81352/koenigin-und-koenig-im-geschlechterkampf-johan-simons-reduziert-kleists-penthesilea-auf-ein-zweipersonenstueck/20181111_1509
https://www.revierpassagen.de/81352/koenigin-und-koenig-im-geschlechterkampf-johan-simons-reduziert-kleists-penthesilea-auf-ein-zweipersonenstueck/20181111_1509
https://www.revierpassagen.de/81352/koenigin-und-koenig-im-geschlechterkampf-johan-simons-reduziert-kleists-penthesilea-auf-ein-zweipersonenstueck/20181111_1509
https://www.revierpassagen.de/81352/koenigin-und-koenig-im-geschlechterkampf-johan-simons-reduziert-kleists-penthesilea-auf-ein-zweipersonenstueck/20181111_1509/hires_19_penthesilea_2018_jensharzer_sandrahueller_c_sf_monikarittershaus


die einzigen Personen auf der Bühne bleiben, in Johan Simons’
Ausdeutung des Kleist-Stoffes im Bochumer Schauspielhaus.

Keine Rahmenhandlung

Mit einer „Rahmenhandlung“ hält sich die Inszenierung nicht
lange auf. Weitere Amazonenfürstinnen, griechische Könige, die
Oberpriesterin  und  die  Statisten  sind  gestrichen.  Äußere
Umstände, die zur ersten und den weiteren, stets zutiefst
aufgewühlten  Begegnungen  der  beiden  Protagonisten  führten,
spielen  die  gleichsam  nebenbei  mit.  Im  Zentrum  steht  der
Geschlechterkampf, befeuert von rasender Liebe zwischen den
Kriegsgegnern  ebenso  wie  von  unbändigem  Vernichtungsdrang.
Siegreicher Triumph und bedingungslose Hingabe wechseln sich
bei beiden in rascher Folge ab, und gerne hätte man, wie bei
vielen anderen Klassikern auch, den Beteiligten geraten, sich
erst einmal abzuregen. Und später vielleicht eine Therapie zu
suchen.

Penthesilea (Sandra Hüller),
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Achilles  (Jens  Harzer)
(Foto:  Schauspielhaus
Bochum/Monika Rittershaus)

Die Amazonen

Bemerkenswert ist an diesem Penthesilea-Stoff, den Kleist sich
wohl weitgehend ausgedacht hat, daß er eine relativ schlüssige
Erklärung für das Mal um Mal die Extreme suchende Verhalten
der Amazonenkönigin liefert. Der unerhörte, in sich aber auch
schlüssige „alternative“ Lebensentwurf der Amazonen entstand
demnach, als „rauhe Äthiopierstämme“ die Männer ihres Volkes
ermordet hatten. Da beschlossen die Frauen, fürderhin allein
zu bleiben und einen Frauenstaat zu bilden. Ab und zu erjagen
sie sich seitdem ein paar Männer für die Fortpflanzung – und
auf einem solchen Beutezug war Penthesilea mit den Ihren, als
sie Achilles kennenlernte. Es kann kein Zufall sein, daß diese
Bochumer Premiere auf den Tag fiel, an dem man 100 Jahre
Frauenwahlrecht in Deutschland feierte.

Beeindruckende Darstellerin

Jens Harzer ist Achilles, Sandra Hüller gibt die Penthesilea,
und auf sie fokussiert Johan Simons’ Inszenierung. Tatsächlich
sah man lange keine Schauspielkünstlerin mehr, die ihre Rolle
mit  einer  derartigen  Intensität,  Durchdringung  und
Körperlichkeit  eher  lebte  als  spielte  wie  Sandra  Hüller.
Kleine  umgangssprachliche  Brüche  und  Apercus  in  der
Textfassung von Vasco Boenisch verstärken die Unmittelbarkeit
des Spiels der beiden Akteure überdies.

Leider  jedoch  verlispelt  Hüller  manche  komplizierte
Satzkonstruktion  in  die  Schwerverständlichkeit.  Mit  einer
gewissen  Wehmut  fühlt  man  sich  an  die  große  Edith  Clever
erinnert, die vor über 30 Jahren in Hans Jürgen Syberbergs
Penthesilea-Projekt  die  Kleistschen  Zeilen  mit  äußerster
artikulatorischer  Präzision,  bis  an  den  Rand  der
Manieriertheit manchmal, sprach. Nun gut, das war ein anderes



Theater und eine andere Zeit.

Alles schwarz

Die Bühne (Johannes Schütz) ist dunkel und leer, lediglich ein
nerviger,  grell  blendender  Lichtbalken  ist  am  vorderen
Bühnenrand in den Boden eingebaut. Er taucht die Akteure, wenn
sie vorne spielen, in ein unwirkliches Rampenlicht, das dem
Spiel  viel  Natürlichkeit  nimmt.  Sparsam  auch  bleibt  die
Garderobe  (Kostüme:  Nina  von  Mechow),  beschränkt  sich  auf
einige schwarze Kleidungsstücke, und statt der nackten Frau
ist an diesem Abend mal ein nackter Mann zu sehen.

Zum Ende hin recht statisch

Bekanntlich  gibt  es  kein  Happy  End  bei  Achilles  und
Penthesilea, über ihre Schatten können sie nicht springen.
Verlangsamung und Statuarik dominieren somit die Schlußminuten
der  knapp  zweistündigen  Inszenierung,  es  ist  ja  auch  ein
Trauerspiel. Nach knapp zwei Stunden ist alles vorbei, und das
Premierenpublikum zeigt sich erwartungsgemäß begeistert.

Nächste Termine: 18.11., 15.12.
Karten Tel. 0234 / 3333 5555
www.schauspielhausbochum.de

Leise Lieder von Abschied und
Vergehen  –  Marthalers
„Bekannte  Gefühle,  gemischte
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Gesichter“  bei  der
Ruhrtriennale
geschrieben von Rolf Pfeiffer | 7. Oktober 2025
Ein leerer Raum mit schrägen Oberlichtern, im Hintergrund ein
Personenaufzug und eine hohe Flügeltür: Das könnte ein Museum
sein oder eine leergezogene Fabrikhalle, auf jeden Fall ein
uneingeschränkt  funktionaler  Ort.  Hier  wirkt  der  Mann  im
grauen  Hausmeisterkittel,  schiebt  Rollwagen  herein  mit
undefinierbarer folienverhüllter Fracht.

Was wird das werden? Mit der Antwort kann es dauern, wie stets
in den Stücken Christoph Marthalers, denen viel Gemächlichkeit
eigen  ist.  Dieses  heißt  „Bekannte  Gefühle,  gemischte
Gesichter“ und war jetzt im Gelsenkirchener Musiktheater im
Revier  (MiR)  als  funkelndes  kleines  Programmglanzlicht  der
Ruhrtriennale zu sehen.

Letzte Arbeit für die Berliner Volksbühne

„Bekannte Gefühle, gemischte Gesichter“ war Marthalers letzte
Arbeit an der Berliner Volksbühne. Mit dem Ausscheiden des
Intendanten  Frank  Castorf  endete  auch  die  lange  währende
Kooperation, die 1993 mit „Murx den Europäer! Murx ihn! Murx
ihn! Murx ihn! Murx ihn ab!“ ihren seinerzeit stark beachteten
Anfang  hatte.  „Bekannte  Gefühle,  gemischte  Gesichter“  ist
deshalb ein Stück der Rückschau geworden, die einen natürlich
schwermütig stimmen kann, auf der Bühne wie im Zuschauerraum.

Doch sie leben noch

Doch die gut verpackten Figuren leben noch, wenn man sie nur
lässt! Und nichts anderes tut der Mann im grauen Kittel, als
sie in des Wortes wörtlichem Sinn aus Folie und Holzkiste
auszupacken und auf die Bühne zu stellen.

Dann bewegen sie sich, dann singen sie, dann spielen sie gar
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auf Klavier und Cembalo. Und unerwartet sportlich sind einige
von ihnen, Damen zumal, und keineswegs ohne erotischen Reiz.
Wenn das ganze kulminiert, formieren sich die Weggepackten gar
zu  einer  Art  erotisch-lüsterner  Laokoon-Gruppe  auf  dem
Rollwägelchen, und jeder möchte dabei sein. Dem Kittelmann
wird das zu viel, er packt ein, rollt hinaus, die Erinnerungen
kommen zurück ins Magazin. Doch die Personen kehren wieder.

Alles schon einmal gebraucht

Für Bühne und Kostüme griff Marthalers großartige Ausstatterin
Anna  Viebrock  auf  den  Fundus  zurück,  verwendete  also  nur
Dinge,  die  in  seinen  früheren  Produktionen  schon  einmal
eingesetzt waren. Und vielleicht sind auch alle Lieder dort
schon einmal gesungen worden, die im weiteren Verlauf des
Abends zu hören sind, wer will das so genau wissen? Händel,
Satie, Mahler und Schubert nennt der blaue Programmzettel, der
in  Orange  noch  ungleich  mehr,  mit  Bach  beginnend  und  mit
Wagner endend.

Eher gehaucht als gesungen

Musik – und da vor allem Gesang – findet in Marthalers Theater
aber nicht als schmetternde Nummernrevue statt, sondern ist
fein  und  leise  in  den  Gang  des  scheinbar  Bedeutungslosen
hineingesetzt,  das  „Handlung“  zu  nennen  einem  manchmal
widerstrebt.

Leise, sehr leise erklingen viele Lieder, und viele werden
auch  nie  lauter.  Der  feine  Ton  macht  sie  nur  noch
eindrücklicher, und manchmal erzählt er geradezu Geschichte –
etwa, wenn „Brüder zur Sonne, zur Freiheit“ kaum wahrnehmbar,
eher  gehaucht  als  gesungen,  erklingt.  Ja,  die  donnernde
Revolution ist ausgeblieben, an der Volksbühne und anderswo,
und vielleicht ist es sogar gut so.

Wenn dieser vorwiegend a cappella vorgetragene Gesang in der
zweiten  Stückhälfte  nicht  so  schön  wäre,  so  filigran  und
sanft, dann könnte man schon trübsinnig werden ob der Inhalte,



mitleiden etwa mit dem jungen Mann, dessen Freundin „In einem
kühlen Grunde“ (Text von Eichendorff) die Beziehung beendet
hat und der nun am liebsten tot wäre. Oder, im Kirchenlied,
verzweifeln an der Aussichtslosigkeit der eigenen gottlosen
Existenz.

Düsternis und Heiterkeit

Die Musikauswahl, man kann es nicht anders sagen, kreist sehr
um Trennung, Verlust, Abschied, Niedergang, was nach einem
Vierteljahrhundert kreativer Arbeit an der Berliner Volksbühne
nicht verwundern kann. Auch das Schlussbild ist kein Trost.
Alle, die auf der Bühne sind, müssen ihre Schuhe abgeben,
Symbole für Leben, Beweglichkeit, Erdung, ein düsterer finaler
Akt.

Heiterkeit wiederum erregten manche Personenzeichnungen – alte
Männer  im  clownesken  Altmänner-Outfit  mit  Hosenträgern  und
Pantoffeln, füllige Damen in neckischer Pose; Marthaler weiß
souverän  mit  der  Spannung  zwischen  ernst  und  lustig  zu
spielen, um das Bühnengeschehen dramatisch zu überhöhen. Bei
ihm ist gemächlich nicht das Gegenteil von kurzweilig, eher im
Gegenteil.

In der großen Halle

Wenige Tage zuvor konnten Triennale-Besucher in der Bochumer
Jahrhunderthalle,  ebenfalls  von  Marthaler  inszeniert,  das
symphonische Fragment „Universe, Incomplete“ von Charles Ives
erleben, eine theatralische Materialschlacht (siehe dazu auch
Martin Schrahns ausführliche Rezension in den Revierpassagen).
Der  Schweizer  Theatermacher  kann  beides,  große  Halle  wie
kleine  Theaterbühne.  Aber  dem  typischen  Schaffen  dieses
feinnervigen Musikerzählers begegnet man sicherlich eher in
Produktionen wie, eben, „Bekannte Gefühle…“.

Was wird aus der Intendantin?

Wo  werden  wir  zukünftig  dieses  in  seiner  Art  einmalige
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Gesangstheater erleben können? Der Stuhl von Stefanie Carp,
die seit vielen Jahren Marthalers kongeniale Dramaturgin und
außerdem  derzeit  Triennale-Intendantin  ist,  wackelt.  Sollte
sie gehen, geht Marthaler – vermutlich – auch. „Froh schlägt
das Herz im Reisekittel, vorausgesetzt, man hat die Mittel“,
zitiert ein Mitspieler in einer der heitereren Passagen des
Stücks Wilhelm Busch. Angesichts der politischen Entwicklung
ist das ein geradezu seherischer Aphorismus.

Keine weiteren Vorstellungen in Gelsenkirchen

www.ruhrtriennale.de

Was  soll  uns  der  Saurier?
Christoph Marthaler wagt sich
bei der Ruhrtriennale an das
Universum von Charles Ives
geschrieben von Martin Schrahn | 7. Oktober 2025
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Berührende Momente und Rätselhaftes: Plötzlich schwebt
ein Dino ein. Foto: Walter Mair/Ruhrtriennale

Am  Beginn  steht  die  Erschaffung  der  Welt.  Es  klingt  ein
Klopfen,  Zischeln  und  Hämmern  im  vielfach  geteilten,
polyrhythmisch arbeitenden Schlagzeug, als befänden wir uns in
einem Maschinenraum. Das an- und abschwellende Werkeln stammt
aus Charles Ives’ unvollendeter „Universe Symphony“, die nicht
weniger als die Schöpfungsgeschichte, des Menschen Erdendasein
und sein Streben nach Erlösung und Erleuchtung umfasst.

Für Christoph Marthaler, den Regisseur der Langsamkeit und
Verstörung,  sowie  für  die  Ausstatterin  Anna  Viebrock,  die
Schöpferin muffiger, verblichener, seelische Leere spiegelnder
Interieurs,  war  Ives’  monumentaler  Ansatz  reichlich
Inspiration,  das  musikalische  Fragment  zu  einem
Gesamtkunstwerk  auszuweiten.  Entstanden  ist  eine  in  ihrer
riesenhaften Dimension teils faszinierende, verrätselte, teils
langatmige,  dramaturgisch  äußerst  gespreizte  Triennale-
„Kreation“.
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Marthalers  Personal  rennt
und  tänzelt,  schreit  oder
schaut  stumm.  Foto:  Walter
Mair/Ruhrtriennale

Sie ist in Bochums Jahrhunderthalle zu erleben, gewissermaßen
in  einem  Maschinenraum  vergangener  Zeiten.  Dort  kommt  das
perkussive Tüfteln langsam zum Ende, aus der Ferne zeichnet
ein Orchester feine Ornamente, bis plötzlich eine lärmende
Marschkappelle  alle  Kontemplation  ruppig  zerstört.  Und  das
elfköpfige Marthaler-Personal, das von einem Zollbeamten nach
und  nach  in  die  Arena  eingelassen  wird,  quittiert  die
Klangüberwältigung  mit  einem  säuerlichen  „Naja“.

Marthalers Menschen, die diese Welt bevölkern, die musikalisch
angereichert ist mit Ives’ Kosmos aus Märschen, Songs, Hymnen
und geschichteten polytonalen Orchestereruptionen, wirken wie
verlorene Gestalten. Die Utopie des amerikanischen Komponisten
von einer seligmachenden Transzendenz wird hier zur Dystopie,
in der die Erdenbewohner rennen und kriechen, schreien und
flüstern, sich balgen.

Dieses Bewegungsvokabular ist hinreichend bekannt, auch die
Langsamkeit und Wiederholungszwänge oder die teils rührenden
Versuche, etwas Schönes zu bewerkstelligen. Wenn sich etwa
Tanzpaare zu trostvollen Streichquartettklängen finden, aber
außer Verrenkungen und Erstarrung nichts zustande bringen.

https://www.revierpassagen.de/52021/was-soll-uns-der-saurier-christoph-marthaler-wagt-sich-bei-der-ruhrtriennale-an-das-universum-von-charles-ives/20180821_1819/universe-incomplete-2


Einzug  der  Marsch-Kapelle.
Foto:  Walter
Mair/Ruhrtriennale

Allenthalben Verstörung, aber auch Faszination: Erstmals wird
die Jahrhunderthalle in ihrer vollen Länge und gehörigen Tiefe
genutzt und scheint so geradezu prädestiniert für Ives’ (teils
verborgene)  Klanginseln.  Die  Akustik  jedenfalls  wirkt
ausgezeichnet,  entfaltet  sehr  präsent  die  Schichtungen  der
Musik oder wunderbar knallig die Wucht der Märsche.

Schwieriger wird’s bei der Ausstattung. Die Halle selbst, mit
ihren wuchtigen Verstrebungen und der industriellen Patina,
ist ja Bühne genug. Da erscheinen Anna Viebrocks riesenlange
Festtafel, die ollen Kirchenbänke oder eine kitschverdächtige
Brücke  doch  arg  verloren.  Besser  wirken  die  Kostüme  des
Ensembles  (auch  von  Viebrock),  irgendwie  auf  amerikanisch
getrimmt,  teils  wie  aus  dem  Second-Hand-Laden,  garantiert
völlig unmodern.
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Christoph
Marthaler,
Regisseur  der
Langsamkeit und der
Verstörung.  Foto:
Edi Szekely

Hier das Offensichtliche, dort manches Rätsel. Was soll uns
bloß der Dinosaurier mitten im Spiel? Oder der Mann mit der
Tuba, der immer zu spät kommt und nicht mal weiß, zu welchem
Orchester er gehört? Dazu viel Gebrabbel und manche Agitation.
Das angestrebte Gesamtkunstwerk entpuppt sich als Pasticcio,
zerfällt in zähe Inseln.

Am Ende sanfte Streicherharmonie, ein fragendes Fünftonmotiv
der  Trompete  und  schnatternde  Antwortversuche  einiger
Holzbläser. Zu Ives’ „The Unanswered Question“ legt Marthalers
Personal, das sich zuvor die Seele aus dem Leib gespielt hat,
den Kopf auf die Schulter und blickt – ins Nichts.

Der Applaus für die famosen Bochumer Symphoniker unter Titus
Engel,  für  die  trefflichen  Schlagwerkformationen  aus  NRW-
Musikhochschulen, für Mimen und das Regieteam ist herzlich.
Enthusiasmus aber hört sich anders an.

https://www.ruhrtriennale.de
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(Der  Artikel  ist  in  ähnlicher  Form  zuerst  in  der  WAZ
erschienen).

 

 

Nicht  nur  zum  Ende  der
Zechen-Ära  eine  Erinnerung
wert: August Siegel, Bergmann
und Gewerkschafts-Pionier
geschrieben von Gastautorin / Gastautor | 7. Oktober 2025
Gastautor Horst Delkus erinnert – nicht zuletzt aus Anlass der
bald endenden Zechen-Ära im Ruhrgebiet – an den Bergmann und
Gewerkschafter August Siegel (1856-1936), einen Pionier der
Arbeiterbewegung des Reviers:

Die Heilige Barbara – Schutzpatronin der Bergleute – muss mit
dem  Kopf  geschüttelt  haben,  als  sie  erfuhr,  wie  die
katholische Geistlichkeit gegen den neu gegründeten Verband
der  Bergarbeiter  hetzte:  Gewerkschaftlich  organisierte
Bergarbeiter,  hieß  es  da  von  der  Kanzel  herab,  seien
Mordbuben,  der  Auswurf  der  Menschheit.
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August  Siegel  –
Lithographie  von
Hermann  Kätelhön,
datiert  aufs  Jahr
1921.  (Sammlung
Delkus)

Ein Pfaffe hatte sogar das Bündnis des Bergarbeiterverbandes
mit der Hölle entdeckt. „Wo die ‚Bergarbeiterzeitung‘ auf dem
Tische liegt“, predigte er den Frauen der Bergarbeiter, „da
sitzt  der  Teufel  unterm  Tisch.“  Und  die  ‚Tremonia‘,  die
katholische  Zentrums-Zeitung  des  einflußreichen  Dortmunder
Verlegers  Lambert  Lensing,  mahnte:  „Wehe  unserem
Arbeiterstande, wenn er sich in die Hände der Sozialdemokratie
begibt.“

Panikmache anno 1889. Denn die organisierte Sozialdemokratie
war damals im Ruhrgebiet noch eine Sekte; ihre heimlichen
Hauptstädte  hießen  Leipzig,  Hamburg  oder  Berlin.  Auf  den
Bergarbeiterstreik im Mai hat sie wahrscheinlich nicht mehr
Einfluß  gehabt,  als  die  Apo  70  Jahre  später  auf  die
Septemberstreiks 1969. „Sie ist mit dem Ausbruch desselben
gerade so überrascht worden, wie die übrige Welt“, schrieb
einer, der es wissen mußte: August Bebel.

Er galt als bester Agitator der Gründungszeit
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Einfluss im Bergarbeitermilieu des Ruhrgebiets hatten um 1889
vor  allem  drei  Sozialdemokraten:  die  mit  dem  Nimbus  der
„Kaiserdelegierten“  versehenen  Bergleute  Ludwig  Schröder,
Friedrich  Bunte  und  August  Siegel.  Ein  zeitgenössischer
Chronist über diese „Volksverführer und Hetzer“: „Schröder,
der Älteste, wird als ‚mehr erfahren‘, ‚offen‘ und ‚gutmütig‘
im Gegensatz zu dem hinterhältigeren Bunte geschildert. Siegel
scheint der geistig Beweglichste zu sein. Er scheint auch für
weit  greifende  Organisationspläne  und  für  die  eigentlichen
Lohnkämpfe mehr eingenommen als die zwei anderen.“

Alle  drei  waren  an  der  Gründung  und  am  Aufbau  der
Bergarbeitergewerkschaft maßgeblich beteiligt. In der Phalanx
der Gewerkschaftsführer aber sind sie – im Gegensatz zu Hue,
Sachse,  Husemann  und  Schmidt  –  in  Vergessenheit  geraten.
Immerhin ist einer von ihnen im Internationalen Handwörterbuch
des Gewerkschaftswesens von 1932 noch mit einer Kurzbiographie
vertreten: August Siegel. In ihm, heißt es da, „verkörpert
sich ein Stück Geschichte des Verbandes der Bergarbeiter, war
er doch in der Gründungszeit sein bester Agitator“.

Mit elf Jahren täglich zwölf Stunden auf der Kohlehalde

Geboren wurde August Siegel am 1.April 1856 in Zwickau. Sein
Vater  war  Bergmann,  starb  jedoch  fünf  Monate  vor  Augusts
Geburt. Die Witwenrente reichte für die neunköpfige Familie
nicht  aus.  August  besuchte  die  Armenschule,  unternahm
Bettelstreifzüge aufs Land. Über seine Kindheit schrieb er
später:  „Bei  den  Bauern  konnte  ich  manchen  Überfluss
entdecken, der mich dazu zwang, Vergleiche anzustellen mit der
furchtbaren Not, die bei uns zu Hause herrschte. Warum ist es
so? Warum kann sich nicht jeder satt essen, wenn er Hunger
hat? Das waren meine ersten philosophischen Gedanken.“

Zwölf Stunden täglich arbeitete er bereits mit elf Jahren
täglich  auf  der  Kohlenhalde.  Als  ein  älterer  Bruder  beim
Rangieren  der  Kohlenwaggons  schwer  verunglückte,  stand  für
seine Mutter fest: Mein Sohn soll kein Bergmann werden! Er



wurde  Sandformer  in  einer  Chemnitzer  Maschinenfabrik.  Hier
ergaben sich die ersten Kontakte zu Sozialdemokraten. Mit 16
Jahren  trat  er  der  Partei  bei.  Nach  dem  Chemnitzer
Metallarbeiterstreik  1872  folgte  Siegel  seiner  älteren
Schwester von Sachsen nach Westfalen. In Dortmund und Umgebung
fand er Arbeit auf verschiedenen Zechen.

„Wie sehr die Belegschaften schikaniert wurden…“

Siegel in seinen Erinnerungen: „Wie sehr die Belegschaften
schikaniert wurden, ist kaum zu beschreiben. Warum, wird man
fragen, haben die Leute die betreffende Zeche nicht verlassen
und  auf  einer  anderen  Grube  gearbeitet?  Das  ist  leichter
gesagt  als  getan.  Viele  von  der  Belegschaft  waren
Kleinhauseigentümer und hatten ohnehin schon einen weiten Weg
zur Arbeitsstelle. Bei einem Arbeitswechsel mußten sie noch
weiter laufen. Zumal fanden sie das, was sie auf der einen
Zeche verlassen hatten, auf der anderen getreulich wieder.“
Streiks  ohne  eine  Organisation  im  Rücken  erschienen  wenig
aussichtsreich.

Als  Vorsitzender  eines  nichtkonfessionellen  freien
Knappenvereins arbeitete Siegel bald mit anderen Dortmunder
Bergarbeiterführern  zusammen  und  agitierte  mit  seiner
kräftigen Stimme die Bergleute auf zahllosen Versammlungen. In
seinen  Lebenserinnerungen,  1921  als  Serie  für  die
Jugendzeitschrift des Bergarbeiterverbandes verfasst, schreibt
er später: „Wie oft wunderte ich mich in jenen Tagen, wenn die
bürgerlichen Zeitungen schrieben, daß die sozialdemokratischen
Agitatoren von den Schweißtropfen der Arbeiter lebten. Nicht
einen Pfennig bekamen wir. Fahr- und Zehrgeld, wie alles, was
wir sonst noch ausgeben mußten, ging aus unserer Tasche. Hin
und wieder verspielten wir noch dazu eine Schicht. Das hielt
uns aber nicht ab, unserem Ziel treu zu bleiben. Unsere Arbeit
war auch keineswegs umsonst. Es kam etwas mehr Leben in die
ruhig dahinbrütenden Knappen.“

Streikführer für wenige Minuten zur Audienz beim Kaiser



Alle  in  Deutschland  existierenden  Bergarbeitervereine
erhielten  für  den  2.Juni  1889  eine  Einladung  zu  einem
Delegiertentag  der  Knappenvereine  nach  Dortmund-Dorstfeld.
Zentraler  Tagesordnungspunkt:  Wie  die  miserable  Lage  der
Bergarbeiter in Deutschland zu beseitigen sei.

Doch wegen des Massenstreiks im Mai, bei dem rund 100.000
Bergarbeiter die Arbeit niederlegten, wurde die Versammlung
verschoben. Während dieses Streiks schickten die Dortmunder
Bergarbeiter  Bunte,  Schröder  und  Siegel  zum  Kaiser  nach
Berlin, um ihm die Forderungen der streikenden Ruhrkumpels
vorzubringen:  Wiedereinführung  der  Acht-Stunden-Schicht,
Lohnerhöhungen und Abschaffung der Schikanen auf den Zechen.
Als  die  drei  zur  Kaiser-Visite  aufbrachen,  bröckelte  der
Streik rasch ab. Die Audienz dauerte nur wenige Minuten und
gipfelte in der Drohung Wilhelms II., alles über den Haufen
schießen zu lassen, falls der Streik unter den Einfluß der
Sozialdemokratie geriete.

Nach erfolglosem Streik auf die Schwarze Liste gesetzt

Nach diesem erfolglosen Streik wurden Siegel und die anderen
Streikführer gemaßregelt. Sie kamen auf die Schwarze Liste.
Mit Hilfe von Spendengeldern aus der Parteikasse konnten sie
sich jedoch eine bescheidene Existenz aufbauen. August Siegel
wurde Flaschenbierhändler und später hauptamtlicher Agitator
des  Bergarbeiterverbandes,  den  200  Zechendelegierte  und
Knappenvereinsvertreter  am  18.August  1889  in  Dorstfeld
gegründet hatten. Einige Klagen wegen „indirekter Aufreizung
zum Ungehorsam“ und Beleidigung (unter anderem hatte er die
Knappschaftsältesten in einer Bergarbeiterversammlung unfähige
„Strohköpfe“ genannt und ihnen vorgehalten, sie würden ihre
Stellung  nur  zum  eigenen  Vorteil  ausnutzen)  brachten  ihm
mehrere Gefängnisstrafen ein.

Der alte Friedrich Engels hilft dem nach London geflüchteten
Siegel



Anfang Januar 1892 sollte Siegel eine neunmonatige Haftstrafe
im  Zuchthaus  Siegburg,  einer  ehemaligen  Irrenanstalt,
antreten.  Fünf  weitere  Anklagen  standen  noch  aus.  Ludwig
Schröder riet seinem Freund zur Flucht. Am 12.Januar 1892
machte sich Siegel aus Dorstfeld davon. Erste Station seines
Asyls:  London.  Hier  halfen  dem  mittlerweile  steckbrieflich
Gesuchten  Friedrich  Engels  und  Julius  Motteler  bei  der
Übersiedlung nach Schottland, wo Siegel im Bergbau Arbeit fand
und bald seine Familie nachreisen lassen konnte.

Beim alten Engels hat Siegel einen guten Eindruck gemacht:
„Das ist doch mal wieder ein deutscher Arbeiter, mit dem man
sich vor allen anderen Nationen sehen lassen kann.“ Er empfahl
Siegel  eindringlich  die  englische  Sprache  zu  lernen  und
„täglich, wenn nicht stündlich“ Kontakt zu den schottischen
Arbeitern zu halten.

Als  Mitglied  der  Bergarbeitergewerkschaft  und  der
sozialistischen Independent Labour Party (ILP) beteiligte sich
August  Siegel  an  zahlreichen  Streiks  der  britischen
Bergarbeiterbewegung.  Auch  hier  wurde  er  als  Streikführer
gemaßregelt.  Als  deutscher  Asylant  verlor  er  während  des
Ersten  Weltkrieges  seinen  Arbeitsplatz.  Bald  folgte  die
Ausweisung als „lastiger Ausländer“.

Ausweisung und Rückkehr ins Ruhrgebiet

Im Januar 1919 kehrte Siegel ins Ruhrgebiet zurück. In Bochum,
in  der  Hautpverwaltung  des  Bergarbeiterverbandes,  arbeitete
der humorvolle Graubart noch bis zu seiner Pensionierung 1929.
Er starb im Alter von 80 Jahren am 5.Oktober 1936.

Geprägt durch die Aufbruchstimmung der frühen Sozialdemokratie
sowie  etlicher  Arbeitskämpfe  verkörperte  August  Siegel  die
Gründergeneration  der  heutigen  Gewerkschaften.  Sein  Leben
umfaßt  eine  Periode  der  Arbeiterbewegung,  die  vom
Sozialistengesetz, dem ersten Massenstreik 1889 und den ersten
stabilen  Gewerkschaftsorganisationen  bis  zur  kampflosen



Zerschlagung der Gewerkschaften durch den Faschismus reicht.
Ein Gewerkschaftsbeamter, ein Apparatschik ist August Siegel
nie geworden. Weil die Gewerkschaft als Organisation erst mit
ihm  aufgebaut  wurde  und  weil  für  ihn  die  Sache  selbst
wichtiger  war  als  die  eigene  Karriere.

Durch und durch Sozialist und Idealist

Bernhardine  Gierig,  88  Jahre  alt,  hatte  Siegel  in  den
zwanziger Jahren über ihren Vater persönlich kennengelernt.
Tief  beeindruckt  erzählt  sie  heute  noch:  „Siegel  war  ein
richtiger  Mensch.  Er  machte  kein  Theater  daraus,  daß  er
gelitten hat für die Bewegung; er wollte keinen Profit aus der
Sache schlagen. Er war sozialistisch gesonnen durch und durch.
Ein wirklicher Idealist.“

Die  Heilige  Barbara  wird  an  diesem  Pionier  der
Bergarbeiterbewegung sicher ihre helle Freude gehabt haben.


