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Grass im Landschaftspark

„Mehr Licht – Die europäische Aufklärung weiter gedacht“ hieß
das große Kulturhauptstadt-Projekt, das das Literaturbüro Ruhr
2010 auf die Bühnen des Reviers brachte. Neben anderen Themen
handelte  dieses  Projekt  auch  von  „Sprachkritik  als  Praxis
kritischen  Denkens“  und  von  der  „Verantwortung  des
Intellektuellen“.

Als Gast im Theater Bochum und im Landschaftspark Meiderich
las Günter Grass dazu aus seinem Buch „Grimms Wörter. Eine
Liebeserklärung  an  die  deutsche  Sprache“.  Entgegen  allen
Gerüchten, Grass sei ein grantiger, spröder, alles dominieren
wollender  eitler  Großschriftsteller,  traf  ich  auf  einen
freundlichen, offenen, warmherzigen Gesprächspartner, der sehr
gut zuhören konnte.

Aufklärung und Sprache
Günter Grass hat sich zeitlebens beharrlich mit der Dialektik
und dem Elend der Aufklärung auseinandergesetzt – und er sah
trotz  aller  Fehlentwicklungen  die  Aufklärung  nicht
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gescheitert, sondern setzte auf ihre vergessenen Wurzeln, auf
ihre  Öffnung  und  Weiterentwicklung  durch  Selbstaufklärung,
setzte auf Dazulernen, Humor, Engagement, Wissen, die Vernunft
des Herzens.

In „Grimms Wörter“ erzählte er nicht nur die Lebensgeschichte
der  Brüder  Grimm,  er  erzählte  auch  die  rund  130jährige
Entstehungsgeschichte  des  „Deutschen  Wörterbuchs“.  Und  er
erzählte  Teile  seiner  eigenen  Geschichte  als
Künstler/Intellektueller in der Bonner und Berliner Republik.

Günter Grass schrieb aber nicht nur von Buchstaben in einem
Wörterbuch,  sondern  auch  selbst  lustvoll  sprachspielend  in
Buchstaben,  in  und  mit  Lauten,  Silben,  Wörtern.  Und  beim
Umgang mit den Wörtern – wie die Brüder Grimm „Wort auf Wort“
„nach (deren) Herkommen“ befragend –  erschloss sich eben auch
die Welt, oder besser: seine Welten. Mit den Worten spielend
(manchmal etwas zu sehr) und sie doch ganz und gar ernst
nehmend,  verwob  er  Biografien,  politisches  Zeitgeschehen,
Menschen,  erzählte  Geschichte  und  Geschichten,  kam  von
Höcksken auf Stöcksken, rettete fast verschollene Worte und
reanimierte tot geglaubte. Und schrieb zu guter Letzt gar das
Deutsche Wörterbuch weiter und fort, ergänzte und erhellte es
mit und durch neue Wörter, hässliche wie schöne.

Wider den Anschein von Einstimmigkeit
Von Pierre Bourdieu, der mit Günter Grass einst ein langes
Fernsehgespräch führte, stammt der schöne Satz:  Es ist die
Aufgabe des Intellektuellen, den Anschein von Einstimmigkeit
zu durchbrechen. Genau diese Aufgabe „den Mund aufzumachen“,
nahm Günter Grass immer wieder auf mutige-provozierende Art
und Weise wahr. Durch seine Romane, Essays, Reden, politischen
Interventionen und publizistischen Zwischenrufe.

Georg Christoph Lichtenberg, dem im Projekt „Mehr Licht!“ zwei
Abende gewidmet waren und der auch in „Grimms Wörter“ eine
wichtige Rolle spielt, hat in seinen Sudelbüchern geschrieben:
„Es tun mir viele Sache weh, die anderen nur leidtun.“ Ein



Aphorismus, der auch über dem Schaffen Günter Grass‘ stehen
könnte; in der Nachfolge Lichtenbergs formulierte Grass in
„Grimms Wörter“: „Mich schmerzt und ekelt mein Land, dessen
Sprache ich anhänglich liebe.“   

Nestbeschmutzer Grass
Als  Nestbeschmutzer  wurde  Grass  oft  geschmäht,  dabei
vergessend, dass es doch gerade der Schmutz, der vermeintliche
Dreck ist, der ein Nest erst zusammenhält. Gern prügelt man
hierzulande den Boten, wenn er auf die Banalität des Bösen
oder heute besser: auf die Bösartigkeit des Banalen hinweist –
etwa auf ein Primat der Ökonomie, das sich immer mehr auch als
Ökonomie der Primaten entpuppt; eine Ökonomie, deren Folgen –
so  die  seriöse  Weltgesundsheitsorganisation  –  weltweit
jährlich Millionen hungernder Kinder das Leben kostet. „Ich
schäme mich meines zum bloßen Wirtschaftsstandort verkommenen
Landes“, schrieb Günter Grass in „Grimms Wörter“.

Was gesagt werden darf
Dass Grass sich als Mahner aus dem Literatenolymp gelegentlich
auch vergaloppierte, stimmt schon. Eine kurze heftige Debatte
löste im April 2012 sein in drei großen europäischen Zeitungen
veröffentlichtes Mahn-Gedicht „Was gesagt werden muss“ aus.
Günter Grass hatte da einen israelkritischenText geschrieben,
der  in  seiner  Schlichtheit  und  Pose  nicht  nur  politisch
enttäuschte, sondern auch als Gedicht, als Wortkunstwerk.
Nicht wenigen seiner Kritiker aber gelang es, Grassens Niveau
mit leichter Hand zu unterbieten. Kaum ein Kommentar zeugte
von genauer Textlektüre, so scheiterten dann auch viele der
nachgängigen  Versuche,  das  Gedicht  allein  stellenlesend
angemessen zu deuten. Der mittlerweile obligatorische Anti-
Grass-Reflex  verbaute  jede  tiefergehende   Reflexion.  Grass
wurde etwa vorgeworfen, er habe in einem Gedicht den radikal-
fundamentalistischen  iranischen  Präsidenten  Ahmadinedschad
einen  bloßen  „Maulheld(en)“  genannt  und  so  dessen
Gefährlichkeit  und  Unberechenbarkeit  nicht  nur  für  Israel
unzulässig verharmlost. Grass selbst aber schrieb im Gedicht:
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“das von einem Maulhelden unterjochte und zum organisierten
Jubel gelenkte iranische Volk”, da steht also immerhin auch,
dass Mahmud Ahmadinedschad das iranische Volk unterjocht. Und
was heißt “unterjochen”, wenn man’s denn wissen will? Siehe
Duden:  “gefügig/willenlos  machen,  in  Unfreiheit  halten,
niederhalten,  unterdrücken,  zu  Sklaven  machen;  (gehoben
abwertend) knechten”.

Von der Kunst des Verstehens (Hermeneutik) wurde jedenfalls
bei den meisten Kritikern vor dem Verriss des vermeintlich zu
iranfreundlichen Grass-Gedichtes keinerlei Gebrauch gemacht.
Kunst  des  Verstehens,  das  hätte  geheißen:  Gründliche
Textlektüre,  auch,  um  sich  der  eigenen  Vorurteile  und
Vorverständnisse  bewusst  zu  werden.

Grass & das Ruhrgebiet
In der Zeitschrift Essener Unikate wurde Günter Grass 1996 mit
dem Satz zitiert: „Es hat mir trotzdem in Essen gefallen.
Warum – weiß ich nicht mehr so genau. Vielleicht weil Essen im
Ruhrgebiet liegt und diese gebrochene Landschaft so primär
nach Literatur schreit.“ In „Grimms Wörter“ tauchte zuletzt
auch  Duisburg  auf,  dem  sich  Oskar  Matzerath  in  „Die
Blechtrommel“ schon einmal von Düsseldorf aus näherte. Sogar
von Frauen aus Gelsenkirchen wird uns erzählt, und vom Rand
des Ruhrgebietes, von Sprockhövel. So kam das Ruhrgebiet also
pünktlich zum Kulturhauptstadtjahr noch einmal in das Werk
eines Literaturnobelpreisträgers.
Günter  Grass  wurde  zudem  nicht  müde,  an  einen  Autor  des
Ruhrgebiets zu erinnern, der nie ein Ruhrgebietsautor war.
Dieser  Autor,  am  Silvesterabend  1937  in  Duisburg  geboren,
dieser Freund, dem Günter Grass auch ein Mentor war, starb
1979  viel  zu  früh  an  Krebs,  Grass  besuchte  ihn  oft  am
Sterbebett, dieser Freund war natürlich: Nicolas Born. Dessen
Bücher, Briefe, Gedichte wurden vor nicht allzu langer Zeit
von seiner Tochter Katharina Born im Wallstein Verlag neu
herausgegeben.
Bei  Grassens  Begrüßung  2010  im  Landschaftspark  Meiderich



schlug ich deshalb vor: „Ehren wir heute Günter Grass auch,
indem wir seinen Freund ehren. Hiermit schlage ich offiziell
vor, das Überfällige zu tun, nämlich endlich eine große Straße
oder  einen  Platz  nach  Nicolas  Born,  dem  wichtigsten  in
Duisburg geborenen Schriftsteller, zu benennen.“ Günter Grass
hat sich diesem Vorschlag sofort angeschlossen – und ihn vor
der Presse einige Male wiederholt. Leider ohne Erfolg.

Ich bin sicher, es würde Günter Grass freuen, hier zum Schluss
einige Zeilen Nicolas Borns zu lesen:

Eine besonders schöne Blume
ein besonders schönes Wetter
öffne die Fenster die Fenster
heute Nacht werden die Lampen heller brennen
eine gute Nachricht trifft ein
oder lieber Besuch

Rheingold, Notwist, Pasolini:
Johan  Simons  stellt  sein
erstes Ruhrtriennale-Programm
vor
geschrieben von Rolf Pfeiffer | 13. April 2015
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Demnächst  vor  der  Bochumer
Jahrhunderthalle:  Die
Bikinibar  aus  dem  Atelier
Van  Lieshout  (Foto:
Ruhrtriennale)

Johan Simons ist, wie bekannt, für die nächsten drei Jahre
Intendant der Ruhrtriennale, und heute hat er sein Programm
2015 präsentiert. Erster Eindruck: Es kommt drauf an, was man
draus macht, oder auch: Schau’n mer mal.  Der Chef selbst ist
da nicht so zögerlich. „Seid umschlungen!“ ist das euphorische
Motto dieses „Festivals der Künste“ (Untertitel), das
programmatisch sehr gern in den Schöpfungs- und
Erlösungsmythen der Menschheit gründelt.

Die richtig großen Namen, das, was man im Showgeschäft „eine
sichere Bank“ nennen könnte, fehlen weithin. Der Regisseur Luk
Perceval und die Choreographin Anne Teresa De Keersmaeker sind
vielleicht noch am ehesten Namen, die einer etwas breiteren
Kulturöffentlichkeit bekannt sein könnten, wiewohl natürlich
auch viele andere Auftretende ihre mehr oder minder große
Fangemeinde haben werden.

In  diesem  Programm  vermengt  Klassik  sich  mit  Pop  und
Zwölftönerei, um im nächsten Schritt auch noch elektronisch
verfremdet  zu  werden,  dort  löst  sich  die  Oper  in  eine
Rauminstallation  auf,  und  wenn  schon  nicht  atemberaubend
Crossovermäßiges auf die Spielstatt gestellt wird, dann sind
zumindest doch Sprachenkenntnisse hilfreich, um fremdsprachige
Schauspieltexte verstehen zu können. Immerhin sind deutsche
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Untertitel versprochen.

Ruhrtriennale-Intendant
Johan Simons (Foto: Stephan
Glagla)

Johan Simons selbst, der das Theaterspielen auf der Straße
begann,  sich  und  seinen  robusten  Inszenierungsstil  mit
„Sentimenti“  bei  der  Ruhrtriennale  früh  schon  unvergeßlich
machte und selbst einen Stoff von Elfriede Jelinek noch als
Burleske  zu  inszenieren  wußte  („Winterreise“,  2011  an  den
Münchner Kammerspielen), gibt jetzt den seriösen Einrichter
bedeutungsschwerer Musikstoffe, inszeniert im September in der
Jahrhunderthalle Wagners „Rheingold“, nachdem er schon Mitte
August eine Bühnenfassung des Pasolini-Films „Accattone“ mit
Musik  von  Johann  Sebastian  Bach  auf  die  Bühne  der
Kohlenmischhalle  Zeche  Lohberg  in  Dinslaken  zu  stellen
beabsichtigt.

Nicht unbedingt ein Ausbund
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an  Schönheit,  trotzdem  in
diesem Jahr ein Spielort der
Ruhrtriennale  ist  die
Kohlenmischhalle  der  Zeche
Lohberg in Dinslaken (Foto:
Ruhrtriennale)

Die Zeche Lohberg übrigens ist neu im Strauß der Spielorte,
der  generösen  Ruhrkohle-AG  –  bzw.  deren  mit  anderen
Großbuchstaben  firmierenden  Rechtsnachfolgerin  –  sei  Dank.
Hingegen, um auch das noch los zu werden, bleibt Dortmund
wieder außen vor. Letztes Jahr noch war zu hören, daß die neue
Triennale-Leitung auch Interesse an der berühmten Jugendstil-
Maschinenhalle  der  Museumszeche  „Zollern“  in  Dortmund-
Bövinghausen gezeigt hätte. Doch es ist wohl nichts daraus
geworden.  Statt  dessen,  neben  den  „Haupt-Städten“  des
Festivals  (Bochum,  Duisburg,  Essen  und  Gladbeck)  nun  also
Dinslaken. Voilà!

Auffällig viele Niederländer (und Belgier) bevölkern das neue
Triennale-Programm. Doch ist dies letztlich nicht zu geißeln,
da ein Intendant natürlich alle Freiheiten hat, Kunst und
Künstler zu bestimmen. Für den Vorplatz der Jahrhunderthalle
ist seine Wahl auf das „Atelier Van Lieshout“ gefallen, das
hier  rund  um  eine  bespielbare  Gebäudeskulptur  mit  Namen
„Refectorium“ ein Dorf entstehen lassen will, in dem es ein
„BarRectum“, einen „Domesticator“, eine „Bikinibar“ oder auch
ein „Workshop for Weapons and Bombs“ geben soll. „The Good,
the Bad and the Ugly“ ist das Projekt überschrieben. Was kommt
da auf uns zu? Geistige Auseinandersetzung natürlich, hier,
laut Ankündigung, mit Selbstbestimmung und Macht, Autarkie und
Anarchie, Politik und Sex.



Hier  gibt  es  bald  wieder
Theater:  Gebläsehalle
Duisburg-Nord  (Foto:
Ruhrtriennale)

Schauen wir ein wenig durch das Programm, das sich (unter
anderem) auf einem sehr ordentlichen, nach Spielstätte und
Datum ordnenden Kalender abgedruckt findet. Den Reigen der
„großen“  Produktionen  eröffnet,  wie  schon  erwähnt,  am  14.
August  die  musikalische  Pasolini-Adaption  „Accattone“  in
Dinslaken. Sie wird sechsmal gezeigt – und mehr findet in
Dinslaken dann auch nicht statt.

In Bochum steigt am 15. August die Eröffnungsparty mit dem
Namen „Ritournelle“, und da geht es dann hübsch popmusikalisch
zu, wenn nicht gerade Neue Musik von Karlheinz Stockhausen zum
Vortrag gelangt, entweder das Frühwerk „Gesang der Jünglinge“
oder das Spätwerk „Cosmic Pulses“. Bißchen Namedropping für
die,  die  etwas  damit  anfangen  können:  Das  Berliner
Plattenlabel City Slang, das seit 25 Jahren besteht, spielt
eine Rolle und ebenso die Gruppe „Notwist“. Es wird bestimmt
laut und lustig, doch danach auch ganz ruhig.

Lediglich zwei Auftritte des Collegium Vocale aus Gent und ein
Termin mit dem 80jährigen Musik-Minimalisten Terry Riley (29.
August) nämlich stehen noch auf dem Augustprogramm. Unter der
Leitung  von  Philippe  Herreweghe  bringen  die  Genter  Johann
Sebastian Bach zum Klingen. Am 16. August heißt das Programm
„Ich  elender  Mensch“,  am  21.  August  „Ich  hatte  viel
Bekümmernis“.

Ab dem 12. September jedoch wird, wie wir doch hoffen wollen,
Johan Simons’ „Rheingold“ der Jahrhunderthalle einheizen und
neue Maßstäbe setzen. Angekündigt ist „eine ,Kreation’ an der
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Grenze zwischen Oper, Theater, Installation und Ritual“ (!).
Die Musik machen das Orchester MusicAeterna aus Perm unter dem
Dirigenten  Teodor  Currentzis  und  der  finnische  Techno-
Experimentierer Mika Vainio. Sieben Termine sind angesetzt.

Weiter geht es nach Essen, in die auch ohne Theater schon
beeindruckende  Mischanlage  der  Kokerei  Zollverein.  Ein
„Parcours“  ist  sie,  seit  hier  vor  vielen  Jahren  die
Ausstellung „Sonne, Mond und Sterne“ neue Maßstäbe in der
kulturellen  Umnutzung  alter  Industriebauten  setzte.  Nun
erklingt  hier,  auf  diesem  Parcours,  Monteverdis  „Orfeo“,
dezentral  und  verwirrend  vorgetragen.  Zur  Musik  werden
Besuchergruppen  von  maximal  acht  Personen  durch  die  Räume
geführt, die nun die Stationen von Orfeos Abstieg zeigen nebst
seinem Versuch, die Geliebte für sich zurückzugewinnen. Das
Regisseurinnen-Trio  Susanne  Kennedy,  Suzan  Boogaerdt  und
Bianca van der Schoot, sagt die Ankündigung, habe in dem alten
Betonbunker Qualitäten einer Vorhölle erkannt, und das kann
man nachvollziehen. Eurydike übrigens, die spätere Salzsäule,
wird von mehreren Schauspielerinnen gespielt.

Etliche  weitere  Tanz-  und  Musikproduktionen  sowie
Rauminstallationen  können  in  diesem  Text  keine  Erwähnung
finden,  weil  es  sonst  einfach  zu  viel  wird.  Von  den
Schauspielproduktionen sei noch „Die Franzosen“ erwähnt, ein
Werk des polnischen Regisseurs Krzysztof Warlikowski, in dem
er  Prousts  „Suche  nach  der  verlorenen  Zeit“  mit  weiteren
Stoffen  des  Romanciers  zum  großen  Sittenbild  einer
„Gesellschaft im Umbruch zwischen 19. und 20. Jahrhundert“
verwebt.  Sein  Nowy  Teatr  spielt  das  alles  in  polnischer
Sprache und will sechsmal die Halle Zweckel füllen. Das wirkt
ein bißchen optimistisch, aber man soll ja nicht unken.

Ach ja: Von Anne Teresa De Keersmaeker wird Ende September
dreimal die Uraufführung ihrer Choreographie „Die Weise von
Liebe und Tod des Cornets Christoph Rilke“ gezeigt, die Rilkes
Erzählung über den begeisterten Türkenkrieg-Soldaten aktuell
deutet;  Regisseur  Luk  Perceval  verarbeitet  mehrere  Stoffe



Émile Zolas mit Darstellern des Hamburger Thalia-Theaters zu
einem  Gesellschaftsbild,  das  den  Titel  „Liebe  –  Trilogie
meiner Familie I“ trägt. Die Teile II und III gibt es auf
dieser Triennale noch nicht zu sehen.

So, das soll mal reichen. Glück auf!

www.ruhrtriennale.de

Streng,  schwarzweiß  und
einfühlsam – Fotografien von
Barbara  Klemm  und  Stefan
Moses in der Küppersmühle
geschrieben von Rolf Pfeiffer | 13. April 2015
Neo Rauch hat sich beim Malen schmutzig gemacht und läuft,
warum auch immer, aus dem Bild; und Willy Brandt steht im
Wald. Den Leipziger Maler Neo Rauch hat Barbara Klemm 2011
fotografiert, den Altbundeskanzler Willy Brandt 1984 Stefan
Moses. Auf den ersten Blick haben die beiden Fotografien wenig
gemein.  Doch  beide  eint,  dass  sie  Portraits  sind,  dass
berühmte Pressefotografen sie machten und dass sie jetzt in
der Duisburger Küppersmühle in der selben Ausstellung hängen.
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Ikonen  unter  sich
(wenn man so will):
1981  fotografierte
Barbara  Klemm  Pop-
Art-Ikone  Andy
Warhol  vor
Tischbeins
berühmtem  Goethe-
Portrait.  (Bild:
Barbara Klemm/MKM)

Barbara  Klemm,  Jahrgang  1939,  war  viel  Jahre  lang
Bildjournalistin bei der Frankfurter Allgemeinen Zeitung, und
sie machte Pressebilder, von denen einige zu Ikonen wurden.
Neben dem tagesaktuellen Geschäft bearbeitete sie – und tut es
zum Teil noch heute – Dauerthemen wie ihre Künstlerportraits
oder  Besucher  in  Kunstausstellungen.  Arbeiten  aus  diesen
beiden Serien sind nun in Duisburg zu sehen, ergänzt unter
anderem  mit  einer  kleinen  Bildfolge  über  das  Gesamt-
Lichtkunstwerk  Roden  Crater,  das  der  Lichtkünstler  James
Turrell in Arizona schuf. Stefan Moses, Jahrgang 1928, war
unter  anderem  für  den  „Stern“  und  die  Fotoagentur  Magnum
unterwegs und portraitierte ebenfalls.

Formal  zeigen  die  Arbeiten  der  beiden  Fotoschaffenden
Ähnlichkeit, zumal so, wie sie jetzt in Duisburg präsentiert
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werden. Bild hängt dicht neben Bild, und das ist an Strenge
kaum  zu  überbieten.  Durchgängig  sind  sie  schwarzweiß,  die
Abzüge haben einheitliche, mittlere Größe, nichts wurde um des
Effekts willen „aufgeblasen“. Doch davon abgesehen könnten die
Unterschiede  in  der  fotografischen  Handschrift  größer  kaum
sein.

Barbara  Klemm,  die  es  dank  mehrerer  Ausstellungen  in  den
letzten  Jahren  zu  einer  gewissen  Berühmtheit  brachte,  ist
bekannt für ihren zurückhaltenden Stil, der die Totale dem
engen Ausschnitt meistens vorzieht. Mit Distanziertheit sollte
das  nicht  verwechselt  werden.  Mal  um  Mal  arbeiten  ihre
Künstlerportraits  die  Individualität  der  Abgebildeten
schlüssig heraus, manchmal geradezu auratisch. Einige blicken
in die Kamera, andere wirken wie unbemerkt beobachtet. Eine
Nadine Gordimer füllt fast das ganze Bildformat, während ein
Umberto  Eco  in  seinem  Sessel  im  unteren  Bilddrittel
wegzusacken scheint. Natürlich ist die immer wieder wechselnde
Proportionierung  kein  Ausdruck  von  Wertschätzung,  sondern
kluge, empathische fotografische Charakterisierung. Auch die
eher dunkle Grundstimmung der Abzüge trägt zu dieser gleichsam
analytischen  Haltung  bei,  die  nicht  mit  dem
Neutralitätsstreben  der  Becher-Schule  gleichgesetzt  werden
sollte.

http://www.revierpassagen.de/27757/streng-schwarzweiss-und-einfuehlsam-fotografien-von-barbara-klemm-und-stefan-moses-in-der-kueppersmuehle/20141030_1711/11_sm_willy_brandt_1984


Bundeskanzler  Willy
Brandt  steht  im
Wald;  Stefan  Moses
lichtete ihn dort –
im  Siebengebirge  –
1984  ab.  (Foto:
Stefan  Moses/MKM)

Stefan  Moses‘  Portraits  sind  demgegenüber  kontrastreicher,
knalliger, näher dran. In der Wald-Serie, in der auch Willy
Brandt seinen Platz fand, stellte er Mitte der 80er Jahre
deutsche Prominenz aus Politik und Kultur zwischen die Bäume
und lichtete sie ab. In einer späteren, in Duisburg breit
präsentierten Serie stellte er im Wendejahr 1989 gleichsam
typische Vertreter der DDR-Werktätigen in die Hohlkehle und
drückte drauf. Anscheinend strebte er danach, ähnlich wie in
den 20er Jahren August Sander, die „typischen“ Vertreter einer
Gesellschaft zu konservieren. Aus heutiger Sicht scheint der
Versuch gelungen, wirkt diese Serie doch wie das Dokument
einer versunkenen Welt. Denn Werktätige wie die „Facharbeiter
für Tierproduktion“, die lachend und mit kleinen Schweinchen
im Arm posieren, gibt es wahrscheinlich nicht mehr. Ebenso
wenig  die  furchteinflößenden  „Empfangsdamen“  aus  Jena  und
etliche andere mehr.

Das bildjournalistische Schaffen, vor allem aus den Jahren
nach der Wende im Osten Deutschlands, nimmt bei Stefan Moses
vergleichsweise mehr Platz ein als bei Barbara Klemm. Das mag
damit zu tun haben, dass deren beste Pressebilder in einer
eigenen Ausstellung versammelt sind, die zuletzt im Berliner
Gropius-Bau zu sehen war. An der Qualität jedoch liegt es
nicht.  Zwar  ist  Moses’  Portraitfotografie  im  Ansatz
konventioneller, schwankt stärker zwischen Schnappschuss und
Inszenierung,  doch  das  hat  immer  wieder  zu  überzeugenden
Resultaten geführt. Berühmt ist sein Bild des Staatsanwalts
Fritz Bauer, der Mitte der 60er Jahre den ersten Auschwitz-
Prozess initiierte; doch auch die Fotos aus der Familie Mann,



von Marcel Reich-Ranicki und dessen Frau Teofila auf einem
Bahnsteig  oder,  ganz  stark,  vom  Theaterregisseur  Fritz
Kortner, sind von zeitloser Intensität.

Besonders sehenswert sind in
der  Duisburger  Ausstellung
die  Schwarzweißfotos,  die
Barbara  Klemm  2004  vom
Landschaftskunstwerk  „Roden
Crater“  des  amerikanischen
Lichtkünstlers James Turrell
in  Arizona  machte.  (Foto:
Barbara Klemm/MKM)

In  einem  Zeitraum  von  mehr  als  50  Jahren  entstanden  die
jeweils rund 200 Fotografien, die jetzt in der Küppersmühle zu
sehen  sind,  und  für  einen  so  großen  Zeitraum  sind  sie
erstaunlich homogen. Man sieht: Hier haben Zwei der Besten
früh  ihren  Stil  gefunden  und  gepflegt.  Zudem  lassen  ihre
Arbeiten  die  Disziplin  erahnen,  die  den  professionellen
Pressefotografen frommt und unerbittlich von ihm fordert, zur
richtigen Zeit am richtigen Ort zu sein. Und einen Film in der
Kamera zu haben, hätte man früher noch gesagt. Heute reicht
etwas Platz auf der Speicherkarte.

Barbara Klemm/Stefan Moses. Fotografien. Museum Küppersmühle
MKM, Duisburg, Philosophenweg 55. Bis 18. Januar 2015. Mi
14-18 Uhr, Do-So 11-18 Uhr, Feiertage 11-18 Uhr. Eintritt:
Wechselausstellungen 6 €, gesamtes Haus 9 €. Katalog (272 S.,
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238 Abbildungen) 29 €.

www.museum-kueppersmuehle.de

 

„Zeitgenössische
Programmierung“:  Rückblick
auf  die  Triennale-Ära  von
Heiner Goebbels
geschrieben von Rolf Pfeiffer | 13. April 2015

Die Triennale geht zu Ende,
in  die  Bochumer
Jahrhunderthalle  kehrt  Ruhe
ein Bis 2015 Johan Siemons
kommt  (Foto:
Ruhrtriennale/Jahrhunderthal
le Bochum)

Es ist – das Ende. Der Platz vor der Jahrhunderthalle wirkt
verlassen, hinten bei den Kühlbecken werden letzte Kulissen

http://www.museum-kueppersmuehle.de/
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von „Neither“ in Container verladen. Man kann das Rund des
Dampflokkessels erkennen, das in Wirklichkeit eben doch bloß
schwarz angestrichenes Sperrholz war. Die Ruhrtriennale 2014
geht zu Ende.

Am Sonntag (28. September) ist in Bochum Schluß mit dem Royal
Concertgebouw Orkest. Auch endet, was noch wichtiger ist, die
Drei-Jahre-Intendanz von Heiner Goebbels. Er wird sich wieder
seiner  Professur  für  angewandte  Theaterwissenschaften  in
Gießen  widmen  und  komponieren.  Johan  Siemons  ist,  wie
berichtet,  sein  Nachfolger.  Und  deshalb  war  die  Abschluß-
Pressekonferenz am Mittwoch nicht nur eine Spielzeit-Bilanz,
sondern eine der Ära Goebbels, die von 2012 bis 2014 währte.

Drei Jahre Heiner Goebbels. Als sein Vorgänger Willy Decker
das Zepter übergab, viele werden sich noch erinnern, fragte
man Goebbels natürlich nach einem Konzept. Decker hatte da ja
wuchtig  vorgelegt  und  in  seinen  drei  Jahren  drei
Weltreligionen zu den Zentralthemen gemacht, Judentum, Islam
und Buddhismus. Goebbels jedoch schien kein Thema zu haben und
wurde am konkretesten stets mit dem, was er nicht vorhatte:
Keine religiös-philosophisch grundierten Rekonstruktionen des
Welt- und Kunstgeschehens, keine systematischen Begrenzungen
der  Kunstformen,  keine  Imperative.  Stattdessen:  Kunst  am
äußersten Rand, Kunst, von der nicht alle glaubten, daß sie
noch  rezipierbar  sei.  Das  gar  nicht  so  erwartungsfrohe
Publikum  drückte  sich  bisweilen  auch  bösartiger  aus:
Minderheitenprogramm, esoterischer Firlefanz, viel heiße Luft
in sündhaft teuren Produktionen.



Die  Intendanz  von  Heiner
Goebbels ist zu Ende (Foto:
Ruhrtriennale)

Heute muß man sagen: Goebbels hat tolle Programme gemacht.
Unvergeßlich  bleibt  in  seinem  ersten  Jahr  John  Cages
„Europera“, ein Theaterguckkasten mit Schiebekulissen, wie man
ihn sich in früheren Zeiten vor die Augen hielt, um die Tiefe
eines Raumes im Modell zu erfahren, eine frühe 3D-Animation.
In  Bochum  hatte  der  Guckkasten  Hallendimension  bekommen,
hunderte  Helfer  schoben  und  zogen  die  scherenschnitthaften
Elemente  auf  den  verschiedenen  Tiefenebenen  ins  Bild  und
wieder hinaus, und dem Publikum gab man noch die Botschaft mit
auf  den  Weg,  daß  dies  keineswegs  eine  Opernadaption
darstellte.  Es  sei  sinnlos,  eine  bekannte  Handlung
wiedererkennen  zu  wollen,  hier  erfahre  das  europäische
Opernwesen zu den sparsamen Klängen von John Cage in Gänze
seine Zerlegung.

Provokation? Ja, auch. Doch der Abend war grandios. Es war
grandios, eine radikale Idee so hemmungslos materialisiert auf
der Bühne zu sehen.

Keine  Bange,  jetzt  werden  nicht  alle  Produktionen
durchgehechelt, die der Erwähnung würdig wären. Erinnert sei
auf jeden Fall aber doch an die hoch emotionale, tief zu
Herzen gehende Einrichtung von Helmut Lachenmanns „Das Mädchen
mit den Schwefelhölzern“ im Jahr darauf. Robert Wilson führte
Regie und spielte selbst mit. Partnerin und „Mädchen“ war
Angela  Winkler,  das  ganze  fand  vor  eigens  gezimmerten
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Zuschauerrängen  statt,  die  eine  Art  vierseitigen  Trichter
bildeten und an deren oberem Rand sich rundherum die Musiker
positioniert hatten. Dolby surround war nichts dagegen. Aber
war das alles nötig für dieses kleine Zweipersonenstück?

Und  was  für  ein  wunderbarer  Wahnsinn  war  Harry  Partchs
Glasschlaginstrumentenladen,  in  dem  uns  sein  (tschuldigung)
Kitschstück „Delusion of the Fury“ mit ziemlich voraussehbarem
Soundtrack  vorgespielt  wurde!  Zweimal  teuer,  zweimal  ganz
großes Theater.

Kommen  wir  zum  Jahr  2014.  Die  beste  Inszenierung  der
Jahrhunderthalle, also des Gebäudes selbst, war bisher wohl
2006, in der Ära Flimm, Bernd Alois Zimmermanns „Soldaten“ in
der Regie von David Pountney. Hier war die Bühne (je nach
Blickwinkel) wenige Meter tief und einige hundert Meter lang
oder umgekehrt, und das Publikum fuhr auf schienengebundenen
Zuschauerrängen an dieser Bühne hin und her, immer dorthin, wo
gerade etwas los war. Hier wurde das Stilmittel Kamerafahrt
für  die  Bühne  auf  atemberaubende  Art  zur  „Publikumsfahrt“
adaptiert. Und man „er-fuhr“ die riesige Halle.

Furchterregend,
jetzt im Container:
die Lokomotive aus
„Neither“.  (Foto:
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Ruhrtriennale)

Wie gesagt: Überzeugender hat bisher keine Inszenierung die
Riesendimensionen der Jahrhunderthalle zelebriert als nämliche
„Solaten“.  In  dieser  Triennale-Spielzeit  jedoch  ist  ihnen
Konkurrenz  erwachsen.  „Neither“  mit  der  Musik  von  Morton
Feldman und dem extrem sparsamen Text von Samuel Beckett kann
mit  Fug  für  sich  beanspruchen,  es  mindestens  ebenso  gut
gemacht zu haben. Hier durchleuchten starke Scheinwerfer an
einem Autokran das glasdurchwirkte nächtlich-schwarze Dach der
Jahrhunderthalle  und  machen  so  deren  schiere  Größe  ebenso
sichtbar  wie  ihre  Architektur,  die  zwischen  industrieller
Zweckmäßigkeit und schönem Gleichmaß Charakter zeigt. Da sich
die  Außenstrahler  am  Autokran  mitunter  auch  heftig  –
choreographisch – bewegen, haben sie einen großen Anteil am
Spielgeschehen.  Überhaupt  muß  man  „Neither“  eine  der
bedeutendsten Produktionen dieses Jahres nennen, allein schon
wegen  des  (wiederum)  erheblichen  materiellen  Aufwands
inklusive  fahrender  Dampflok  und  fahrbarer  Tribüne.

Nicht weniger grandios war der opulente Opener „De Materie“ in
der Rege des Intendanten, alles vom Feinsten, aus dem Vollen
geschöpft, teuer und schön. Als Komponist schließlich brachte
Goebbels  sich  noch  mit  den  1994  uraufgeführten  „Surrogate
Cities“ in Erinnerung, in Duisburg naheliegenderweise mit der
„Ruhr“-Version.  Steven  Sloane  dirigierte  die  Bochumer
Symphoniker, die Sängerin Jocelyn B. Smith und vor allem der
„virtuose  Vokalist“  David  Moss  bleiben  in  dankbarer
Erinnerung. (Weniger die wuselige Chreographie von Mathilde
Monnier, die mit der Aufbietung von 140 Freiwilligen aus der
Region zwar unbedingt eine Fleißleistung ist, aber zu keinem
Zeitpunkt mit der Musik kraftschlüssig zusammenwuchs.)

Endlos könnte man aufzählen, doch was nützte es? Unbestreitbar
waren die Stücke, deren Auswahl Heiner Goebbels sehr nüchtern
„Zeitgenössische  Programmierung“  nennt,  die  wichtigsten
Produktionen  seiner  Intendanz.  Sie  erbrachten  einen



unerwarteten  Strauß  von  Kunsterlebnissen,  unvergeßlich  in
seiner  Einmaligkeit.  Und  in  einer  solchen  Qualität
wahrscheinlich  nicht  wiederholbar.  Glücklich,  wer
dabeigewesen.

Nachklapp

Bei  Bilanzpressekonferenzen  wird  in  der  Regel  eine
Erfolgsbilanz gezogen. Festivals und Spielzeiten sind immer
erfolgreich, wenn nicht größte Katastrophen dies verhinderten.
So war auch diesmal nur Gutes zu vernehmen, beginnend bei über
90-prozentiger Auslastung der Plätze und sich fortsetzend bei
formidablem Echo der Medien und der Fachwelt.

Deutlich wird aber auch wieder, daß Triennale-Kunst teuer ist.
14 Millionen betrug der Jahresetat, Goebbels konnte in seinen
drei Jahren mithin 42 Millionen ausgeben. Das ist viel Geld,
vor allem auch mit Blick auf das allgegenwärtige deprimierende
Geknappse  bei  anderen  Kultureinrichtungen.  Aber  Kunst  muß
nicht billig sein, und der Versuch, gute Kunst abseits der
ausgetretenen Pfade zu machen, kann noch teurer werden.

Warum also eine Triennale? Weil wir es uns – als Gesellschaft
– wert sind, könnte man vielleicht sagen. Und erst im zweiten
Satz  auf  die  positiven  wirtschaftlichen  Wirkungen  eines
Festivals wie der Ruhrtriennale für die Region hinweisen, auf
internationale Strahlkraft und Imageverbesserung.

www.ruhrtriennale.de
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Heldenleben und Geigenlyrik –
Start  der  Konzertsaison  in
Düsseldorf und Duisburg
geschrieben von Werner Häußner | 13. April 2015
Spielzeitauftakt  in  Düsseldorf  und  Duisburg.  Zwei  Mal
„Heldenleben“, zwei Violinkonzerte: Der Vergleich zwischen den
Düsseldorfer Symphonikern und den Duisburger Philharmonikern
liegt nahe.

Die Düsseldorfer feiern nach dem Abschied von Andrey Boreyko
den  zweiten  Teil  ihres  150-Jahre-Jubiläums  ohne
Generalmusikdirektor; bei den Duisburger Philharmonikern wirkt
GMD Giordano Bellincampi, der 2012 den Posten von Jonathan
Darlington  übernommen  hatte,  inzwischen  prima  etabliert.
Sorgen hat das Orchester aber wegen seiner Spielstätte: Die
Mercatorhalle wird erst Ende 2015 wieder zu bespielen sein.
Bis dahin hat der Klangkörper seine Heimstatt im Theater am
Marientor gefunden.

Duisburg: das Theater
am  Marientor,  bis
Ende 2015 Spielstätte
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der  Duisburger
Philharmoniker. Foto:
Werner Häußner

Dieses ist als Musicaltheater nicht optimal, aber „wir haben
mit  unseren  Technikern  eine  tragbare  Lösung  gefunden“,
berichtet Intendant Alfred Wendel. Bei Strauss‘ „Heldenleben“
konnte man sich davon überzeugen: Die komplexe Struktur der
Tondichtung  war  einwandfrei  durchhörbar,  der  Klang  des
Orchesters kam rund und detailreich auch bei den hinteren
Plätzen an. Zudem sind die Sessel sehr bequem: Kein Grund
also, die Duisburger wegen ihrer Spielstätte zu meiden.

Auch  künstlerisch  animierte  das  Eröffnungskonzert  der  Abo-
Reihe zum Wiederkommen: Bellincampi lässt einen Strauss mit
deutlich mehr Konturen, mehr Trennschärfe in den Registern,
delikateren  dynamischen  Abstufungen  spielen  als  zwei  Tage
zuvor  Gastdirigent  Alexandre  Bloch  bei  den  Düsseldorfer
Symphonikern in der traditionsreichen Tonhalle.

Bellincampi staffelt Streicher und Bläser klanglich, ohne den
Reiz der Mischung durch zu harte Reibungen zu beeinträchtigen,
sorgt  für  treffsicher  gesetzte  Akzente,  für  herrlich  weit
ausgezogene Linien, für ätherische Pianissimo-Stimmungen und
filigrane  Geflechte  etwa  zwischen  Bläsern,  Streichern  und
Harfen in „des Helden Weltflucht“.

In Düsseldorf stand das „Heldenleben“ auf den Tag genau 66
Jahre  nach  dem  Tod  Richard  Strauss‘  auf  dem  Programm  des
ersten  Sinfoniekonzerts  „Sternzeichen  01“.  Alexandre  Bloch
geht mit etwas mehr auffahrender Energie als sein Duisburger
Kollege  an  die  Herkules-Aufgabe  heran,  lässt  das  Pathos
kalkuliert und damit noch frappanter wirken. Die skurrilen
Einwürfe der Holzbläser im zweiten Satz – wenn „des Helden
Widersacher“  zu  Wort  kommen  –  lässt  er  nicht  so  vornehm
gerundet  gellen,  krächzen  und  furzen  wie  Bellincampi  in
Duisburg.

http://duisburger-philharmoniker.de/concerttype/allekonzerte/
http://duisburger-philharmoniker.de/concerttype/allekonzerte/


Bloch schärft das Zärtliche und das Burleske. Aber vor allem
im vierten Satz erschlägt er die Konturen und die dynamischen
Zwischenstufen in dröhnendem Klang. Findet er im dritten Satz
den typisch leuchtenden Strauss-Ton („Rosenkavalier“!), hat er
im vierten keinen Sensus für das Wechselspiel von Steigern und
Entspannen. Ungeniertes Pathos auch am Ende: Das „Heldenleben“
endet in brachialen Choralmassen – vielleicht angemessen für
Strauss, der sich selbst ja stets als den „Helden“ seines
Daseins empfunden hat und von Selbstzweifeln, so weit wir das
wissen können, nicht angekränkelt war.

Strauss schrieb in seine Tondichtung dankbare Aufgaben für den
Konzertmeister des Orchesters ein: Dragos Manza erfüllte die
Soli  in  Düsseldorf  mit  leuchtendem,  substanzvollem  Ton,
feierlich und flink, zärtlich und zurückgenommen, im letzten
Satz mit einer bezaubernd beruhigten Kantilene, die wiederum
an den „Rosenkavalier“ erinnert.

In  Duisburg  wählte  Siegfried  Rivinius  einen  leichten,
filigranen, locker geführten Klang, der sich im dritten Satz
gefühlvoll, aber bestimmt gegen die dunkel grundierten Piano-
Akkorde des Blechs und der tiefen Streicher durchsetzt. Diese
Strauss-Gattin – man sieht in der Solovioline ein Porträt von
Pauline de Ahna – bezirzt ihren Richard schmeichelnder und
lyrischer als die saftig-erotischere Version in Düsseldorf.

Der  Eingangsbereich  der
1925/26  erbauten



Düsseldorfer  Tonhalle  mit
der Büste Clara Schumanns im
Vordergrund.  Foto:  Werner
Häußner

Doch  nicht  genug  des  Geigen-Genusses:  In  beiden  Konzerten
spielten Solistinnen Höhepunkte des Violinrepertoires: Midori
brillierte  in  Düsseldorf  mit  Alban  Bergs  Konzert;  Chloë
Hanslip  empfahl  sich  in  Duisburg  mit  Brahms.  Midori  –  im
Gegensatz  zu  den  glatten  Mädchenfotos  der  Werbung  eine
zierliche, elegante Dame – nimmt den Untertitel „Dem Andenken
eines  Engels“  zur  Richtschnur  ihrer  Interpretation:  Vom
sanften, aus kaum hörbarem Pianissimo ansteigenden Beginn bis
zum verklärt ätherischen Verklingen bleibt sie in der Sphäre
einer  lyrischen  Innerlichkeit;  auch  der  intensivierte,  mit
schönem  Vibrato  geadelte  Ton  führt  selbst  am  Rand  des
Todesabgrunds nicht über die gefassten Grenzen hinaus: Hier
kämpft  kein  Mensch  mit  dem  Tod  –  Berg  hat  sein  Werk  im
Andenken an die erst 18jährige Manon Gropius geschrieben, die
an Kinderlähmung starb –, hier geht eine schöne Seele von
einer Existenzebene in die andere. Das Aufbegehren, die fahle
Resignation,  der  Schrecken  und  das  Ergeben  sind  stets
gekleidet in einen entschärften, unendlich delikat geformten
Ton.

Chloe  Hanslip  und  GMD
Giordano  Bellincampi  beim
Sinfoniekonzert  der



Philharmoniker. Foto: Sabine
Smolnik

Auch  Chloë  Hanslip  hütet  sich  in  Duisburg  davor,  das
Brahms’sche  Violinkonzert  dramatisch  aufzuladen.  Den
„pastoralen  Charakter“  führt  die  1987  geborene  englische
Geigerin konsequent durch, trotz – oder sogar gegen – die
markanten Rhythmisierungen des Seitenthemas. Hanslips Ton ist
so gekonnt kontrolliert, dass er stets locker und frei bleibt:
Es  gibt  keine  forcierten  Figurationen,  keinen  angestrengt
aufgeladenen Klang. Hier nimmt sich jemand bewusst zurück, um
der Musik Johannes Brahms‘ zu dienen: Bedacht eher auf die
Integration in die formvollendeten Verläufe des Dialogs von
Solist und Orchester als bestrebt, sich mit Expression in der
Vordergrund zu spielen.

Doch  diese  Art,  die  etwa  in  Hanslips  Aufnahme  zweier
Violinkonzerte  von  Max  Bruch  jedem  fetten  Sentiment
entgegenwirkt, führt bei Brahms auf Dauer zu reizlosem Ablauf.
Technisch  makellos,  strukturell  durchdacht,  aber
entvitalisiert  und  langatmig.  Etwas  mehr  Temperament  statt
englischer  Contenance,  und  Hanslip  könnte  mit  Brahms  voll
überzeugen.

Ausblicke auf die Konzertsaison 2014/15

Duisburgs  GMD  Giordano
Bellincampi.  Foto:
Duisburger  Philharmoniker



Mit der Violine geht es bei den Duisburger Philharmonikern im
Januar 2015 weiter, wenn Frank Peter Zimmermann – berühmter
„Sohn der Stadt“ – das Sibelius-Konzert spielt. Und mit Kolja
Blacher hat das Orchester auch einen geigenden „Artist in
Residence“  für  diese  Spielzeit:  Blacher  spielt  Robert
Schumanns und Carl Nielsens Violinkonzerte, einen Solo- und
einen  Kammermusik-Abend,  unter  anderem  mit  Dimitri
Schostakowitschs  Sinfonie  Nr.  15  in  einer  Bearbeitung  für
Kammerensemble.  Im  nächsten  Sinfoniekonzert  am  1.  und  2.
Oktober  dirigiert  Bellincampi,  dessen  Vertrag  bis  2017
verlängert wurde, unter anderem Mahlers Vierte.

Die Düsseldorfer Symphoniker feiern ihr 150jähriges Bestehen
im Oktober mit einem Festkonzert am 29. Oktober, bei dem drei
ehemalige Generalmusikdirektoren am Pult stehen. Das nächste
Sinfoniekonzert unter dem Titel „Sternzeichen 02“ bringt am
26., 28. und 29. September Sir Neville Marriner zurück nach
Düsseldorf. Auf dem Programm; Richard Strauss‘ „Metamorphosen“
und Joseph Haydns „Paukenmesse“, unter anderem mit einem der
besten jungen deutschen Tenöre, Uwe Stickert.

Im Oktober spielt Herbert Schuch eine Rarität des Repertoires:
Viktor Ullmanns Konzert für Klavier und Orchester, 1939/40 vor
der  Deportation  des  Komponisten  nach  Theresienstadt
geschrieben.  Im  November  präsentieren  die  Symphoniker  eine
weitere  Seltenheit  im  Konzertsaal:  Hans  Pfitzners  C-Dur-
Sinfonie op. 46, kombiniert mit der unverwüstlichen Neunten
Ludwig  van  Beethovens.  Einmal  nicht  den  Wiener  Titanen,
sondern  Georges  Gershwin  spielt  Rudolf  Buchbinder  dann  im
Dezember.  Programme  also,  die  Neugierige  in  die  Tonhalle
locken werden.



Durch die Röhre ins Museum –
Gregor  Schneiders
irritierende  Raumplastik  in
Bochum
geschrieben von Bernd Berke | 13. April 2015
Zugegeben:  Für  ein  paar  Momente  war  ich  wirklich  etwas
verunsichert und habe mich gefragt, wie schnell ich wohl aus
dieser Röhre wieder herausfinde. 100 Meter können einem recht
lang vorkommen. Doch das etwas flaue Gefühl hat sich dann sehr
rasch wieder verflüchtigt.

„Ich freue mich, den Haupteingang des Museums zu schließen.“
Diesen  seltsamen  Satz  hatte  der  international  renommierte
Künstler Gregor Schneider („Haus U r“) in einer Email an den
Ruhrtriennale-Intendanten  Heiner  Goebbels  geschrieben.  Ein
Museum schließen? Was geht denn da vor?

Man soll das Haus der Kunst jetzt bis zum 12. Oktober durch
ein  Röhrensystem  betreten.  Wer  sich  davor  fürchtet,  kann
freilich auch ein Hintertürchen nehmen. Doch dann versäumt man
eine ungewohnte Erfahrung.

Außenansicht:  So  führt  die
Röhre  ins  Bochumer
Kunstmuseum.  (Alle  Fotos:
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Bernd Berke)

Das Ereignis, von dem hier die Rede ist, trägt den schlichten
Titel „Kunstmuseum“, sorgte heute für einen gehörigen Medien-
Auftrieb am Bochumer Museum und dürfte dem weltoffenen Image
der Kommune zuträglich sein. Wenn man es sarkastisch sieht,
kann sich die Stadt Bochum beim Duisburger Oberbürgermeister
Sören Link bedanken.

Link hatte bekanntlich höchstselbst verfügt, Gregor Schneiders
Installation  „totlast“  am  Lehmbruck-Museum  abzusagen.
Fadenscheinige  Begründung:  Nach  der  Katastrophe  bei  der
Loveparade  (24.  Juli  2010)  sei  Duisburg  immer  noch  nicht
bereit  für  solche,  womöglich  Angst  auslösende  Ereignisse.
Dabei  ging  es  hier  beileibe  nicht  um  einen  gefährlichen
Massenauflauf.

Bei  der  federführenden  Ruhrtriennale  sah  man  Links
Entscheidung als einen Akt der Kunst-Zensur – und sann auf
Abhilfe. Und siehe da: Bochum sprang für Duisburg ein – nicht
mit einer Übernahme der „totlast“, sondern mit einer anderen
Installation Schneiders.

In einem wahren Kraftakt haben Triennale, Museum Bochum und
natürlich Gregor Schneider selbst binnen fünf Wochen dafür
gesorgt,  dass  jetzt  eine  begehbare  Raumskulptur  (eben  die
Röhre) durchs Kunstmuseum Bochum führt. Tatsächlich kann man
den  Bau  nun  nicht  mehr  durch  den  Haupteingang  betreten,
sondern  wird  just  durch  jenes  Röhrensystem  geleitet,  das
Schneider quer durchs Museum gelegt hat.

Nur einzeln oder allenfalls zu zweit darf man die rund 100
Meter  lange  Röhre  (Durchmesser  1,80  Meter)  betreten,  die
nächsten  Besucher  werden  dann  erst  im  gemessenen  Abstand
hinein gelassen. Wirkliche Panik kann da schwerlich aufkommen.



Schild  mit  genauen
Instruktionen  für  die
Besucher

Man  geht  also  durch  das  Museum  (oder  quasi  durch  dessen
Eingeweide), ohne es eigentlich zu betreten. Es ist unterwegs
hie und da ziemlich dunkel, niemals aber so finster, dass man
die Hand vor Augen nicht mehr sähe.

Gewiss: Man fühlt sich in der Röhre etwas beengt. An einer
Stelle  kam  es  mir  ziemlich  heiß  vor.  Vielleicht  die
Sonneneinstrahlung? Die Windungen des Weges führen auch schon
mal in eine Sackgasse. Man muss auch einige Türen öffnen und
betritt schließlich noch ein paar rätselhafte Räumlichkeiten.
Soll man jetzt noch mehr verraten? Oder sollte nicht lieber
jede(r) Besucher(in) eigene Erfahrungen machen?
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Im Inneren der Röhre…

Keine  Angst:  Niemand  wird  dort  drinnen  wirklich  allein
gelassen. Es gibt zwischendurch mehrere Notausgänge und Leute,
die  an  beiden  Enden  der  Röhre  aufpassen.  Allerdings
beschleicht einen zwischendurch auch das zwiespältige Gefühl,
man werde insgeheim überwacht.

Und wie steht’s mit dem künstlerischen Mehr- und Nährwert?

Der  Kunstkurator  Veit  Loers  schreibt,  Gregor  Schneider
unterwandere mit dieser Installation die „Rolle des Besuchers
im Kunstmuseum als die eines Bild-Voyeurs“. Und: „Die Röhren-
Expedition  ins  Museum  fördert  eher  den  Albtraum  als  das
Bildungserlebnis.“

Licht am Ende des Tunnels

Ja, wenn man recht ordentlich grübelt, mag man sich solche und
andere Sätze zurechtlegen. Bochums Museumsdirektor Hans Günter
Golinski,  der  es  gleichsam  als  Ehrensache  fürs  Ruhrgebiet
betrachtet, dass eine Revier-Stadt eine solche Installation
beherbergt, sagt, es gebe für diese Arbeit viele Lesarten. Gut
wär’s, wenn diese nicht ins völlige Belieben gestellt wären.

Hat  man  den  Röhrentunnel  bewältigt,  kann  man  denn  doch,
schließlich  im  „richtigen“  Museum  angekommen,  Kunst  auf
herkömmliche  Weise  betrachten  –  beispielsweise  derzeit  die
Sammlung des Bochumer Unternehmers Frank Hense (u. a. Mel
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Ramos, Mischa Kuball, Stephan Balkenhol). Soll ich ehrlich
sein?  Ich  war  irgendwie  froh,  als  ich  in  der  sonstigen
Eingangshalle gleich ein Paarbildnis von Max Pechstein gesehen
habe. Ob das auch eine Wirkung des Tunnels ist?

Künstler Gregor Schneider
dankte  der  Ruhrtriennale
und der Stadt Bochum für
die Unterstützung.

Die Irritationen (im Kulturjargon: „Verstörungen“), auf die es
Gregor Schneider immer wieder anlegt, sind also vorübergehend.
Ob  man  nach  dieser  temporären  Erfahrung  gleich  die  ganze
Institution  Museum  nachhaltig  anders  betrachtet,  bleibe
dahingestellt.  Ob  man  existenziell  mit  sich  selbst
konfrontiert wird, wäre gleichfalls zu erörtern, notfalls als
Streitfrage. Manch eine(r) mag sich zunächst auch an einen
kleinen Abenteuer-Parcours oder eine (fast leere) Geisterbahn
erinnert fühlen, mithin an eher kunstferne Gefilde.

Aber eins steht unverbrüchlich fest: Auf diese Weise hat man
ein Museum noch nie betreten!

Gregor Schneider: „Kunstmuseum“. – Raumskulptur im Kunstmuseum
Bochum. Produktion der Ruhrtriennale in Kooperation mit dem
Museum. 29. August bis 12. Oktober 2014. Di-So 10-18 Uhr, Mi
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10-20 Uhr, Mo geschlossen. Tickets 8 Euro, ermäßigt 5 Euro.
Weitere  Infos:  www.ruhrtriennale.de  oder
www.kunstmuseumbochum.de

Mit  Igor  Strawinsky  im
Knochenstaubland  –  die
Ruhrtriennale  zermalmt  das
„Sacre“
geschrieben von Martin Schrahn | 13. April 2015

Auf  der  Bühne  rieselt’s
Knochenstaub,  aus  der
Konserve  tönt  das  „Sacre“.
Foto:  Wonge
Bergmann/Triennale

Es gibt Momente im Leben eines Kritikers, die entpuppen sich
letzthin als verlorene Zeit. Wir haben es gerade erfahren, in
einer  Vorstellung  der  Ruhrtriennale.  Annonciert  wurde  die
Produktion,  zu  sehen  in  der  Duisburger  Gebläsehalle,  in
seltsamer Verkehrung der Urheberschaft. „Romeo Castellucci: Le
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Sacre du Printemps, Choreografie für 40 Maschinen mit Musik
von  Igor  Strawinsky“  lautet  der  genaue  Titel.  Das  lässt
einiges erahnen, allein, es kommt noch schlimmer.

Ein Blick auf den Besetzungszettel nämlich verrät, dass Scott
Gibbons  für  den  „Sound“  verantwortlich  ist.  Und  dass  die
„Aufnahme“  (des  Sacre)  von  MusicAeterna  stammt,  unter  dem
Dirigenten Teodor Currentzis. Kurzum: Wir hören das Stück aus
der Konserve. Kein Orchester, nirgends. Nun, der Klang ist
immerhin raumfüllend, in den Holzbläserpassagen nimmt er uns
sanft in die Arme, die attackierenden Schlagwerk-Bruitismen
wiederum scheinen die Mauern zu sprengen. Doch je mehr sich
die Musik in Bassregionen begibt, tönt’s mulmig und matschig.

Geschuldet ist dies allein dem Konzept Castellucis. Denn 40
Maschinen so zu programmieren, dass sie punktgenau mit der
Musik  agieren,  ist  live  schlicht  unmöglich.  Jede  kleine
Verzögerung im Orchester würde dazu führen, dass alles aus dem
Ruder läuft. Worum aber geht es? Um Knochenstaub. Der aus
Behältnissen,  kleinen  bauchigen  Speißtrommeln  oder
rechteckigen  Kästen,  schießt,  herausrieselt,  sich  über  die
Bühne  ergießt.  Eine  Plexiglasscheibe  trennt  Publikum  und
Materie, husten muss hier keiner, immerhin.

Die Sache wird indes noch skurriler. Wenn sich, im 2. Teil des
Stückes, die archaische Musik durch den Raum wälzt oder die
schneidenden, hochkomplexen Rhythmen sich ins Gehör meißeln,
ist Schluss mit Maschinentanz. Ein weißer Vorhang verdeckt die
Szenerie, auf den Sätze über Beschaffenheit und Verwendung von
Knochenstaub  projiziert  werden.  Das  „Sacre“  zur
Hintergrundmusik degradiert, im Dienste der Bildung auf VHS-
Niveau.

Was das soll? Originalton Castellucci im Programmfaltblatt:
„Das  Opfer,  auf  das  Strawinsky  anspielt,  ist  …  das
Menschenopfer. Im Laufe der Geschichte ist es dem Menschen
unmöglich  geworden,  seinesgleichen  zu  opfern  …  Der
Knochenstaub verweist auf eine industrielle Vorstellung vom



Opfer. Hier gedenken wir ‚den Tieren’, die – zu Tausenden –
ohne Opferritual zur Schlachtbank geführt werden, ohne dass
über ihren Tod Rechenschaft abgelegt wird“. Es ist sagenhaft.

Am Ende applaudiert das Publikum – ja, wem eigentlich? Den
Programmierern,  unsichtbaren  Musikern,  oder  vielleicht  den
armen Teufeln im weißen Schutzanzug mit Atemmasken, die sich
daran machen, das ganze Knochenzeugs wieder wegzuschaufeln?
Wir indes rufen dieser Art von Kunst zu: „Aber der Kaiser ist
ja nackt“ – viel Getue, nichts dahinter. Blanker Unfug.

Aluminium in Duisburg, Videos
in Essen – die Installationen
der Ruhrtriennale
geschrieben von Rolf Pfeiffer | 13. April 2015
Die Kunst kann jetzt besichtigt werden. Man darf sogar auf ihr
gehen,  rennen,  hüpfen  und  –  bei  hinreichender
Körperbeherrschung  –  tanzen.  Der  Grund  ist  schwankend,
genauer: federnd: „Melt“, so heißt die Arbeit, besteht aus 50
Aluminiumplatten, die auf einer durablen Federung lagern und
aneinander verlegt einen 70 Meter langen Weg ergeben.

Der  Weg  befindet  sich  zum  größten  Teil  unterhalb  der
stillgelegten  Hochöfen  auf  dem  Hüttengelände  im
Landschaftspark Duisburg Nord, weshalb er etwas dunkel ist und
auch tagsüber von Scheinwerfern bestrahlt wird. Hier spürt man
in den Worten des Künstlerduos Rejane Cantoni und Leonardo
Crescenti,  das  gern  auch  etwas  griffiger  als  „cantoni
crescenti“  zeichnet,  die  „vibes“,  die  „communication“,  den
„sound“, und natürlich ist das alles „very social“.
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„Melt“  (Foto:  Leonardo
Crescenti/Ruhrtriennale)

Tja.

Eindrucksvoll ist diese Arbeit ganz ohne Frage. Das verbaute
Material  dürfte  einen  beträchtlichen  Wert  haben  (Achtung!
Metalldiebe!), und ob es die Laufzeit (!) der Triennale bis
28. September ohne Blessuren übersteht, muß sich noch zeigen.
Das  wäre  jedenfalls  der  Beweis  für  eine  hervorragende
technische  Qualität  dieser  Konstruktion.

Der arglose Flaneur indes könnte die Installation unter dem
gigantischen  Stahlkorsett  der  rostigen  Hochöfen  glatt
übersehen, würden nicht Schilder und Menschenmassen von ihrer
Existenz  künden.  Wenn  er  sie  dann  doch  betritt  und  sein
Gleichgewicht  suchen  muß,  läßt  ihn  das  langgestreckte
Aluminiumgebilde  spontan  an  eine  Hüpfburg  denken,  an  eine
aufgeblasene Bereicherung sommerlicher Kinderfeste. Nur sind
die dank der Materialien Luft und Plastik deutlich leiser.

Fraglos jedoch gehören Scheppern und Donnern des Aluminiums
mit zum künstlerischen Konzept der federnden Laufbahn, und
grundsätzliche Gedanken über einen gültigen Kunstbegriff und
die  zeitgenössischen  Weitungen  desselben  wollen  wir  uns
verkneifen. Wenn wir aber standhaft akzeptieren, daß dies ohne
Wenn und Aber ein Kunstwerk ist, bleibt doch eine gewisse
Beklommenheit  angesichts  des  Aufwands,  der  hier  getrieben
wurde.

Einwenden  könnte  man  jetzt  natürlich,  daß  andere  soziale
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Kunstwerke viel teurer kommen, man denke nur an das Denkmal
für die deutsche Einheit, das in Berlin (unter anderem unter
Mitwirkung der Choreographin Sascha Waltz) entstehen sollte
und  aus  einer  Art  Wippe  besteht,  die  das  Publikum  durch
Gewichtsverlagerung  bewegen  kann.  Auch  so  ein  beglückendes
soziales Erlebnis; allerdings ist mittlerweile fraglich, ob
das Berliner Millionenprojekt noch realisiert wird.

Doch den federnden Alusteg mit Namen „Melt“ gibt’s in Duisburg
wirklich. Ein Jeder und eine Jede mögen selber urteilen, der
Eintritt ist frei.

 

Nicht  eine  –  viele
Filmeinstellungen versammelt
Harun Farockis Arbeit „Eine
Einstellung  zur  Arbeit“  im
Folkwang-Museum.  (Foto:
Achim
Kukulies/Ruhrtriennale)

Zu sehen ist jetzt auch die Videoarbeit „Eine Einstellung zur
Arbeit“ des jüngst verstorbenen Film- und Videokünstlers Harun
Farocki und seiner Frau Antje Ehmann, und der Titel ist von
feinem Doppelsinn. Filmemacher aus der ganzen Welt filmten
Männer  und  Frauen  in  Stahl-,  Bau-  oder  Textilindustrie,
Wachpersonal, Museumswärter und so fort. Sie lieferten kurze
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Filme (maximal zwei Minuten Länge) ab, 450 an der Zahl. Die
Filme  durften  nicht  geschnitten  sein,  sind  somit  in  der
Sprache der Filmleute jeweils „eine Einstellung“.

Nun sieht die deutsche Sprache für das Wort Einstellung aber
auch die Bedeutung von Haltung, Wertschätzung vor, was dem
Projekt  seine  qualitativen  Valeurs  verleiht.  Wenn  im
abgedunkelten  Ausstellungsraum  des  Essener  Folkwang-Museums
auf  zehn  Leinwänden  die  Zweiminutenfilmchen  in  bunter
Reihenfolge laufen, stellen sich beim Betrachter gegenläufige
Empfindungen  ein.  Der  serielle  Charakter  des  Gezeigten
verstärkt  den  Eindruck  der  Gleichförmigkeit,  die
Gleichzeitigkeit des Gezeigten hebt dessen Vielfalt hervor.
Die  Botschaft  des  ganzen  allerdings  bleibt  verhalten.  Und
ähnliches hat man häufig schon gesehen, übrigens auch von
Farocki.

Die  Choreographie  „Levée“
von Boris Charmatz läuft im
Folkwang-Museum  als
Videofilm von César Vayssié.
(Foto: Ruhrtriennale)

„Levée“  schließlich  ist  ein  Videofilm,  der  bei  der
Ruhrtriennale 2013 entstand. Auf der Halde Haniel in Bottrop
führte  das  Musée  de  la  danse  die  Performance  „Levée  des
confits“ des Choreographen Boris Charmatz auf, der Filmemacher
César Vayssié filmte. Es entstand ein Video aus Luft- und
Bodenaufnahmen, das nun in einem separaten Saal des Folkwang-
Museums gezeigt wird und hübsch anzusehen ist. Tänzerinnen und
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Tänzer sind in ununterbrochener Bewegung und vollführen Posen
und  Gebärden,  wie  man  sie  aus  dem  Tanztheater  kennt,
gestikulieren, werfen sich in den Staub, fegen Sand und so
weiter. In den Luftaufnahmen scheint sich die Gruppe gegen den
Uhrzeigersinn zu bewegen, „Entwicklung“ im dramatischen Sinn
indes ist nicht auszumachen – anders als beim geradezu schon
klassisch  zu  nennenden  Tanzstück  „Le  sacre  du  printemps“
(Frühlingsopfer) von Igor Strawinsky, das das nämliche Opfer
nicht  überlebt.  Das  inszeniert,  wie  berichtet,  Romeo
Castellucci  unter  Verzicht  auf  menschliche  Darsteller  mit
Knochenmehl.

www.ruhrtriennale.de

Emsige  Proben  und  guter
Vorverkauf – in wenigen Tagen
startet  die  Ruhrtriennale
2014
geschrieben von Rolf Pfeiffer | 13. April 2015
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Gebläsehalle  im
Landschaftspark  Duisburg-
Nord,  zentraler
Aufführungsort  der
diesjährigen  Ruhrtriennale.
Hier  realisiert  Heimer
Goebbels „De Materie“. Foto:
Matthias Baus/Ruhrtriennale

Intendant Heiner Goebbels probt schon seit Wochen „De Materie“
in  der  Gebläsehalle  im  Landschaftspark  Duisburg-Nord,  der
Italiener Romeo Castellucci justiert rund 40 Maschinen, die
für seine Inszenierung des Balletts „Le Sacre du Printemps“
„Knochenstaub zum Tanzen bringen“ sollen.

Der Schweizer Boris Nikitin hat in der Halle der Zeche Zwickel
in Gladbeck eine Art Raum im Raum installiert, in dem seine
sehr eigenwillige Musikproduktion „Sänger ohne Schatten“ nun
zur Vorführungsreife gebracht werden soll. Und Katja Aßmann
von den Urbanen Künsten Ruhr kann verkünden, daß die rund 50
polierten  Aluminiumplatten,  aus  denen  das  interaktive
Kunstwerk „Melt“ von Rejane Cantoni und Leonardo Crescenti
besteht,  auf  dem  Weg  nach  Duisburg  seien.  Kurz:  Das
vielgestaltige  Kulturspektakel  Ruhrtriennale  schickt  sich
wieder an, ganz unübersehbar Wirklichkeit zu werden. Am 15.
August geht es los.
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Die Zahlen, die man jetzt schon hat, geben wie stets Anlaß zur
Zuversicht.  Von  den  rund  40  000  Eintrittskarten  sind  75
Prozent bereits verkauft. Ausverkauft jedoch, so Goebbels, sei
noch nichts, mit Ausnahme der Filmoper „River of Fundament“,
die nur ein einziges Mal im Essener Kino Lichtburg gezeigt
wird (31. August).

Die begehbare und wohl auch ein wenig bedrohliche Großskulptur
„Totlast“ von Gregor Schneider wird, wie berichtet, nicht im
Duisburger Lehmbruck-Museum zu sehen sein. Die Schau wurde,
grantelt Goebbels, „gecancelt oder zensiert, wie immer man das
nennt“.

Man kann sicherlich auch nicht ganz ausschließen, daß das
Duisburger  Loveparade-Trauma  bei  dieser  vermeintlich
überängstlichen Entscheidung eine Rolle gespielt haben könnte.
Bekanntlich  springt  kurzfristig  Bochum  ein  und  zeigt  die
„Totlast“  im  Kunstmuseum.  Start  ist  wegen  des  verspäteten
Aufbaus allerdings nicht zu Beginn der Triennale, sondern erst
am 29. August. Dafür läuft die Ausstellung länger, bis Mitte
Oktober. Wird das unselige Hin und Her um Gregor Schneiders
begehbare  Skulptur  ein  juristisches  Nachspiel  haben?  „Ich
hatte noch keine Zeit, darüber nachzudenken“, sagt Goebbels.

Ungefähr  so  soll  es
aussehen:  Das  interaktive
Kunstwerk  „Melt“  aus
begehbaren  Aluminiumplatten
von cantoni crescenti. Bild:
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Leonardo
Crescenti/Ruhrtriennale

Als die Videoinstallation „Eine Einstellung zur Arbeit“ für
das Essener Folkwang-Museum geplant wurde, ahnte noch niemand,
daß diese Schau zur postumen Würdigung des Ende Juli plötzlich
verstorbenen  Filmemachers  und  Videokünstlers  Harun  Farocki
werden würde. Am 24. August sollten er und seine Frau Antje
Ehmann in der Gesprächsreihe „tumbletalks“ zu Gast sein. Nun
ist offen, wer an diesem Tag diskutieren wird.

Der Intendant wirkt ungeduldig, die Proben zu „De Materie“
warten. Geradezu beseelt ist er vom Stück des niederländischen
Komponisten Louis Andriessen, das er als grandiosen Opener der
Triennale auf die Bühne stellen wird. Nichts weniger als „eine
kopernikanische Wende in der Oper“ sei dieses Werk, „in dem
sich  Verlust  und  Erfolg  auf  fast  unerträgliche  Weise
begegnen“. Wegen der Probenarbeit schlafe er derzeit schlecht,
fährt Goebbels fort, er sei auch letzte Nacht um drei Uhr wach
gewesen und habe seine Mails gecheckt. Und da habe ihm Gregor
Schneider rund 40 Fotos zu seinem „Totlast“-Projekt geschickt,
offenbar schlafe auch der derzeit nicht gut. Man sieht an
dieser Episode: In den letzten Tagen vor Festivalstart hat der
Streß die abgebrühten Kulturprofis fest im Griff.

 



Szene aus „manger“
von  Boris
Charmatz.  Foto:
Ursula
Kaufmann/Ruhrtrien
nale

So startet die Ruhrtriennale 2014 am Wochenende 15./16./17.
August:

Freitag (15.8.) ist ab 15 Uhr der interaktive Aluminiumsteg
„Melt“ auf der Straße unter den Hochöfen im Landschaftspark
 Duisburg-Nord  begehbar.  Nur  wenn  hier  Menschen  unterwegs
sind, „lebt“ die Installation. Auch Radfahren soll auf der
Alu-Piste möglich sein. Der Eintritt ist frei.

Um 17 Uhr rieselt zum ersten Mal „Le Sacre du Printemps“ in
Duisburg über die Bühne (Musik: Igor Strawinsky, Inszenierung:
Romeo Castellucci). Dauer 1. Stunde, Tickets 20 bis 30 €.

Um 19.30 Uhr hat in Duisburg das Mammutwerk „De Materie“ des
Niederländers Louis Andriessen in der Regie von Festivalchef
Heiner Goebbels Premiere. 1. Stunde 50 Minuten, Tickets 20 bis
80 Euro.

Am Samstag (16.8.) sind außerdem im Angebot:
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Ab 12 Uhr die Videoinstallation „Eine Einstellung zur Arbeit“
des jüngst verstorbenen Harun Farocki und seiner Frau Antje
Ehmann im Essener Folkwang-Museum.

Ab 10 Uhr die Filminstallation „Levée“ von Boris Charmatz und
César Vayssié, ebenfalls im Essener Folkwang-Museum (Eintritt
frei).

Die „freitagsküche“, die immer samstags stattfindet und in der
im Anschluß an die gewichtigsten Aufführungen gegessen und
getrunken, geschwärmt und diskutiert werden kann. Die erste
„freitagsküche“ lädt am 16.8. nach „Le Sacre du Printemps“ im
Landschaftspark  Duisburg-Nord  ein.  Ticket  15  €  (exkl.
Getränke).

Als „Pas de deux mit der Musik von Arnold Schönberg“ ist Anna
Teresa  De  Keersmakers  Tanzproduktion  „Verklärte  Nacht“
ausgeflaggt. Ab 21 Uhr in der Jahrhunderthalle Bochum, 40
Minuten, Tickets zwischen 15 und 25 Euro.

Schließlich ist für 20 Uhr in der Zeche Carl in Essen das
erste „Nachtkonzert“ angesetzt. 2 Stunden, eine Pause.

Am Sonntag (17.8.) geht das Spektakel weiter, um 12 Uhr ist im
Essener Folkwang-Museum zudem die erste Diskussion der Reihe
„tumbletalk“  angesetzt.  Auf  dem  Podium  sitzen  dann  Louis
Andriessen und Heiner Goebbels.

So, das soll mal reichen. Das weitere Programm läßt sich in
den mustergültigen Programmheften der Ruhrtriennale, die an
allen  Spielorten  kostenlos  erhältlich  sind,  oder  im  Netz
nachlesen.

www.ruhrtriennale.de

Tel. 0209 / 60 507 100

http://www.ruhrtriennale.de/


Ruhrtriennale:  Duisburg  sagt
Gregor  Schneiders
Installation „Totlast“ ab
geschrieben von Werner Häußner | 13. April 2015
Duisburg fürchtet sich. Nicht ganz Duisburg, doch zumindest
der Oberbürgermeister: Sören Link hat entschieden, das Projekt
„Totlast“ des Künstlers Gregor Schneider in Duisburg nicht
realisieren zu lassen. Die begehbare Rauminstallation war als
Projekt der Ruhrtriennale für das Lehmbruck Museum vorgesehen.

Für Duisburg nicht geeignet?
„Liebeslaube“ aus Schneiders
Arbeit  „Totes  Haus  u  r“.
Copyright:  Gregor
Schneider/VG Bild-Kunst Bonn

Link hat den Intendanten der Ruhrtriennale, Heiner Goebbels,
am 7. Juli telefonisch von seiner Entscheidung unterrichtet.
Begründung: Duisburg sei – vor dem Hintergrund der
Geschehnisse bei der „Loveparade“ 2010 – „noch nicht reif für
ein Kunstwerk, dem Verwirrungs- und Paniksituationen immanent
sind, welches mit dem Moment der Orientierungslosigkeit
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spielt“.

Er habe sich die Entscheidung „nicht leicht gemacht und sehr
schlecht geschlafen“, bevor er abgesagt habe, ließ der
Duisburger Oberbürgermeister in einer Pressemeldung
verbreiten. Doch die Wunden der „Loveparade“ seien noch nicht
geschlossen und die juristische Aufarbeitung stehe erst am
Anfang. „Mir ist völlig klar, dass bei dieser Thematik andere
Bewertungen möglich sind. Letztendlich habe ich meine
Entscheidung jedoch auf Basis meiner persönlichen Erfahrungen
mit dem Thema Loveparade getroffen und werde diese auch so
vertreten“, heißt es in der Erklärung von Sören Link.

Entschiedene Kritik meldeten die Ruhrtriennale und der
Künstler an. Eine Sprecherin des Lehmbruck Museums wollte sich
nicht äußern, sondern verwies auf das Referat für
Kommunikation und Bürgerdialog der Stadt Duisburg.

Vor der Ablehnung durch den Oberbürgermeister hatten die Stadt
und die Veranstalter im Rahmen des Genehmigungsverfahrens
konstruktiv zusammengearbeitet, meldete die Ruhrtriennale. Das
bestätigt die Stadt: „Im Rahmen des Genehmigungsprozesses kam
es zu einer konstruktiven und deutlichen Annäherung an die
Anforderungen der Bauordnung“, heißt es in der Pressemeldung.

Link betont, er habe unabhängig von der baurechtlichen
Bewertung entschieden. Die Ruhrtriennale prüft jetzt, ob eine
andere Arbeit Schneiders kurzfristig in einer anderen Stadt
realisiert werden könne. Bereits gekaufte Eintrittskarten für
„Totlast“ bleiben für ein eventuelles Alternativprojekt gültig
oder können zurückgegeben werden. Das Erstattungsformular
steht zum Download bereit.



Gregor  Schneider.  Foto:
Linda Nylind/Ruhrtriennale

Der in Rheydt lebende Gregor Schneider wurde er international
durch sein „Totes Haus u r“ bekannt, das auf der Biennale
Venedig 2001 den „Goldenen Löwen“ gewann. Noch mehr mediales
Echo bereitete Schneider, den der „Spiegel“ als einen „der
manischsten und gleichzeitig verschlossensten Künstler der
Gegenwart“ bezeichnete, sein Plan, zur Biennale 2005 einen
schwarzen Kubus von der Größe der Kaaba in Mekka auf der
Piazza San Marco aufzustellen. Der Plan war Biennale-Kurator
Davide Croff zu politisch. Schneider, 1969 geboren, ist seit
2012 Professor für Bildhauerei an der Akademie der Bildenden
Künste in München.

Der Titel der geplanten und jetzt verhinderten
Rauminstallation bezieht sich auf einen Fachbegriff: „Totlast“
bezeichnet das Eigengewicht von Gegenständen, die Lasten
transportieren. Gregor Schneider spielt mit seinem Titel auf
einen riesigen Baukörper an, den NS-Architekt Albert Speer aus
Beton gießen ließ, um zu prüfen, wie tief seine
Monumentalbauten im märkischen Sand absacken würden. Noch
heute findet man den undurchdringlichen Monolith in Berlin-
Tempelhof.

Schneider baut seine Räume so, dass der Besucher nicht
bemerkt, sich in einer Art begehbaren Skulptur zu befinden.
Sie lassen sich nicht überblicken, verändern sich teilweise
allmählich, wirken gerade wegen ihrer vermeintlichen

http://klasse.gregor-schneider.de/


Alltäglichkeit unheimlich. So lassen sie den Besucher an
seiner Wahrnehmung und an seinen selbstverständlichen
Begriffen von Raum und Welt zweifeln. Das hermetisch
Geschlossene, das Unterirdische, das Verborgene spielen in
Schneiders Arbeiten eine zentrale Rolle“, heißt es in einer
Präsentation der Triennale.

Die eingangs skizzierten Argumente des Duisburger
Oberbürgermeisters mögen subjektiv verständlich sein, sind
aber weit hergeholt. Denn bei Schneiders begehbaren
Installationen gibt es keinen unkontrollierten Massenandrang
wie bei der „Loveparade“. Für „Totlast“ werden Eintrittskarten
verkauft; der Besucherstrom wäre jederzeit zu überblicken
gewesen. Bei einem eventuellen Anflug von Klaustrophobie oder
Panik hätte ein Besucher keine anderen Menschen anstecken und
jederzeit das Objekt durch Notausgänge verlassen können.
Vergleichbar mit einer Situation, wie sie auf der
Massenveranstaltung 2010 zur Katastrophe geführt hat, ist
Schneiders Installation nicht. Insofern wackelt die Begründung
für die Absage auf sehr dünnen Beinen daher.

„Ein  Deutsches  Requiem“:
Abschied von einem bewegenden
Ballett in Duisburg
geschrieben von Britta Langhoff | 13. April 2015
Die Spielzeit 2013/2014 der Theater und Opern im Ruhrgebiet
ist  größtenteils  vorbei  und  wird  mancherorts  mit  einem
Wiederholungs-Höhepunkt  verabschiedet.  So  auch  in  der
Duisbuger Dependance der Deutschen Oper am Rhein, die zum
(leider)  vorerst  letzten  Mal  das  großartige  Ballett  „Ein
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Deutsches Requiem (b.09)“ zeigte.

Unter  jubelndem  Applaus  und  Bravo-Rufen  wurde  die
Choreographie vom Publikum entlassen. Nicht wenige sahen diese
einzigartige,  bewegende  Inszenierung  zum  wiederholten  Male.
Das Requiem war nicht nur in Duisburg/ Düsseldorf, sondern
auch bei vielen Gastspielen und als ZDF-Fernsehproduktion ein
großer Erfolg.

Mit  der  Choreographie  zu  Brahms  Totenmesse  „Ein  Deutsches
Requiem“  Opus.  45  nach  Worten  der  heiligen  Schrift  schuf
Ballettdirektor  Martin  Schläpfer  ein  überraschendes  und
überzeugendes  aufwändiges  Werk,  dass  alle  Ensembles  der
Deutschen  Oper  am  Rhein  (Ballett,  Solisten,  Chor  und  die
Duisbuger Philharmoniker) auf der Bühne vereinte.

Schläpfer  wagt  eine  tänzerische  Annäherung  an  das  letzte
Mysterium  unserer  abgeklärten  Welt,  an  den  Tod.  Getanzte
Ängste und mensch-bewegende Fragen zeigen nicht nur das Ringen
um einen würdigen Abschied, sondern auch das Ringen um ein
würdiges Dasein im Jetzt. Meisterhaft dargeboten, technisch
ausgefeilt bis ins kleinste Detail, nimmt das Ensemble das
Publikum mit auf eine Reise, getragen von stärksten Emotionen.
Sie zeigen Zweifel, Trotz und Widerstand und lassen daraus
eine ganz besondere melancholische Schönheit erwachsen.

Brahms Opus 45 wurde schon immer für seine Vollkommenheit
gerühmt, Martin Schläpfers Choreographie hingegen zeigt ganz
bewusst  einen  Gegenentwurf.  Die  Kostüme  sehen  aus  wie
zerfetzt, eine Solistin muss einen sehr schwierigen Part mit
nur einem Spitzenschuh meistern. Abgesehen von diesem einen
Spitzenschuh sind die Tänzer barfuß und beziehen ihre Kraft
auch aus der schieren Masse der auftretenden Tänzer, die das
Erhöhende  ihrer  oft  akrobatisch  anmutenden  Sprünge  genauso
schnell  wieder  in  den  Boden  stampfen.  Selten  agieren  die
Tänzer  unisono,  fast  immer  sind  die  Linien  asymmetrisch.
Meistens treten sie wellenartig auf. Wellen, die sich ganz
langsam  aufbauen  und  vorne  am  Rand  der  Bühne  mit  einer



manchmal erschreckenden Kraft brechen.

Was es bei soviel kraftvoll getanztem Ausdruck nicht gebraucht
hätte: die offensichtliche Symbolik des Schlussbildes, in dem
sich die Tänzer in Ketten gelegt, jeder auf andere Art in eben
diesen winden. Dass jeder Mensch in anderen Ketten liegt und
anders  mit  diesen  umgeht,  das  war  auch  vorher  schon  zu
verstehen.  Schade,  dass  Schläpfer  da  der  Kraft  seiner
Choreographie  nicht  traut,  es  relativierte  die  fein
austarierte Interpretation des Requiems ein wenig ins Banale.

Dennoch:  es  bleibt  die  erfreuliche  Feststellung,  dass  das
Ballett der Deutschen Oper am Rhein sich seit der Übernahme
von  Martin  Schläpfer  2009  deutlich  verbessert  hat  und
mittlerweile auch weit über die Grenzen von NRW hinaus als
bedeutendes Ensemble gilt, das Maßstäbe setzt.

Auch wenn diese Produktion in näherer Zukunft wohl nicht mehr
gezeigt  werden  wird  –  in  der  Geschichte  des  Balletts  der
Deutschen  Oper  am  Rhein  wird  sie  sicher  immer  einen  ganz
besonderen  Stellenwert  besitzen.  Auf  ihre  Art  war  sie
richtungsweisend und zeigte, dass sich Mut zum Risiko durchaus
lohnt.  Auf  die  angekündigten  Premieren  der  Spielzeit
2014/2015, unter anderem die Serenade von Balanchine – darf
man schon jetzt gespannt sein.

Zwei  machen  auf  Skandal:
Alice Sara Ott und Francesco
Tristano  beim  Klavier-
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Festival Ruhr
geschrieben von Martin Schrahn | 13. April 2015

Alice Sara Ott und Francesco
Tristano  –  zwei  Pianisten,
harmonisch  vereint  immerhin
zum  Schlussapplaus.  Foto:
Mohn/KFR

Neue Musik ist nicht gerade ein Publikumsrenner. Wenn sich die
Klänge im Konzert avantgardistisch geben, nehmen viele Hörer
Verteidigungsstellung  ein.  Oder  schütteln  erschrocken,
verdrossen, fragend, vielleicht auch altersmilde lächelnd ihr
Haupt. Atmen auf, wenn endlich, etwa mit einer Beethoven-
Symphonie,  wieder  sicheres  ästhetisches  Fahrwasser  erreicht
ist.  Doch  eines  ist  selten  geworden  bei  der  Beurteilung
tönender Moderne: der (handfeste) Skandal.

„Scandale“ rufen die Pianisten Alice Sara Ott und Francesco
Tristano. Die französische Wortvariante ist bewusst gewählt,
geht es ihnen doch darum, musikalische Eklats ins Gedächtnis
zu rufen, die sich zu Beginn des 20. Jahrhunderts in der
aufregenden  Kulturmetropole  Paris  ereigneten.  Die
entsprechende CD soll im Herbst erscheinen, einen Vorgeschmack
hat es nun beim Klavier-Festival Ruhr gegeben.

Fürs Plattencover – und das Festival-Programmheftchen – haben
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die beiden das elegante Konzertoutfit abgelegt und sich ganz
existenzialistisch schwarz gekleidet. Alice Sara blickt uns in
herausfordernder  Gleichgültigkeit  an,  Francesco  wiederum
schaut  auf  seine  Klavierpartnerin,  als  sei  sie  ein
fleischgewordenes  Rätsel.  Man  mag  auch  über  die  Botschaft
dieser Ikonographie nachdenken – beider Auftritt in Duisburgs
Gebläsehalle jedenfalls bedient eher das konventionelle Bild
zweier junger Pianisten, die eben Werke für zwei Klaviere zu
spielen gedenken.

Am Beginn steht Maurice Ravels „Bolero“, ein Stück, zu dem der
Komponist selbst anmerkte, es sei eigentlich keine Musik. Sie
wurde geschrieben für die Tänzerin und Mäzenin Ida Rubinstein,
und  war,  wohl  erst  in  Verbindung  mit  einer  lasziven
Choreographie, skandalträchtig. Die Fassung für zwei Klaviere
stammt nun von Tristano. Er zupft zunächst im Klavierbauch an
einer  Saite  den  charakteristischen  Trommelrhythmus,  später
verlagert sich die repetitive Dauerfigur auf die Tasten. Alice
Sara Ott ist für die zweiteilige Melodie zuständig, die sich
aus aller Zartheit ins Orgiastische steigert.

Das  Paar  in  Aktion.  Foto:
Mohn/KFR

Das alles macht mächtig Effekt, ohne noch irgendwie verstörend
zu wirken. Die Interpretation zeigt indes exemplarisch die
Probleme, die dieser Abend mit sich bringt. Und die ergeben
sich nicht zuletzt daraus, dass hier zwei stark verschiedene
Pianistentypen am Werk sind. Wobei Tristano den Takt vorgibt,
auf  dass  die  Musik  nur  ordentlich  groove.  Handwerkliche
Probleme,  die  sich  etwa  dadurch  ergeben,  dass  beide  auf
Umblätterer verzichten, fallen auf, spielen aber bloß eine
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Nebenrolle.

Im „Bolero“ also tackert’s rhythmisch, gewinnt die Dynamik an
Intensität, bevor Tristano (aus welchen Gründen auch immer)
auf die Bremse tritt. Dann ertrinkt das Trommeln im Hall, wird
die Lautstärke zwei Mal extrem zurückgeführt. Das Ergebnis hat
mit Skandal wenig zu tun. Viel mehr aber mit Nivellierung und
einem faden Groove, den der Pianist aus seinem eigenen Werk
ableitet,  hier  aus  einer  impressionistisch,  jazzig  und
minimalistisch angehauchten Lounge Music namens „A Soft Shell
Groove Suite“.

Da ist nun alles auf Wellness gebürstet und so wundert es
kaum, dass Igor Strawinskys „Le Sacre du Printemps“, 1913 das
Skandalstück schlechthin, in dem der Komponist nicht zuletzt
die Emanzipation des Rhythmus feiert, seine archaische Kraft
nur  bedingt  entfalten  kann.  Tristano  und  Ott  setzen  auf
Struktur,  skelettieren  beinahe  das  Werk.  Feine  Linien
schimmern  auf,  in  Kontrast  gesetzt  zur  futuristischen
Maschinenmusik der stampfenden Bässe. Doch Ekstase und harsche
Dissonanzen  kommen  in  dieser  Interpretation  recht  harmlos
daher.

Das ungleiche Paar findet nicht wirklich zusammen. Damit ist
kein  Skandal  zu  machen.  Da  hilft  auch  keine
existenzialistische  Pose.

Wie  Werte  entstehen  und
schwinden  –  „Kunst  und
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Kapital“ im Lehmbruck-Museum
geschrieben von Bernd Berke | 13. April 2015

Afrikanischer Schrottsammler
in Griechenland – Filmstill
aus  Stefanos  Tsivopoulos:
„History Zero“ (2013), Film
in  drei  Episoden  (©
Künstler,  Kalfayan  Galeries
und  Prometeogallery  di  Ida
Pisani)

Künstler haben manchmal so ihre Schliche, um die gängigen
Praktiken des Kunstmarkts zu unterlaufen.

Mal  wird  nur  ein  wenig  origineller  Stempel  als  Signatur
verwendet, so dass der Wert des zugehörigen Werkes auf einmal
zweifelhaft ist. Mitunter wird gleich gezielt dafür gesorgt,
dass keinerlei oder wenigstens kein einmaliges oder bleibendes
Objekt  vorhanden  ist,  an  das  sich  zählbare  Wertschöpfung
knüpfen könnte.

Um solche (teilweise vertrackten) Strategien dreht sich im
Duisburger  Lehmbruck-Museum  die  Ausstellung  des  Akzente-
Festivals. „Hans im Glück – Kunst und Kapital“ handelt davon,
wie wir den Dingen Wert beimessen – auch über den Kunstmarkt
hinaus,  auf  dem  derlei  Wertzuschreibungen  oft  vollends
irrational sind.

https://www.revierpassagen.de/23744/wie-werte-entstehen-und-schwinden-kunst-und-kapital-im-lehmbruck-museum/20140307_1350
http://www.revierpassagen.de/23744/wie-werte-entstehen-und-schwinden-kunst-und-kapital-im-lehmbruck-museum/20140307_1350/stefanos-tsivopoulos_history-zero_2013_video-still_02


In Grimms Märchen „Hans im Glück“ geht es bekanntlich darum,
dass ein junger Mann anfänglich Gold eintauscht und nach und
nach  immer  geringere  Werte  erzielt,  was  aber  nicht
beklagenswert erscheint, sondern als Befreiung von einer Last.
Eine schöne, herzige Utopie der Loslösung vom schnöden Mammon.
Und  so  hält  auch  die  Duisburger  Ausstellung  hie  und  da
Ausschau  nach  Tauschwerten  jenseits  des  Geldes.  Am
sinnfälligsten  gelingt  dies  Hans-Peter  Feldmann,  der  auf
runden  Tabletts  kleine  Weizenfelder  angelegt  hat,  die
gleichsam vor den Augen der Besucher staunenswert wachsen und
eine ungeheure Energie ohne sonderliches Kapital ahnen lassen.

Es herrscht aber nicht rundum Verweigerung. Selbst die Fluxus-
Künstler  der  60er  und  70er  Jahre  (in  der  Ausstellung
vertreten: Robert Filliou, Daniel Spoerri, Ben Vautier, Dieter
Roth) wollten von ihrem Tun leben und haben Auflagenkunst
(Multiples) hergestellt, die sich dann doch leidlich verkaufen
ließ. Allerdings widersprachen sie damit bereits dem Unikat-
Gedanken.  Überhaupt  wehrten  sie  sich  mit  oft  ausgeklügelt
hintersinnigen  Arrangements  gegen  den  Fetischcharakter  der
(Kunst)-Ware.  Ohne  gewisse  Widersprüche  ist  auf  diesem
Spannungsfeld schwerlich zu operieren.

Apropos  Widersprüche,  die  aber  auch  zu  Übereinstimmungen
gerinnen  können:  Daniel  Spoerri  blendete  „ärmliche“
Kunstmaterialien  und  schieren  Luxus  ineins,  als  er  einen
Filzanzug à la Beuys zusammen mit einem Designeranzug à la
Cardin in Goldfolie präsentierte. Um die Wirrnis der Werte zu
steigern, tauschte er die Vornamen aus und nannte die Herren
Pierre Beuys und Joseph Cardin. Wobei zu sagen wäre, dass
Beuys’  Schöpfungen  einen  finanziellen  Vergleich  mit  Cardin
durchaus bestehen würden. Aus dem Ärmlichen erwuchs Reichtum…

Handel und Wandel, ganz konkret und zugleich spielerisch: Die
Deutsch-Japanerin Takako Saito hat einen ganzen Shop im Museum
aufgebaut, den „You and me shop“, in dem man sich zur Kunst
ernannte Objekte zusammenstellen und erwerben kann. Auch ein
Dutzend Duisburger Künstler darf auf Saitos Wunsch hierbei



mitwirken, ohne dass Galeristen von den Verkäufen (allesamt
unter 50 Euro) profitieren.

Slowenische
Künstlergruppe  IRWIN:
„Golden  Smile“
(Fotografie,  2003)  (©
Courtesy  of  Galerija
Gregor  Podnar,  Foto:
Tomas Gregorič)

Das slowenische Künstlerkollektiv IRWIN, das jede individuelle
Schöpfung und Signatur ablehnt, enthüllt mit einigem Witz die
oft  irrsinnige  Preisfindung  für  Kunstwerke.  In  der
dreiteiligen  Arbeit  „Namepickers“  wird  eine  Kreation  der
berühmten (und somit besonders teuren) Marina Abramovic durch
Kopie und Ent-Persönlichung sukzessive im Wert geschmälert.
Ohne  Überhöhung  und  ohne  Aura,  so  zeigt  sich,  schwindet
gleichsam das Kapital der Kunst. Und gar vieles ist ohnehin
nur  lächerliches  Blendwerk,  wie  das  IRWIN-Lächelbild  mit
gebleckten goldenen Zähnen vor Augen führt.

Renommierte  Gegenwartskünstler  sind  an  der  gleichwohl
übersichtlichen  Duisburger  Schau  beteiligt.  Felix  Droese,
Katharina Fritsch, Per Kirkeby und Wolf Vostell stillen ein
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etwaiges  Bedürfnis  nach  Namedropping.  Der  griechische
Biennale-Teilnehmer  Stefanos  Tsivopoulos  ruft  in  einer
beziehungsreichen  Videoinstallation  die  Krise  in  seinem
Heimatland  auf.  Die  gleichfalls  Biennale-erprobten  Rumänen
Alexandra  Pirici  und  Manuel  Pelmus  wählen  das  Mittel  der
Performance, um der Kunst die materielle Basis zu nehmen und
sie flüchtig zu machen wie vergängliches Theater. Da gibt’s
nichts zu kaufen.

Salvador  Dalí:  „Kopf
Dante“  (1964),
Bronze,  grünlich
patiniert,  vergoldete
Silberlöffel  auf
Marmorsockel
(Lehmbruck  Museum,
Duisburg – © VG Bild-
Kunst,  Bonn  /  Foto:
Britta Lauer)

Sehr weit haben sie sich somit von älteren Positionen der
Moderne entfernt. Salvador Dalís Dante-Kopf, geschmückt mit
vergoldeten Löffeln als Lorbeer, ist – verhaltener Ironie zum
Trotz – ein eitles Sockel-Kunstwerk par excellence. Und auch
Andy Warhols Waschmittel-Box („Brillo“) verdoppelte einst ja
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nur  den  götzenhaften  Warencharakter;  eine  damals  in  jedem
Wortsinne  blendende  Idee,  die  man  freilich  nicht  endlos
variieren sollte. Durchaus bemerkenswert, dass eine Arbeit von
Man Ray heute zeitgemäßer wirkt als Warhols Warenzeichen.

Übrigens passen nicht alle Exponate so recht zum Thema der
Ausstellung. Manches (zumal die schon öfter gezeigten Stücke
aus Eigenbesitz) wird eher notdürftig in den Kontext gezwängt.
Man muss schon sehr umständlich erklären, warum Skulpturen von
Otto Pankok oder Wilhelm Lehmbruck („Bettlerpaar“) in diesen
Zirkel gehören sollen.

„Hans  im  Glück  –  Kunst  und  Kapital“.  Lehmbruck  Museum,
Duisburg (Friedrich-Wilhelm-Straße 40). Ab Samstag, 8. März
(Eröffnung 16 Uhr) bis 22. Juni. Geöffnet So 11-18, Mo/Di nach
Absprache, Mi 12-18, Do 12-21, Fr/Sa 12-18 Uhr.
Weitere Infos: www.lehmbruckmuseum.de

Neue  Familienopern  statt
„Hänsel  und  Gretel“  –
Intendanten  kooperieren  für
junges Publikum
geschrieben von Martin Schrahn | 13. April 2015

http://www.lehmbruckmuseum.de
https://www.revierpassagen.de/23379/neue-familienopern-statt-hansel-und-gretel-intendanten-kooperieren-in-sachen-junge-horer/20140207_1248
https://www.revierpassagen.de/23379/neue-familienopern-statt-hansel-und-gretel-intendanten-kooperieren-in-sachen-junge-horer/20140207_1248
https://www.revierpassagen.de/23379/neue-familienopern-statt-hansel-und-gretel-intendanten-kooperieren-in-sachen-junge-horer/20140207_1248
https://www.revierpassagen.de/23379/neue-familienopern-statt-hansel-und-gretel-intendanten-kooperieren-in-sachen-junge-horer/20140207_1248


Szene  aus  der  neuen
Familienoper  „Vom  Mädchen,
das nicht schlafen wollte“,
mit  Alma  Sadé  und  Florian
Simson.  Foto:  Hans  Jörg
Michel

Nun soll „Hänsel und Gretel“ endlich in die Asservatenkammer
verbannt  werden.  Jahrzehntelang  hat  Engelbert  Humperdincks
musikdramatisches Stück als Märchen- und damit Kinderoper auf
großen  Bühnen  herhalten  müssen.  Das  hat  jetzt  ein  Ende  –
zumindest  wenn  es  nach  dem  Willen  von  Christoph  Meyer,
Bernhard Helmich und Jens-Daniel Herzog geht. Denn die drei
Intendanten  haben  für  ihre  Häuser  (die  Rheinoper
Düsseldorf/Duisburg, die Oper Bonn und die Oper Dortmund) eine
intensive, auf mehrere Spielzeiten angelegte Kooperation mit
dem  Ziel  beschlossen,  neue  Produktionen  für  Kinder,
Jugendliche  und  Erwachsene  zu  fördern.

Der  erste  Schritt  in  Richtung  „Familienoper“  ist  bereits
getan.  Mit  der  Uraufführung  von  Marius  Felix  Langes  „Vom
Mädchen, das nicht schlafen wollte“ am 14. Februar 2014 im
Theater Duisburg. Düsseldorf übernimmt die Produktion am 25.
Juni. Die Häuser in Bonn und Dortmund ziehen in den kommenden
beiden Spielzeiten nach. Die Kosten für das Projekt werden
gedrittelt.  Eine  Bühne  allein  könnte  es  kaum  schultern,
erklärten die Intendanten einmütig, die ihr Vorhaben jetzt
erläuterten.

Wiederum ist es die Rheinoper, die für Februar 2015 die zweite
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Produktion erarbeitet (Uraufführung in Duisburg). Jörn Arnecke
wird die Musik zu „Ronja Räubertochter“ schreiben, nach der
Erzählung von Astrid Lindgren. Intendant Christoph Meyer: „Nur
unserer Kooperation ist es zu danken, dass wir die Rechte an
diesem Stück erwerben konnten“. Einen Monat später wird diese
Familienoper in Düsseldorf zu sehen sein, später dann in Bonn
und Dortmund.

„Den Zauber der (großen) Oper entfalten“, das ist für den
Bonner  Intendanten  Bernhard  Helmich  Sinn  und  Zweck  des
gemeinsamen Vorgehens. Doch auf keinen Fall sollen diesen hoch
aufwändigen,  neuen  Werken  kleinere  Produktionen  (in
Zusammenarbeit  mit  Schulen)  zum  Opfer  fallen.  „Wir  wollen
etwas zusätzliches schaffen“, betonte Helmich. Und Christoph
Meyer sagte: „Es geht nicht ums Sparen“.

Alma Sadé und Dmitri Vargin
in Marius Felix Langes neuer
Oper. Foto: Hans Jörg Michel

Das sieht auch der Dortmunder Opernchef Jens-Daniel Herzog so,
der  für  ein  breites  Repertoire  für  alle  Altersstufen
plädierte. Aus seinem Haus (und das gilt auch für Bonn) wird
indes eine neue, große Familienopernproduktion wohl erst zur
Saison 2016/17 kommen. Das Bild ist auch noch diffus, fällt
der Blick in Dortmund aufs klassische Kinderoperngeschehen in
der  nächsten  Spielzeit.  Sicher  ist  bisher  nur,  dass  „Der
kleine Barbier“ wieder aufgenommen wird. Das eine oder andere
soll noch hinzukommen, heißt es. Darauf sind wir gespannt.
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Bei  der  Vorstellung  des  Drei-Städte-Projektes  kam  der
interessanteste Satz im übrigen vom Komponisten Marius Felix
Lange: „Wir wollen die Kinder nicht irgendwo abholen, sondern
sie für etwas begeistern, was uns selbst begeistert“. Lange
weiß  eben,  dass  die  Nachwuchshörer  Voreingenommenheit
gegenüber  dem  Neuen  nicht  kennen.  Und  so  wünschte  sich
Christoph Meyer, dass mit den Kindern auch die Eltern erreicht
werden. Auf dass sich die Familie eben nicht nur auf das ewige
„Hänsel und Gretel“ zurückziehe.

 

Ausweitung  der  Farbzone  –
Werke von K.O. Götz in Berlin
und Duisburg
geschrieben von Frank Dietschreit | 13. April 2015
Er ist der große Unbekannte der zeitgenössischen deutschen
Kunst.  Dabei  ist  die  Bedeutung  seiner  künstlerischen
Innovationen und sein Einfluss auf viele Kollegen kaum zu
übersehen und zu überschätzen.

Als  die  meisten  deutschen  Maler  in  der  Nachkriegszeit
versuchten,  die  durch  die  Kultur-Barbarei  der  Nazis
verursachte Abschottung zu überwinden und Anschluss an die
internationale Moderne zu finden, war der am 22. Februar 1914
in  Aachen  geborene  Karl  Otto  Götz  schon  längst  Mitglied
grenzüberschreitender  künstlerischer  Projekte.  Bei  den
Ausstellungen  der  „CoBrA“-Gruppe  in  Lüttich  war  Götz
vertreten,  seine  abstrakten  und  informellen  Bilder  setzen
Maßstäbe.
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Karl  Otto  Götz:  „Giverny
VII“.  1988,  Sammlung
Ströher, Museum Küppersmühle
für Moderne Kunst, Duisburg
/ © VG Bild-Kunst, Bonn /
Olaf Bergmann, Witten.

Bereits  in  den  1930er  Jahren  hatte  Götz  mit  Luftpumpen
Farbornamente gesprüht. Und ähnlich wie sein amerikanischer
Bruder im Geiste, Jackson Pollock, hat Götz Ende der 1940er
Jahre angefangen, die Farben auf seine am Boden liegenden
Leinwände zu klecksen. Durch einen Zufall kam er beim Anrühren
von  Kleister  für  seinen  kleinen  Sohn  auf  die  Idee,  seine
Farben auf den feuchten Kleistergrund aufzubringen, um sie
dann erst mit einem Rakel-Schieber aus Gummi oder Stahl zu
verwischen und schließlich mit dem Pinsel in die aufgerakelten
Passagen hineinzuarbeiten. Diese Technik hat Götz nicht nur
immer  weiter  perfektioniert,  er  hat  sie  auch  als
Kunstprofessor in Düsseldorf an seine Schüler – unter ihnen
Sigmar Polke und Gerhard Richter – weitergegeben.

Noch  heute  ist  der  nimmermüde  Erneuerer,  trotz  einer
Augenkrankheit, die ihn nahezu erblinden ließ, fast jeden Tag
in seinem Atelier in Niederbreitbach-Wolfenacker (Westerwald)
anzutreffen und malt unter Mithilfe seiner Frau Rissa seine
farbekstatischen Bilder. In der Berliner Neuen Nationalgalerie
ist jetzt zum 100. Geburtstag eine große Werkschau zu sehen,
die  anschließend  nach  Duisburg  (Museum  Küppersmühle)  und
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Wiesbaden kommt. Die Retrospektive ist eine Verbeugung vor dem
Lebenswerk  und  belegt  zugleich  die  Bedeutung  für  die
Kunstgeschichte.

Karl  Otto  Götz  bei
der Arbeit in seinem
Düsseldorfer Atelier,
1959  (©  Foto:
Siegfried  Kühl)

Gezeigt  werden  70  Hauptwerke,  an  denen  sich  verschiedene
Lebensstationen  und  künstlerische  Entwicklungen  ablesen
lassen. Bilder aus den frühen Jahren sind dabei, die in ihrer
figurativen  und  grazilen  Abstraktheit  und  an  Klee  und
Kandinsky  erinnern.  Rasterbilder  wirken  wie  Vorläufer
elektronischer und mit Computern generierter Malerei. Und dann
diese Ausweitungen der Farbzonen in seinen gerakelten Bildern,
die spontan, improvisiert und zufällig anmuten und doch das
Ergebnis  höchster  Konzentration  und  konzeptioneller
Überlegungen sind! Abzulesen ist das an den – in Glasvitrinen
liegenden  –  Skizzen  und  Studien,  in  denen  Götz  Farbe  und
Technik festlegt und serielle Variationen der abstrakten und
informellen Bilder durchspielt.

Zu den eindrucksvollsten Bildern gehört „Dantons Tod“ (1960),
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ein düsterer, schwarzer und roter Farbteppich, der an eine
Blut-Orgie  gemahnt.  Einige  Exponate  der  umfangreichen
„Giverny“-Serie  sind  zu  bestaunen,  in  denen  Götz  unter
Anlehnung an Monets Licht- und Farbstudien des Gartens im
französischen  Ort  Giverny  flirrende,  sonnendurchflutete
Impressionen schuf.

Nicht fehlen darf auch der mit unbändiger Kraft und Euphorie
auf die Leinwand geworfene Kommentar zur geglückten deutschen
Einheit:  „Jonction  –  3.10.1990“.  In  solchen  Bildern  zeigt
sich, dass der mit Farben und Formen experimentierende Götz
immer auch auf zeitgeschichtliche Bezüge in den Blick nimmt.
Sein Triptychon zur Ausrüstung der Bundeswehr mit atomaren
Sprengköpfen spricht eine deutliche Sprache: Farb-Explosionen
imaginieren eine Welt am apokalyptischen Abgrund. Da sage noch
einer, abstrakte Malerei habe keine politische Botschaft.

K.O. Götz. Neue Nationalgalerie, Berlin. Bis 2. März 2014, Di,
Mi, Fr 10-18 Uhr, Do 10-20 Uhr, Sa So 11-18 Uhr, Katalog 30
Euro,  Eintritt  8  Euro,  ermäßigt  4  Euro.  Infos  unter
http://www.kogoetzinberlin.de

Vom 21. März bis zum 15. Juni 2014 wird die Ausstellung im
Duisburger Museum Küppersmühle zu sehen sein.

Neuer  Schimanski-Film
„Loverboy“: Auch als Rentner
noch ein Pfundskerl
geschrieben von Bernd Berke | 13. April 2015
Endlich mal wieder ein neuer Schimanski, werden seine Fans
gedacht haben. Ein neuer? Nun, eigentlich ein in die Jahre
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gekommener.  Am  Anfang  wurde  er  gleich  mehrfach  in  seiner
Männlichkeit  demontiert  und  (mit  einer  gehörigen  Prise
Selbstironie) zum „alten Sack“ gestempelt. Er nennt sich ja
inzwischen selbst so.

Zuerst  war’s  nicht  das,  was  man  argwöhnte,  als  Horst
Schimanski (Götz George) da mit seiner Freundin Marie-Claire
im Paternoster fuhr. Es ging nicht um Fleischeslust, sondern
nur um den Sitz seines engen Anzugs. Kurz darauf frotzelte
seine Liebste: „Auf die Größe kommt’s nicht an, müsstest du
doch am besten wissen…“

Das Draufhauen nicht verlernt

Jaja, das ging schon fast in Richtung Diskriminierung, war
aber natürlich liebevoll parodistisch gemeint. Dass „Schimi“
auch im gesetzteren Alter noch impulsiv draufhauen kann, wenn
auch nicht mehr ganz so erfolgreich wie ehedem, das durfte er
im Film „Loverboy“ (ARD) gleich mehrfach beweisen.

Er  kann’s  noch:  Allerdings
nimmt  Schimanski  (Götz
George)  hier  nur  einen
Schüler  in  den
Schwitzkasten.  (©  WDR/Uwe
Startmann)

Auf Bitten des im Knast sitzenden Gangsters Kaijewski (früher
mal der „König vom Pott“, aber auch er ist nicht mehr der
Jüngste) sollte Schimanski dessen verschollene Tochter Jessica
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(Muriel Wimmer) suchen. Die erst 14jährige, in Liebes- und
Lebensdingen noch höchst unsicher, wurde vom smarten Loverboy
Nils angebaggert, der es nur darauf anlegte, sie von ihren
Eltern  zu  entfremden,  damit  sie  alsbald  für  ihn  und  üble
Kumpanen  auf  den  Strich  ging.  Erst  zuckersüßes  Lächeln,
Liebesschwüre und großzügiger Klamottenkauf in Duisburg, dann
Gruppenvergewaltigung  unter  Drogen  auf  einem  Kahn  in
Rotterdam…

Schäbiges Zuhältermilieu

Im Grunde war’s kein richtiger Krimi, sondern in erster Linie
Milieuschilderung.  Manchmal  allzu  breit  und  belehrend
ausgemalt wurde die Schäbigkeit der Puff- und Zuhälterszene –
im Kontrast zu verzweifelten Eltern, die um ihre blutjungen
Töchter  bangen.  Das  erinnerte  stellenweise  an  die  uralten
„Kommissar“-Fälle mit Erik Ode selig, der nach 1968 so manches
Mädchen aus dem damaligen Drogenmilieu rettete.

Nun, ganz so gütig und altväterlich wie einst Kommissar Keller
ist Schimanski denn doch noch nicht. Aber er tut sich schwer
mit manchen heutigen Dingen. Mit dem Handy kann er gar nicht
umgehen und mit einem Schuss wehmütiger Bitterkeit stellt er
kalauernd fest, dass es den alten (Ruhr)-„Pott“ nicht mehr
gebe,  sondern  nur  noch  den  iPod.  Wie  gut,  dass  ihm  eine
Gemüsehändlerin (Anna Loos) hilft, die einen Verein für die
Opfer des Mädchenhandels gegründet hat.

Herz statt Handy

Vor allem seine Beherztheit und sein Instinkt sorgen dafür,
dass Rentner Schimanski den Ex-Kollegen von der Polizei meist
noch immer einen Schritt voraus ist. Also rettet er Jessica
aus den Fängen der Zuhälter. Und nur dieser Pfundskerl weiß
schließlich  mit  Sicherheit,  wer  den  holländischen  Loverboy
Daan erschossen hat.

Dass Schimi am Ende die Mordwaffe ausgerechnet in die Glut
eines Stahlwerks wirft und damit die Aufklärung verhindert,



ist rechtlich besehen starker Tobak, doch man kann es nur zu
gut nachempfinden. Oder etwa nicht?

Wie sich die WAZ über Götz
George aufregt
geschrieben von Bernd Berke | 13. April 2015
Welch eine Aufregung! Ein Interview des Schauspielers Götz
George mit „Spiegel online“ hat die WAZ in Aufruhr versetzt.

Geradezu stammelnd und nach verbaler Schnappatmung klingt der
Einstieg zum Bericht auf Seite drei: „Götz George zieht her.
Über  Duisburg…“  Gar  auf  der  Titelseite  kommentiert  der
stellvertretende  Chefredakteur  Wilhelm  Klümper  den
vermeintlich skandalösen Vorfall als Erregungsthema des Tages.
Überschrift: „Der anmaßende Schauspieler“…

Das  knackige  Gespräch,  in  dem  Götz  George  („Schimanski“)
Duisburgs Mitte zunehmend verwechselbar und manche Randbezirke
verwahrlost  nennt,  hätte  die  WAZ  sicherlich  gern  selbst
geführt. Was der Schauspieler da gesagt hat, klingt übrigens
ziemlich  plausibel.  Auch  sein  zorniger  Befund  über  das
Geschäftsgebaren des mit einem einzigen Euro eingestiegenen
Karstadt-Käufers Nicolas Berggruen, der sich zu Unrecht als
„Heilsbringer“ inszeniere, hat wohl einiges für sich.
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Ausriss  aus  der  WAZ-
Titelseite  vom  7.  November
2013

Doch die WAZ muss natürlich partout das Ruhrgebiet in Schutz
nehmen. Das ist sozusagen ihr ureigener Auftrag. Also schwingt
besagter Wilhelm Klümper sich im schwer beleidigten Tonfall
zum Sachwalter der kleinen Leute und quasi zum Volkstribun
auf. Auf der falschen Seite steht diesem einfachen Weltbild
zufolge Götz George, der sich „bei den Dreharbeiten schon
immer  gerne  in  den  dreckigen  Ecken  gesuhlt“  habe.  Dieser
Schmutzfink aber auch! Und wer steht auf der richtigen Seite?
Na, wer wohl: „Wir, die wir hier leben…“ Wobei wir die Frage
nach den verschiedenen Wohnvierteln, in denen stellvertretende
WAZ-Chefs  und  Durchschnittsleser  siedeln,  lieber  gar  nicht
erst stellen wollen. WAZ-Chefredakteur Ulrich Reitz wohnt bis
heute  im  etwas  feineren  Düsseldorf.  Aber  das  nur  ganz
nebenbei.

George, so poltert Klümper jedenfalls weiter, sei erst als
Schimanski  und  mithin  durch  Duisburg  „so  ganz  groß
herausgekommen“,  er  habe  die  Revierstadt  als  Kulisse
gebraucht. Dann kommt’s richtig dicke, ganz nach Art eines
Ätschibätschi-Gezänks  im  Kindergarten:  „Duisburg  und  das
Ruhrgebiet brauchen Sie aber nicht.“ Und nochmal, damit es
auch der Letzte kapiert: „Götz George sollte uns allerdings in
Ruhe lassen.“ Will sich der WAZ-Mann etwa auf die Spuren der
häufig delirierenden „Bild“-Kolumne „Post von Wagner“ begeben?

Dabei streitet Klümper die Probleme der Region nicht einmal
ab. Wie denn auch? Aber ihm passt die „janze Richtung“ nicht.

http://www.revierpassagen.de/21360/wie-sich-die-waz-uber-gotz-george-aufregt/20131107_1240/p1100271


Ein  dahergelaufener  Darsteller  redet  despektierlich  übers
Ruhrgebiet? Dann mal feste druff. Das erspart die inhaltliche
Auseinandersetzung.

Übrigens: Am kommenden Sonntag (10. November, ARD, 20.15 Uhr)
läuft endlich mal wieder ein neuer Schimanski-Krimi – mit dem
Untertitel  „Loverboy“.  In  diesem  Zusammenhang  hat  Georges
Interview  vielleicht  einen  gewissen  PR-Aspekt.  Doch  dieser
Umstand  entwertet  nicht  die  Aussagen.  Überdies  hat  Götz
George, der (gerade im Umgang mit Journalisten) als mitunter
schwieriger  Mensch  gilt,  es  eigentlich  längst  nicht  mehr
nötig, für sich die Trommel zu rühren.

Verzichtbar:  Giuseppe  Verdis
„La Traviata“, aufgewärmt in
Duisburg
geschrieben von Werner Häußner | 13. April 2015

Strahlend  schön  und  elend
einsam:  Violetta  (Brigitta
Kele)  in  Andreas  Homokis
„Traviata“ in Duisburg. Foto
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Hans Jörg Michel

Ist das Hauptstadtoper? Ist das die Deutsche Oper am Rhein,
einst ein viel gepriesenes und beachtetes Institut, das über
Deutschland hinaus künstlerische Akzente gesetzt hat? Nach der
Premiere einer nun zum dritten Mal aufgewärmten „La Traviata“
am  Opernhaus  Duisburg  stellen  sich  solche  Fragen  noch
drängender  als  sonst.

Ein Blick auf den Premierenplan der Deutschen Oper am Rhein:
„Luisa  Miller“  in  Düsseldorf  –  eine  Inszenierung  aus  der
vergangenen  Saison.  „La  Traviata“  als  zweiter,  denkbar
unorigineller Beitrag zum Verdi-Jahr 2013 – eine Inszenierung
aus dem letzten Jahrhundert von Andreas Homoki, seit 1996 in
Leipzig im Repertoire, 2006 und wieder im Frühjahr 2013 in
Bonn gezeigt. Die „Csárdásfürstin“ – ebenfalls aus der letzten
Spielzeit. „Die Zauberflöte“ – ein Import aus Berlin. Und so
heißt die erste kreative Neu-Tat „Lohengrin“ – im Januar 2014!
Im Klartext: Die erste Hälfte der Spielzeit am Institut des
bis 2019 verlängerten Intendanten Christoph Meyer bringt keine
einzige  tatsächliche  Neuproduktion.  Und  die  Auswahl  der
gezeigten Opern könnte biederer nicht sein.

Der wirkliche „Skandal“ ist nicht der missglückte „Tannhäuser“
im Mai, denn Risiken gehören zum Theater und Flops auch. Es
ist  die  schleichende  Entkernung  eines  einst  wegweisenden
Hauses, das sich offenbar davon verabschiedet, Opernkunst mit
einem eigenen, klar konturierten Profil anbieten zu wollen und
sich  auf  ein  massen-  und  kassenkompatibles  Repertoire
zurückzieht.  Wären  da  nicht  die  drei  Wiederaufnahmen  der
hochkarätigen  Britten-Inszenierungen  von  Immo  Karaman  im
Oktober/November,  der  Spielplan  könnte  nicht  austauschbarer
sein.



Schnell  verblüht:  Kamelien
umgeben  Violetta  (Brigitta
Kele)  auf  Frank  Philipp
Schlößmanns  Bühne  zu  „La
Traviata“.  Drohend  im
Hintergrund:  der  alte
Germont  (Laimonas
Pautienius). Foto: Hans Jörg
Michel

Über Andreas Homokis Inszenierung ist in den letzten beiden
Jahrzehnten  genug  gesagt  worden;  sie  zeigt  sich  in  ihrer
konzeptionellen Stringenz ungebrochen. Konzentriert auf eine
Traviata, die eher eine „vom Weg gestoßene“ als eine „vom Weg
abgekommene“ Frau ist, von der Masse bedroht und ausgespuckt
in  die  Einsamkeit  einer  kalten,  spiegelglatten,
blauschimmernden  Fläche.

Frank  Philipp  Schlößmanns  Bühne,  sinnig  ausgeleuchtet  von
Volker  Weinhart,  lässt  alles  weg,  was  von  den  Menschen
ablenken könnte, die ihre Beziehungen auf immer zerstören.
Nicht nur diejenige zwischen Violetta, dem gesellschaftlichen
Geschöpf des cholerischen Barons Douphol, und dem linkischen,
aufgeregten Bürschchen aus der Provinz. Sondern auch zwischen
dem mit seinen Ehrbegriffen gepanzerten Germont und seinem
Sohn. Der Blick, den Alfredo über die tote Violetta hinweg
seinem Vater zuwirft, lässt für die Zukunft dieser Familie
nichts mehr hoffen.

Mit solchen Momenten hat Co-Regisseur Mark Daniel Hirsch die



alte Homoki-Inszenierung merklich aufgefrischt. Er kann auf
das präzise Spiel der Protagonisten setzen, das bis in die
kleinen, dennoch wichtigen Rollen hinein trägt: Auf Cornel
Frey, der dem Gastone etwas von einem schmierigen Varieté-
Conferencier gibt. Auf die Flora Sarah Feredes, die leuchtend
singt,  sich  aber  dem  hilfesuchenden  Arm  ihrer  Freundin
Violetta wie alle anderen entzieht. Oder auf Bruno Balmelli
als Douphol, der Violetta schon Scheine ins Decolleté stopft,
bevor Alfredo seinen schüchternen Auftritt hat. Dass der Baron
im zweiten Akt wie ein Duisburger Vorstadtschläger gebändigt
werden muss, verzeichnet den latenten Zynismus dieser Figur
ins  Grobe:  Ein  Mann  wie  Douphol  würde  sich  wegen  einer
Kurtisane nie die Hände schmutzig machen.

Gesungen wird – und das steht symptomatisch für die Verdi-
Interpretation  heute  –  weder  technisch  noch  stilistisch
einwandfrei. Da mag der Beifall noch so herzlich rauschen:
Auch Laimonas Pautienius, der Publikumsliebling des Abends,
hat als bedrohlich als schwarzer Schatten auftauchender Vater
Germont nicht den rund und ausgeglichen geformten Bariton, den
diese Partie fordert. Zwar singt er sich im Lauf des Abends
von seinen verfärbten Mundhöhlen-Tönen frei, aber die Stimme
schwingt  nicht  ebenmäßig,  klingt  nicht  natürlich:  ein
angespannt-flackriger Ton, keine schmiegsame Phrasierung. „Di
Provenza …“, die belcantistische Nagelprobe für jeden Verdi-
Bariton,  klingt  unstet,  im  Vibrato  manchmal  holprig,  auch
nicht elegisch abgetönt.

„Als Zeugen rufe ich euch –



hier habe ich sie bezahlt!“
Jussi  Myllys  (Alfredo)  und
Brigitta  Kele  (Violetta).
Foto: Hans Jörg Michel

Der Alfredo des Abends, der Finne Jussi Myllys, kämpft sich
durch die Partie, dass man Erbarmen haben möchte. Schon im
ersten Duett mit Violetta wird der dünne, jammernde Klang
seines Tenors abgeschlagen. In „De‘ miei bollenti spriti“ zu
Beginn des zweiten Akts zwingt er die Phrasen vergeblich auf
den Atem, verliert an den heiklen hohen Stellen den Kontakt
mit der Stütze und bildet fragil-heisere Töne. Für Verdi hat
diese Stimme keine Fülle, keinen Kern, keine expansive Kraft
und keine Reserve – von Farben oder stilistischen Finessen
ganz  zu  schweigen.  Wer  ist  für  eine  solche  Besetzung
verantwortlich?

Und Brigitta Kele ist vor allem eine Besetzung für’s Auge.
Eine  glanzvolle  Erscheinung,  wie  sie  im  Vorspiel  schlank,
hochgewachsen  und  schön,  in  der  edlen  weißen  Robe  der
Kostümbildnerin Gabriele Jaenecke alleine mit ihren Juwelen
auf  der  Bühne  wartet.  Nervosität  beim  Debüt  in  einer  so
prominenten Rolle ist natürlich; so muss nicht jeder Ton auf
der Goldwaage gewichtet werden. Aber wenn in der großen Szene
„È strano ….“ die Stimme immer wieder nach hinten rutscht,
wenn die Koloraturen mit aufgerissener, gerade noch erreichter
Höhe unschön erzwungen werden, die Töne merklich gezwungen
klingen, muss doch ein Fragezeichen gesetzt werden.

Der zweite und dritte Akt kommen Kele merklich entgegen; im
Duett mit dem fordernd, fast aggressiv auftretenden Germont
kann sie mit damenhafter Noblesse, aber auch todesbewusster
Resignation überzeugen. Nur wenn sie im dritten Akt immer
wieder gaumige Töne produziert, zeigt sich, dass an der Partie
technisch  noch  einiges  zu  arbeiten  wäre.  Vom  Chor  der
Deutschen Oper am Rhein hört man zuverlässige Solidität, von
den Duisburger Philharmonikern viel Willen zur Gestaltung und



zur Formung expressiver Details, aber auch unschön schrille
Violinen und grob-lautstarke Momente.

Lukas Beikircher sucht nicht nur die ätherische Schönheit der
Verdi’schen Kantilenen und die sanfte Pianissimo-Verzauberung,
sondern will die Musik am dramatischen Geschehen orientieren
und folgt damit Verdis Intentionen. Das Legato bekommt bei ihm
Gewicht, die Phrasierung wird beredt. Das Tempo unterstreicht
die untergründige Spannung, das Getriebensein der Menschen auf
der Bühne. Auch wenn der Dirigent damit manchmal den großen
Bogen opfert: sein Konzept hat gute Argumente für sich. Das
alles ändert nichts daran, dass diese „Traviata“ als Beitrag
zum  Verdi-Gedenkjahr  und  als  Ergänzung  des  Rheinopern-
Repertoires verzichtbar ist.

Ruhrtriennale:  Heiner
Goebbels  zeigt  in  „Stifters
Dinge“  Kunst  als  Ablauf
mechanischer Vorgänge
geschrieben von Martin Schrahn | 13. April 2015

Friedhof  der  Klaviere:  die
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zentrale  Installation  für
„Stifters  Dinge“.  Foto:
Wonge  Bergmann/Triennale

Nun hat Ruhrtriennale-Intendant Heiner Goebbels selbst Hand
angelegt. Als Konzeptkünstler, Regisseur und Komponist hat er
dem Festival seinen ureigenen Stempel aufgedrückt. Auf dem zu
lesen ist: „Stifters Dinge“. Angekündigt als Klavierstück ohne
Pianisten, Theaterstück ohne Schauspieler und als Performance
ohne Performer.

Goebbels misstraut offenbar dem Menschen auf der Bühne, setzt
stattdessen auf die Macht der Elektronik, des Maschinellen. Zu
sehen ist eine Installation, die wirkt wie das Ergebnis von
jungenhafter Begeisterung an der Bastelei – mitsamt der hellen
Freude, dass alles prächtig funktioniert.

Das Stück, wenn wir es so nennen wollen, passt also prima in
die Duisburger Kraftzentrale, einst das energiespendende Herz
für die Herstellung von Stahl. Denn auf der „Bühne“ laufen
vielschichtige  Arbeitsprozesse  ab.  Diesmal  allerdings  zur
Erzeugung  von  Lauten,  Klängen,  bildlichen  Illustrationen,
Textauszügen.  Die  allesamt  offenbar  eine  herbe
Zivilisationskritik  ausdrücken  wollen:  Der  Mensch  zerstöre
mehr und mehr die schöne Natur. Goebbels erweist sich damit
als Anwalt des französischen Philosophen und Ethnologen Claude
Lévi-Strauss.

Aber zunächst wird eben jene Schönheit beschrieben, ertönt aus
dem Lautsprecher „Die Eisgeschichte“ Adalbert Stifters, eine
literarische  Verneigung  vor  den  Geheimnissen  eines
winterlichen Waldes, einer Terra incognita. Doch Lévi-Strauss
verneint kurz darauf in einem eingespielten Interview, dass es
auf der Welt noch unberührte Orte gebe. Und Vertrauen in die
Menschheit, nein, das habe er nicht.



Natur  –  das  ist  nur  noch
eine  Frage  der  Projektion.
Foto:  Wonge
Bergmann/Triennale

Solcherart  Pessimismus  spiegelt  sich  nicht  zuletzt  im
zentralen Bühnenaufbau wieder. Fünf (präparierte) Klaviere –
zum Teil sind es nur noch deren Torsi – hat Ausstatter Klaus
Grünberg an einer Wand aufgeschichtet, dazwischen blattlose
Baumkrüppel gesetzt. Wie ein Instrumentenfriedhof wirkt das
(oder  doch  wie  ein  Altar  mechanischer  Kunsterzeugung?),
dementsprechend wird ein musikalisches Aufzucken inszeniert,
das sich in pochenden, knarzenden Geräuschen ausdrückt oder in
fragmentierten  Läufen,  wilden  Figurationen.  Nur  einmal
erreicht uns ein Hort der Ruhe: wenn plötzlich der langsame
Satz aus Bachs „Italienischem Konzert“ erklingt und aus drei
großen Wasserbecken sanftes Plätschern zu vernehmen ist.

Ähnlich mag Jacob van Ruisdaels Waldbild, als Illustration von
Stifters Erzählung, unser Gespür von Ästhetik erfreuen. Doch
die  farblichen  Veränderungen,  die  das  projizierte  Gemälde
alsbald ereilen, machen alles Wohlgefühl zunichte. Sodass uns
Goebbels einerseits verstört zurücklässt. Verhindern aber kann
er nicht, dass diese besondere, rätselhafte Art politischen
Theaters  für  manche  lediglich  ein  technisches  Faszinosum
darstellt. Gleichwohl – der Applaus ist höflich.

Weitere  Vorstellungstermine  sowie  Informationen  über  eine
„Unguided Tour“ unter www.ruhrtriennale.de
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(Der  Text  ist  in  ähnlicher  Form  zunächst  in  der  WAZ
erschienen.)

Ruhrtriennale  konzertant:
Musikalische  Endlosschleife
zum Untergang der Titanic
geschrieben von Martin Schrahn | 13. April 2015

Anu  Tali  und  die  Bochumer
Symphoniker  ließen  die
Titanic  sinken.  Foto:
Michael  Kneffel/Triennale

Nach fortwährender Erkundung neuer Formen des Theatralischen,
begibt  sich  das  Experimentallabor  namens  Ruhrtriennale
tatsächlich  einmal  in  die  „Niederungen“  des  traditionellen
Konzertbetriebs. Um aber gleich wieder eine Art Avantgarde zu
präsentieren.  Mit  zwei  Frühwerken  des  1943  geborenen
englischen  Komponisten  Gavin  Bryars,  die  Luciano  Berios
„Requies“  umrahmen.  Das  Fazit  des  Abends  ist  schnell
umschrieben  –  spektakulärer  Titel,  überwiegend  langatmige
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Musik.

Denn  wenn  Bryars  nichts  weniger  als  den  „Untergang  der
Titanic“  klanglich  verarbeiten  will,  dürfte  mancher  in
Duisburgs  Gebläsehalle  wohl  ein  großorchestrales  Spektakel
erwarten.  Um  sich  damit  die  Katastrophenbilder  im  Kopf
zurechtzimmern zu können. Und wenn die präzise musizierenden
Bochumer Symphoniker unter Leitung der estnischen Dirigentin
Anu  Tali  am  Beginn  ein  differenziertes  Schlagwerkinferno
entfachen, dass es klingt, als schramme im Sturm der Dampfer
am Eisberg entlang, scheint die Tragödie greifbar.

Doch Bryars steht nicht der Sinn nach Effekt. Das Heftige
weicht einem sanften Streicherhymnus, ungemein harmonisch, als
wär´s ein Stück von Haydn. Ständige Wiederholung inbegriffen,
mit minimalen Abweichungen, getragen vom tiefen Register der
Bläser,  die  Schwärze  des  Meeres  illustrierend.  Inmitten
Einspielungen von Interviewfetzen zum Unglück. So will uns
Brayrs hinabziehen, lullt uns aber bloß ein.

Seine Nähe zum Minimalisten Michael Nyman ist offenkundig.
Dafür steht noch mehr „Jesus’ Blood Never Failed Me Yet“. Der
simple Gesang eines Stadtstreichers, aus dem Nichts kommend,
lauter werdend, schließlich ersterbend, ist die (vom Tonband
zugespielte), laufend wiederholte Grundlage des Stücks. Die
Endlosschleife wird harmonisch aufs Angenehmste unterfüttert,
mehr und mehr Orchesterstimmen verstärken die Grundierung, bis
auch hier alles verblasst. Bryars’ große Meditation will uns
einfangen, ist aber bloß Klang gewordene Vorhersehbarkeit.

Da  bedarf  es  schon  eines  Luciano  Berio,  der  orchestrale
Bewegung in Statik gekonnt einflechten kann und dabei ein
Füllhorn von Klangfarben über uns ausschüttet. Diese Musik
kreist  nicht  verloren  um  sich  selbst,  sie  schwebt  um  ein
imaginäres Zentrum. Ein kleiner Glücksfall.

(Der Text ist zuerst in der WAZ erschienen.)



RuhrTriennale:  Von
Geisterbahnen,
Freilichtduschen,  Pendeltanz
und Sinnattacken
geschrieben von Rolf Dennemann | 13. April 2015
Die Installationen der RuhrTriennale – umsonst und teilweise
draußen. Jeder soll teilhaben an den Großkunstwerken, die die
diesjährige  RuhrTrienale  zum  temporären  Einsatz  eingekauft
hat.

Heiner Goebbels, Experiment-Experte und moderierender Leiter
des Kunstfestivals, stellte Künstler und Werke vor. Und alles
ist so, als sei es am richtigen Ort zur richtigen Zeit –
Festspielzeit  im  Nachhang  des  Sommers.  In  allen  großen
Nachrichtensendungen  des  Fernsehens  wurde  die  Eröffnung
bildreich angekündigt und man verwechselte schon mal Bochum
mit Essen.

Dusche (Foto:Dman)

Und  wenn  es  noch  heiße  Tage  geben  sollte,  dann  kann  der
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zufällige  Spaziergänger  vor  dem  Ruhrmuseum  sich  seiner
Klamotten entledigen und unter die Dusche springen, die da von
der  Künstlergruppe  „rAndom  international“  in  Zusammenarbeit
mit „Urbane Künste Ruhr“ errichtet wurde. 25.000 Liter Wasser
rauschen dort pro Minute von weit oben in einem Viereck auf
den Boden nieder, wo sich bei Sonne ein Regenbogen bildet.
Nachts wird alles künstlich erhellt, was das Publikum sich
tags denken darf.  Der Ort sei dafür eine Entdeckung, sagte
man. Nun ja, versteckt liegt er nicht und der urbane Raum ist
das  bekannteste  Open-Air-Museum  des  vergangenen,  lauten
Zeitalters der krachenden Industriewerke im Revier.

Wer die Mischanlage der Kokerei Zollverein zum ersten Mal
betritt, wird vor lauter Erbauung erst mal verstummen. Ein
gigantischer Eindruck verhärtet hier den Gedanken an harte
Arbeit und die schwere schmutzige Ressource Kohle.

Geisterbahn (Foto:Dman)

Der Schotte Douglas Gordon durfte sich hier auslassen und
schuf  Lichteffekte,  Videos  und  einen  poetisch-brachialen
Sound. Es nebelt und bubbert. Im gefilmten Treppenaufgang wird
gesungen und musiziert, auf einem Monitor sieht man einem
Raben zu, wie er sein Mahl zerrupft und frisst. Eine Art
Explosionssound lässt gar diese Mauern erzittern. Der Raum
wird erneut illustriert, aber beeindruckend. Als Gordon, der
Kaugummi  kauend  witzig  lässig  seine  Unternehmung  „Silence,
Exile, Deceit“ beschreibt, erzählt er von seinem kleinen Sohn,
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dem es gruselte: „Like in a haunted house“ (Wie in einer
Geisterbahn). Das ganze Ruhrgebiet sei eine Art Geisterbahn.
Das ist allerdings wunderbar und die liebevoll britische Art
von Humor. Aber wenn man drin lebt, erschrickt man nicht mehr.

Das edle Museum Folkwang zeigt zwei Arbeiten des Choreographen
William Forsythe, der seit langem Tanz und Bildende Kunst auf
gleiche Ebenen bringt. Zunächst kann mich sich als Besucher in
einer

Installation  „Nowhere  and
everywhere at the same time
Nr.2“ (Foto Dman)

Art  Zerrspiegel  zeitversetzt  in  verschiedene  Positionen
schieben, ein Spiel mit Zeit und Selbstbild. In der großen
Halle findet man sich dann zu einem Spielraum für Erwachsene
zusammen.  Von  der  Decke  hängen  Pendel,  die  sich  unter
Pufflauten  verschieben.  Man  darf  und  soll  hineintreten,
allerdings nicht mehr als 12 Personen gleichzeitig. Der Mensch
tanzt unwillkürlich durch die engen Gassen zwischen den Fäden
mit den Pendeln. Berührt man sie, hat man verloren. Die einen
schauen, die anderen tänzeln, laufen, stehen, versuchen zu
gewinnen. Preise gibt’s nicht im Spiel- und Tanzzimmer.

Das  größte  Werk  ist  in  der  Kraftzentrale  des  Duisburger
Landschaftsparks zu sehen, Ryoji Ikedas „test pattern“ in der
100-Meter-Version. Und das geht nur in einer solchen Halle.
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Der  Komponist  und  Bildende  Künstler  der  „elektronischen
Szene“  wird mit seinen audio-visuellen Werken international
durchgereicht,  war  bei  zahlreichen  electronic-art  Festivals
und in den großen Museen zu sehen und zu hören. Für zart
besaitete Kunstliebhaber ist dieser Ort eher ein Raum der
Verstörung.

Test Pattern (Foto Dman)

Unsäglich hohe Töne zersägen den Kopf, bevor tiefe Töne den
Bauch  bewegen.  Auf  der  100-Meter-Fläche  wechseln  in  nicht
wahrnehmbarer Geschwindigkeit Formen in schwarz-weiß. Man kann
die Strecke begehen, laufen, rennen, stehen bleiben, sich dem
Ganzen aussetzen. Das hat zwar keinerlei poetische Wärme, aber
das muss ein elektronisches Werk auch nicht haben. Es ist laut
und  schrill  und  sicherlich  für  viele  ein  beeindruckendes
Beispiel für die „Macht des Unaufhaltsamen“ , die digitalen
Daten und Barcodes.

TV-Nostalgie (1): Was für ein

http://www.revierpassagen.de/wp-content/uploads/2013/08/ikeda.jpg
https://www.revierpassagen.de/18964/was-fur-ein-kerl-mit-welch-einem-herzen-ein-wiedersehen-mit-dem-ersten-schimanski-fall/20130722_1313


Kerl! – Ein Wiedersehen mit
Schimanskis erstem Fall
geschrieben von Bernd Berke | 13. April 2015
Von Zeit zu Zeit liebe ich ein Wiedersehen solcher Art. Darum
habe ich mir jetzt den allerersten Schimanski-„Tatort“ noch
einmal  angeschaut.  Untertitel:  „Duisburg-Ruhrort“.
Erstausstrahlung: 28. Juni 1981. Damalige Zuschauerzahl: 15,38
Millionen.

Wenn ich mich recht entsinne, durfte ich den Film schon damals
rezensieren.  Ich  lese  lieber  nicht  nach,  was  ich  da
geschrieben habe. So viel Wiedersehen muss denn doch nicht
unbedingt sein.

Anlass  der  erneuten  (leider  nächtlichen)  Sendung  im  WDR-
Programm war natürlich der 75. Geburtstag von Götz George (23.
Juli). Der Darsteller, der mit den Jahren zusehends die Statur
eines – auch ohne viele Worte – allseits Respekt gebietenden
Titanen angenommen hat, taucht dieser Tage häufiger auf; vor
allem  in  der  Rolle  seines  Vaters,  des  in  die  NS-Zeit
verstrickten Schauspielers Heinrich George (arte, 22. Juli,
20.15 Uhr und ARD, 24. Juli, 21.45 Uhr). Doch dazu kommen wir
noch in einem anderen Beitrag.

Handreichung:  Götz  George
als Schimanski (rechts) und
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Eberhard  Feik  als  Thanner.
(© WDR)

Als  Kommissar  Horst  Schimanski  dürfte  Götz  George  das
Ruhrgebiets-Image mindestens ebenso geprägt haben wie etliche
Jahre  zuvor  Jürgen  von  Manger;  und  wahrscheinlich
nachhaltiger, als Herbert Grönemeyer, Herbert Knebel (alias
Uwe Lyko) oder auch Frank Goosen dies vermocht haben. Da darf
man also entschiedene Prägekraft konstatieren – und allein das
ist schon eine Leistung für sich.

Der  damalige  Auftakt-Fall,  der  sich  um  Binnenschiffer  und
Waffenschmuggel drehte, soll hier nicht noch einmal aufgerollt
werden. Doch die – seinerzeit ungewohnte – Machart des Krimis
kann sich heute noch sehen lassen. Wie da gleich in der ersten
Sequenz der Charakter der Hauptfigur zwischen Flüchen, Suff,
Hafenmilieu und Pferdewetten anklingt, das ist schon gut und
punktgenau gemacht. Von wegen „Dienst ist Dienst und Schnaps
ist Schnaps“. Hier ist Dienst auch Schnaps. Und Bier. Und die
eine oder andere Bettbekanntschaft. Im Verlauf einer solchen
erfuhren wir auch, dass Schimi schon damals tätowiert war.
Heute würde er damit einen faden Durchschnitt repräsentieren.

Regisseur  Hajo  Gies  zeigte  in  fahlen,  gleichsam  längst
abgeblätterten Farben ein wahrlich tristes Ruhrgebiet, stets
Grau  in  Grau  und  nieselig.  Und  hinter  jeder  Straßenecke
lauerte  das  Verbrechen.  Das  Bürgertum  lebte  sozusagen  auf
einem  anderen  Stern.  Dafür  war  „Derrick“  zuständig.  Schon
„Normalos“ waren in den Schimanski-Filmen eine eher exotische
Seltenheit.

In einem weiteren Punkt waren die Schimanski-Folgen geradezu
Avantgarde:  Lange  vor  dem  Aufkommen  von  Begriffen  wie
„Prekariat“  und  „Migration“  konnte  man  in  diesen  Filmen
entsprechende  sozialen  Verhältnisse  besichtigen.  Wobei  wir
beides nicht miteinander vermengen wollen.

Herrlich übrigens die schon in der ersten Folge angerissene



Kontrastzeichnung  zwischen  dem  durchaus  prügelfreudigen
Weiberhelden Schimanski und dem eher feinsinnig veranlagten
Thanner (Eberhard Feik), der gleich in einer der frühesten
Szenen mit distinguierten Französisch-Kenntnissen glänzte.

Bei aller polternden „Raubeinigkeit“ (ein Wort, das seither
quasi  für  ihn  reserviert  zu  sein  scheint)  ist  Schimanski
freilich auch praktizierender Melancholiker. Und am Ende steht
ohnehin immer die Erkenntnis: Was für ein Kerl mit welch einem
Herzen!

Selbstbewusstes  Konzept:
Khatia  Buniatishvili  beim
Klavier-Festival  Ruhr  in
Duisburg
geschrieben von Werner Häußner | 13. April 2015
Die Unruhe ist von Anfang an da, zieht in ihren Bann. Sie ist
präsent in den hart angeschlagenen Akkorden des Beginns von
Chopins  b-Moll-Sonate,  sie  wacht  über  dem  aufgewühlten
Agitato-Brausen, sie durchwebt auch die Beruhigung des Tempos,
die sanfte Dolce-Versenkung. Bei Khatia Buniatishvili liegt
diese Unruhe wie ein existenzielles Verhängnis über allen vier
Sätzen  der  Sonate,  die  durch  ihren  „Trauermarsch“  eine
manchmal traurig-banale Berühmtheit erlangt hat.
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„Versinken  …  ertrinken…“:
Khatia  Buniatishvili  bei
ihrem  Duisburger  Konzert.
Foto: Frank Mohn

Bei der 25-jährigen georgischen Pianistin sitzt man das Stück
nicht mit dem bestätigenden Eindruck des viele Male Gehörten
ab. Wie Blitze eine bekannte und lieb gewonnene Landschaft
unheimlich neu beleuchten können, durchfetzen ihre Einfälle
das vertraute Gebilde. Etwa wenn sie die Dynamik, nicht aber
die Toncharakteristik ändert und damit etwas Unerbittliches in
die Noten legt. Oder wenn sie durch Bassakzente den ach so
lieb  gewordenen  weit  phrasierten  melodischen  Motiven  etwas
Irritierendes mitgibt, ein Gift gegen jede Heimeligkeit.

Sicher:  Chopin  spielen  viele,  und  viele  spielen  ihn
beeindruckend, beredt, ja beschwörend. Umso faszinierender ist
es zu erleben, wie eine junge, selbstbewusst ihrem Konzept
folgende  Pianistin  ein  Stück  neu  gestaltet,  ohne  es  zu
zerlegen. Buniatishvilis Chopin ist beides: authentisch und
subjektiv, textgetreu und wunderbar frei.

Die  Pianistin,  die  2009  beim  Klavier-Festival  als
Einspringerin  für  Hélène  Grimaud  Aufsehen  erregte,  ist
inzwischen vielfach ausgezeichnet worden. Zum Beispiel erhielt
sie  2012  den  Echo-Klassik-Preis  als  Nachwuchskünstlerin
Klavier.  Ihre  drei  Schubert-Piècen,  von  Franz  Liszt
bearbeitet,  zeigen  auch,  warum:  Das  „Ständchen“  nimmt  sie
introvertiert, mit leichten Rubato-Akzenten, meidet aber die
Einfärbung des Anschlags zum sentimentalen Dolce, hält den



Klang gerade und ernst. Keinerlei Attitüde, kein Anflug von
virtuosem Narzissmus. „Gretchen am Spinnrad“ ist ein Beispiel
dafür, wie Monotonie ausgedrückt werden kann, ohne monoton zu
werden.  Buniatishvili  leistet  sich  keine  theatralische
Aufladung: Das Drama ist leise, aber bitter. Den „Erlkönig“
hämmert  sie  rasend  übersteigert  in  die  Tasten;  ein
entfesselter  Weltenbrand  mit  fahl  verlöschendem  Ende.

Die  Transkription  „Schafe  können  sicher  weiden“  des  einst
berühmten  Pianisten  Egon  Petri  (1881-1962)  ist  eine  jener
romantischen Reflexionen auf Johann Sebastian Bach, wie sie
durch Ferruccio Busoni oder Leopold Stokowski beliebt geworden
sind. Buniatishvili steht zur Romantisierung, verwendet viel
Pedal, gestaltet den Klang substanzvoll.

Den  zweiten  Teil  ihres  Konzertes  in  der  Gebläsehalle  des
Duisburger Landschaftsparks Nord sieht Buniatishvili offenbar
wie eine Meditation am Klavier: Chopins cis-Moll Etüde aus
Opus 25, die a-Moll-Mazurka aus Opus 17, der „Oktober“ aus den
„Jahreszeiten“  Tschaikowskys,  Skrjabins  cis-Moll-Etüde,
schließlich Debussys „Clair de lune“ und Ravels „Pavane pur
une infante défunte“.

Ohne  Pause  fließen  die  Stücke  ineinander,  verlangen
Konzentration,  Stille,  fast  schon  Entrückung.  Buniatishvili
formt die Linien weltverloren aus: weit, behutsam im Anschlag,
spannungsvoll in der Dramaturgie, in bewusstem Verzicht auf
Kontraste. Wenn „Magie“ überhaupt eine taugliche Beschreibung
für die Qualität von Klavierspiel ist, dann passt sie hier.

Als dann „La Valse“, Maurice Ravels raffiniertes Schaustück,
das offizielle Programm abschließt, kehren wir wieder in die
Welt zurück, begleitet von weniger grell verzerrten als pikant
ironischen Rhythmen – eine Welt, die von der ersten der beiden
Zugaben, dem letzten Satz aus Prokofjews wahnwitziger Siebter
Sonate, in furioser Raserei übersteigert wird.



Eine  Betrachtung  des  Neuen:
Heiner  Goebbels‘  2.
Ruhrtriennale-Programm
geschrieben von Martin Schrahn | 13. April 2015

Heiner  Goebbels,  Intendant
der  Ruhrtriennale,  setzt
erneut  aufs  Experiment.
Foto:  Wonge  Bergmann

Teufel:  Da  hat  doch  die  Kinderjury  der  Triennale  im
vergangenen Jahr ihren Preis „Die größte Qual für die Ohren“
ausgerechnet der Lieblingsband des Intendanten Heiner Goebbels
zugedacht. Und dann musste er sich von Teilen des Publikums
anhören,  ein  Theaterabend  ohne  Pause  sei  arg
gewöhnungsbedürftig. So kann es gehen, wenn der Rezipient aus
den eigenen (Hör)-Ritualen heraus einem kunstsinnigen Macher
begegnet, der das Experiment liebt, das Neue, eben Unerhörte.
Das Triennale-Programm dieses Jahres spricht darüber, wieder
einmal, Bände.

Goebbels verfasst im Editorial ein Plädoyer für die herrliche
Unbefangenheit der Kinderjury, sieht die Vorstellungspause als
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Störung eines komplexen Wahrnehmungsprozesses. Umgekehrt heißt
dies wohl, dass sich der Intendant ein ebenso offenes, dazu
höchst neugieriges, intellektuelles Publikum wünscht – für all
die Produktionen, die wir hier ganz unbefangen als Theater
2.0, Antitheater oder Metatheater bezeichnen wollen.

Harry  Partch:  Delusion  of
the Fury, Probenszene. Foto:
Klaus Grünberg

Den Beginn markiert in dieser Saison das Musiktheater des
Amerikaners Harry Partch, ein Stück zwischen Traum und Wahn
namens „Delusion oft he Fury“. Mit vom Komponisten eigens
gebauten Instrumenten und von ihm aufgezeichneten Tonsystemen.
Das Bühnenmodell, das im Programmbuch zu sehen ist, wirkt wie
aus dem Baukasten eines Futuristen. Das Original gibt’s dann
in Bochums Jahrhunderthalle zu bestaunen.

Das Theater 2.0 wiederum findet sich im Tanzgeschehen der
Brasilianischen „Grupo de Rua“: Wie zu lesen ist, leitet sich
„CRACKz“ aus choreographischem Material ab, das im Internet zu
finden  ist:  „download,  remix,  share  –  speichern,  neu
zusammenfügen,  teilen“  ist  das  Prinzip,  zu  erleben  auf
Zollverein in Essen.

Nichts weniger als den Theaterbetrieb ad absurdum führen will
„Forced Entertainment“: Altvertraute Figuren und Textfragmente
stehen  einem  Science-Fiction-Sujet  gegenüber.  Eine  Mixtur,
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„Das  letzte  Abenteuer“  genannt  (Maschinenhalle  Zweckel,
Gladbeck).  Ähnlich  geheimnisvoll,  märchenhaft  und
abenteuerlich geht es in Helmut Lachenmanns Oper „Das Mädchen
mit  den  Schwefelhölzern“  zu.  Abgesehen  davon,  dass  der
Komponist  hier  die  annähernd  völlige  Dominanz  des
musikalischen  Geräuschs  zelebriert,  wird  Hans-Christian
Andersens bekanntes Märchen durch weitere Texte verfremdet.
Das  Ergebnis  kann,  wie  jüngst  in  Berlin  gesehen,  ein
unglaubliches Erlebnis werden. Zur Triennale darf nun Robert
Wilson  seinen  Zugang  zum  wuchtigen  Stück,  in  der
Jahrhunderthalle,  offerieren.

Beinahe spukig soll es zudem ausschauen in „Stifters Dinge“,
einer  von  Goebbels  selbst  verantworteten  Performance  im
Duisburger  Landschaftspark.  Fünf  Klaviere  erklingen,  ohne
Hilfe eines Pianisten, es gibt keine Akteure, nur Töne und
Bilder.  Ein  Theater  über  das  Theater:  Im  Zentrum  stehen
Bühnenbestandteile (Vorhang), Mittel für szenische Tricks wie
Eis oder Nebel.

Die  einzige  Konstante  bei  all  diesem  avantgardistischen
Vorpreschen ist das Publikum. Es darf  rätseln, entschlüsseln,
sich wundern oder ärgern, debattieren, vielleicht sogar still
genießen.  Es  darf  im  übrigen  auch  mitmachen:  In  William
Forsythes großflächigem Labyrinth, einem Raum mit 400 Pendeln,
die  sich  in  variablen  Tempi  bewegen,  sollen  geneigte
Betrachter lustvoll umherschweifen. Oder eher schlangengleich:
Denn eine Berührung des Instrumentariums im Essener Museum
Folkwang sei zu vermeiden, heißt es im Programm. Ja, wo die
Kunst ihre Ordnung hat, ist im Zweifel der Mensch für das
Chaos verantwortlich.

„Habt Mut !“ wollen wir den Besucherscharen zurufen. Denn
schon  manche  Theaterrevolution  hat  sich  im  Nachhinein  als
Spiel auf der Bühne vor Publikum entpuppt. Wie in hunderten
von Jahren zuvor. Auch Heiner Goebbels und seine Mitstreiter
werden das Rad nicht neu erfinden können. Vielleicht sieht’s
nur ein bisschen peppiger aus.



Im  Internet  (www.ruhrtriennale.de)  stehen  alle  weiteren
Informationen, im übrigen auch über sämtliche Produktionen der
vorherigen Festival-Jahrgänge. Der Vergleich lohnt sich.

Grandiose  Deutung:  „Don
Giovanni“ an der Rheinoper
geschrieben von Werner Häußner | 13. April 2015
Wer – oder was – ist Don Juan? Die Frage hat die geistige Welt
schon umgetrieben, als Tirso de Molina sein barockes Spiel vom
bestraften Wüstling verfasst und auf die Bühne gestellt hat.
Seither  hat  Don  Juan  eine  Weltkarriere  gemacht:  Es  gibt
tausende  von  literarischen  Werken,  Dutzende  von  Opern  und
hunderte  von  Büchern  über  die  Gestalt,  deren  historisches
Werden ebenso im Dunkel liegt wie die inneren Schichten seiner
Seele.

Spätestens seit Wolfgang Amadé Mozart, seit E.T.A. Hoffmann
und  Søren  Kierkegaard  ist  der  Don-Juan-Stoff  mit  Musik
verbunden. Don Giovanni ist ein idealer Opernheld, denn seine
Uneindeutigkeit und sein wesenloses Sein, seine symbolische
Kraft und seine sinnliche Existenz lassen sich in und mit
Musik  –  zumal,  wenn  ein  Mozart  am  Werke  ist  –  am
sinnenfälligsten einkreisen. Kein Wunder also, dass sich die
geistige Auseinandersetzung mit dem unsterblichen Mythos Don
Juan immer wieder an Mozarts und da Pontes Oper entzündet und
zu ihr zurückführt.

Kein Wunder auch, dass die Welt der Oper nicht müde wird, die
Geschichte  von  dem  Mann  mit  den  tausendunddrei  spanischen
Geliebten in immer neuen Inszenierungen auf seine Relevanz für
das Heute zu befragen. Das geschieht nicht selten in ratlos
erzählender  Kapitulation  vor  dem  gewaltigen  Stoff,  nicht
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selten auch in hysterischer, fundamentloser Zuspitzung, hin
und wieder – wie jetzt in Duisburg – aber auch in einer
grandios  gekonnten,  auf  der  Grenze  zum  Abgründigen
balancierenden  Deutung.

Dabei muss man Karoline Grubers gedanklichen Ansätzen nicht in
allem folgen: Don Giovanni ist nämlich keineswegs, wie die
Regisseurin im Interview des Programmhefts meint, ein Prinzip
der Freiheit, sondern eher das Gegenteil. Er ist – zumindest
bei Mozart – kein Träger einer lustvoll-erotischen Anarchie,
die  den  moralischen  oder  kirchlichen  Autoritäten  so  lange
amüsante Schnippchen schlägt, bis ihn endlich der Teufel (oder
bloß die Theater-Hölle) holt. Dazu finden wir in der Oper zu
viele Personen, die an Don Giovanni einfach nur leiden. Aber
die  Regisseurin,  die  der  Deutschen  Oper  am  Rhein  endlich
einmal einen klugen und eminent theatralischen Don Giovanni
geschenkt hat, weist in ihrer Durchdringung des Mythos auf
eines der entscheidenden Elemente hin: Don Giovanni ist Träger
einer  unbedingten  erotischen  Energie.  Sie  setzt  in  allen
Menschen, die mit ihr in Kontakt kommen, unwiderstehliche,
anarchische Kräfte frei.

Ihr bisheriges Dasein zwischen den Polen einer beherrschten,
gesellschaftlich eingebundenen Sexualität und den von sozialer
Zuordnung und moralischen Prinzipien geregelten Lebensformen
wird gesprengt. Die Wucht ist ungeheuer und entwurzelt die
Menschen: Donna Anna wird von der dunklen erotischen Kraft
Giovannis  auf  ewig  verwundet  und  zu  einer  „geregelten“
Liebesbeziehung nicht mehr fähig sein; Donna Elvira wird ihren
heroischen Kampf, der Existenz Don Giovannis humane Züge zu
geben, im Kloster beenden, sich also von der Welt ab und Gott
zuwenden.  Zerlina  und  Masetto  werden  vielleicht  äußerlich
unversehrt,  aber  innerlich  gebrochen  in  ihr  Bauern-Dasein
zurückkehren. Und für Don Ottavio gilt: Wie er war zu aller
Zeit, so bleibt er in Ewigkeit; eine Figur, die sich jedem
Wandel in unerschütterlicher Resistenz entzieht. Ein starres
Gegenbild zu Don Giovannis ewig geschmeidiger Wendigkeit, das



ebenso erschreckende Züge trägt.

Gruber realisiert das magnetische Prinzip von Anziehung und
Abstoßung  in  einem  Bühnenbild  von  Roy  Spahn,  das  sich
konsequent  durchgeformt  jedem  opulenten  Dekorationswillen
entzieht. Arnold Böcklins Bild „Odysseus und Kalypso“ als –
immer wiederkehrendes – Element signalisiert, dass mythische
Bezüge und seelische Abgründe in dieser Inszenierung ihren
Platz finden. Hinter Türen, die an Blaubarts Kammern erinnern,
hausen  Gespenster:  weiße  Frauen,  bleiche  Bräute,  von  Don
Giovanni ihres Lebens beraubt – ein kluger Hinweis auf die
Verschränkung von Sex, Tod und Teufel, wie wir sie etwa in
Heinrich  Marschners  „Der  Vampyr“,  einer  Schlüsseloper  der
Romantik, wiederfinden.

Unverzichtbar  für  Grubers  tiefgründige  Arbeit  am  „Don
Giovanni“ erweisen sich die bedeutungsvollen Kostüme Mechthild
Seipels. Endlich einmal keine Kostümbildnerin, die sich in
Designer-Klamotten  oder  Disco-Fetzchen  flüchtet,  sondern
Epochen und Stile in den Dienst einer Deutung stellt. Donna
Annas Robe erinnert an Madame Bovary oder Anna Karenina; Donna
Elvira  trägt  den  –  stellenweise  anzüglich  geschürzten  –
barocken Aufwand einer Heroine zur Schau; Don Ottavio tritt in
blauem Morgenmantel als getreue Kopie des ermordeten Komturs,
später mit dem unauffälligen Anzug der Arrivierten und der
Mütze  einer  Burschenschaft  auf.  Leporello  verweist  mit
zerbrochenen  Handschellen  auf  eine  spezielle  Beziehung  zu
seinem  Herrn;  Masetto  und  Zerlina  sind  in  der  Gegenwart
verortet: Sommerkleidchen und Handtasche, Hornbrille und Karo-
Pullover. Vielsagende Kostüme also, die mit der Dynamik oder
Statik der Figuren im Verlauf des Stücks korrespondieren.

Dass der Komtur am Ende mit einer angedeuteten Mitra und einer
monströs verunstalteten Gesichtshälfte wiederkehrt, wird der
Figur  gerecht:  Er  ist  Vertreter  der  Hölle  ebenso  wie
Symbolfigur  für  die  göttliche  Ordnung  der  Welt.  Dass  der
finale  Übergriff  Don  Giovannis  –  die  Herausforderung  des
Göttlichen  –  seinen  Untergang  auslöst,  spielt  in  Grubers



Lesart freilich kaum eine Rolle; der blasphemische Zug der
Figur  Don  Giovannis  wird  nur  einmal  in  einer  Parodie  des
geneigten Hauptes Jesu am Kreuz angedeutet.

Gruber zeigt die Personen des Stücks im Bannkreis eines Don
Giovanni,  der  seinerseits  seltsam  ungreifbar  bleibt  –  und
damit bildet die Regisseurin den Charakter des Bühnenhelden
präzis ab. Mozart hat ihm keine selbstreflektierende Musik
gegeben,  nur  einen  musikalischen  Rausch,  ein  „perpetuum
mobile“, und ein verlogenes Ständchen. Zutreffend beschreibt
Dramaturg  Alexander  Meier-Dörzenbach  im  lesenswerten
Programmheft Don Giovanni als „seelisches Sinnbild“, das vor
allem ex negativo in den anderen Figuren zu finden ist. Don
Giovanni als Nicht-Existenz, als Kraftfeld, als Chimäre – die
perfekte Chiffre des Bösen.

Auf diesen „Don Giovanni“ sich einzulassen, lohnt sich; er ist
auch der verästelten Inszenierung Stefan Herheims in Essen
überlegen, weil Karoline Gruber die Bild- und Bewegungswelt
bündelt  statt  sie  assoziativ  schweifen  zu  lassen.  Auch
musikalisch beschert diese – für die Nikikai Opera Foundation
in Tokio entstandene und an die Deutsche Oper übernommene –
Produktion viel Mozart-Glück. Friedemann Layer, ans Pult der
Duisburger  Philharmoniker  zurückgekehrt,  durchschwimmt  zwar
das Adagio der Ouvertüre eher, bekommt aber schnell Boden
unter  die  Füße  und  entfaltet  einen  kernigen,  nervigen,
klarsichtigen Mozart-Sound. Die Tempi sind nicht übertrieben;
das Cello lässt in der Begleitung der Rezitative aparte Farben
zu.

In  der  Sängerliste  überwiegen  Namen  aus  dem  Osten;
entsprechend  hört  man  eine  gesangliche  Stilistik,  die  mit
Mozarts Eleganz wenig anzufangen weiß. Roman Polisadov orgelt
sich durch die paar Sätze des Komturs; Olesya Golovneva bringt
zwar die dramatische Substanz für die Donna Anna mit, findet
aber erst in der – dann aber meisterlich gestalteten – Arie
„Non mi dir, bell‘ idol mio“ zu ausgeglichenem Singen und
einer flüssigen Tonproduktion. Nataliya Kovalova müht sich mit



flach hupenden Tönen um die Donna Elvira, ohne für eine ihrer
Arien die technische Façon zu gewinnen. Alma Sadé treibt zwar
den einen oder anderen Ton ohne Leichtigkeit in die Höhe,
versteht  sich  aber  auf  gut  phrasiertes  Singen  mit
unverkrampften Linien. Darin tut es ihr Torben Jürgens als
Masetto gleich: ein musikalisch erfreuliches Paar. Corby Welch
scheint nicht seinen besten Abend gehabt zu haben; sein Tenor
ist zwar präsent und treffend timbriert, bleibt aber seltsam
schwammig  in  der  Tonemission,  als  fehle  ihm  die  rechte
Fokussierung.

Laimonas Pautienius verfügt über einen flexiblen Bariton, fast
immer leicht ansprechend und schlank geführt, beweglich im
Rezitativ: ein überzeugender Don Giovanni, der die Farben der
Ironie  und  der  Willensstärke  ebenso  hat  wie  einen
träumerischen voix mixte – Klang für das Ständchen („Deh,
vieni alla finestra“). Nur in seiner Arie kommt er an die
Grenze seines Atems. Den vokalen Glanzpunkt des Abends setzt
Adam Palka als Leporello mit einer sicher positionierten, im
Klang fülligen, konturscharfen Stimme, die nicht nur sauber
artikulierend,  sondern  auch  rhetorisch  brillant  und
charakterisierend  eingesetzt  wird.

Der „Don Giovanni“ ist wieder ab 7. Dezember in Düsseldorf zu
erleben. Hingehen!

Vandalismus  unter  der
Gürtellinie
geschrieben von Matthias Kampmann | 13. April 2015
Ikonoklasmus, Bildersturm: eine der absurdesten Artikulationen
unserer Zeit. Passive Kulturgüter, ob aus politischer oder
persönlicher Aversion, mit Gewaltakten zu zerstören, ist in
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aufgeklärt-demokratischen Gesellschaften schlichtweg daneben.
Was jedoch heutzutage besonders bemerkenswert erscheint: das
avisierte Körperteil.

Hans-Peter
Feldmann: "David" ©
Lehmbruck Museum

Michelangelo, dessen Statue des „Auferstandenen Christus“ in
der römischen Kirche Santa Maria sopra Minerva bis heute einen
pietätsgerechten Lendenschurz zu tragen hat, war gestern. Aber
immerhin, diese große Bildhauerei ist ja noch vollendet, wenn
auch mit Fremdslip. Unterhalb der Gürtellinie trifft’s derzeit
die zeitgenössischen männlichen Figuren brutal. Schlimm steht
es jetzt um eine Plastik von Hans-Peter Feldmann im Kantpark
in Duisburg. Sein „David“, eine neun Meter hohe, quietschrosa
Replik des Michelangelo-Originals, wurde um ihr bestes Stück
gebracht.  Lehmbruck-Direktor  Raimund  Stecker  konnte  noch
schmunzeln, als seinem Schutzbefohlenen neulich, gleich dem
klerikalen  Kollegen  aus  Rom,  ein  genitaler  Sichtschutz
verpasst wurde.

Nun ist da nichts mehr, und das Entmannen ist beileibe kein
Einzelfall:  Im  Mai  erwischte  es  eine  metallene  Figur  von
Antony Gormley und Vicky Parsons aus der 100-teiligen Serie
„Horizon  Fields“  im  Vorarlberger  Lechquellengebirge,
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Österreich.  Kastration  mit  dem  Winkelschleifer  hier,
Hammerschläge dort. Nein, wir leben gerade nicht in Zeiten
gesetzmäßiger oder klerikaler Schamverordnungen. Am längst ad
acta gelegten Nacktheitsverbot kann es nicht liegen, dass die
Vandalen unter die Gürtellinie bolzen. Hier offenbart sich die
erbärmliche  Spießigkeit  unserer  bigotten
Schenkelklopfergesellschaft.

Zuerst  die  Musik,  dann  die
Worte – das neue Programm der
Ruhrtriennale
geschrieben von Martin Schrahn | 13. April 2015

Heiner  Goebbels,
neuer Intendant der
Ruhrtriennale.
Foto: Triennale

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

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

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

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

Carl  Orffs  „Prometheus“  folgt,  in  der  Duisburger
Kraftzentrale;  ebenfalls  ein  Werk,  das  man  auf  gängigen
Spielplänen vergeblich sucht. Ein „Sprach-Musik-Drama“ nennt
Goebbels  die  Oper,  deren  Archaik  sich  schon  durch  die
Besetzung mit einem 20köpfigen Schlagwerkensemble erschließt.
Ähnlich perkussiv dürfte es auf der Halde Haniel in Bottrop



zugehen – einer neuen Spielstätte –, wenn dort die japanische
Gruppe  Boredoms,  verstärkt  um  Drummer  aus  der
Region,  Klangekstasen  in  die  Nachtluft  senden.

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

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

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

Dem Urteil der Jury dürfen wir ebenso gespannt entgegensehen
wie dem Gesamtprogramm. Intendant Heiner Goebbels hat zwar auf
ein übergeordnetes Thema verzichtet, doch trifft der Titel
eines  Opernlibrettos  des  18.  Jahrhunderts  wohl  den  Kern:
„Prima  la  Musica,  poi  le  parole“.  Zuerst  die  Musik  also.
Goebbels, darauf angesprochen, denkt nach und verweist auf den
russischen Regisseurs Wsewolod Meyerhold.  Dessen Credo war:
„Das Wichtigste … wofür ich kämpfe, ist die Untermauerung des
Schauspiels mit einem musikalischen Fundament“.



 

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

Baumängel  am  Duisburger
Lehmbruck-Museum:  Zack  und
vorerst dicht
geschrieben von Holger Karsch | 13. April 2015
Über  Nacht  rückt  die  Schließung  des  Duisburger
Lehmbruckmuseums  die  überaus  problematische  Zukunft  des
Skulpturenmuseums ins Zentrum der Aufmerksamkeit. Noch weiß
niemand, wie die Zukunft des Hauses aussehen wird.

Die  Freude  an  einer
Kleinstadt-Orgel
geschrieben von Hans Hermann Pöpsel | 13. April 2015
Dem kolossalen Klang einer Kirchenorgel können sich selbst
Agnostiker nur schwer entziehen, und so waren fast 300 Zuhörer
aller Konfessionen und Nicht-Konfessionen in die Evangelische
Johannes-Kirche im Ennepetaler Ortsteil Voerde geströmt, um
einem Konzert mit Professor Roland Maria Stangier zuzuhören.
Seit 2003 ist Stangier der Kustos der neuen Kuhn-Orgel der
Essener Philharmonie sowie seit 2009 einer der Orgel-Kuratoren
der Philharmonie Mercatorhalle Duisburg.
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Prof.  Roland
Maria Stangier

Wie kommt ein so renommierter Musiker an diese Kleinstadt-
Orgel? Die Kulturgemeinde Ennepetal hatte vor geraumer Zeit
zwei  Orgel-Reisen  in  fachkundiger  Begleitung  des  Künstlers
veranstaltet  und  ihn  im  Anschluss  gebeten,  einmal  in  dem
spätbarocken  Kirchlein  ihrer  Heimatstadt  am  Südrand  des
Ruhrgebietes  auf  der  erst  kürzlich  renovierten  Orgel  zu
spielen.
Natürlich hat dieses Instrument nicht den gewaltigen Klang zum
Beispiel einer Passauer oder Regensburger Orgel. Sie ist in
Voerde in ungewöhnlicher Weise über dem Altar aufgebaut, und
Stangier  betonte  in  seiner  Einführung  den  eher
„kammermusikalischen“  Charakter  des  Voerder  Werkes,  aber
gerade deshalb habe er sich auf dieses Konzert so gefreut.
„Europäische  Impressionen“  bot  der  Organist  mit  seinem
Programm: Variationen über „ein Niederländisch Liedgen“ des
Hallensers Samuel Scheidt, eine spanische Obra de 8. Tono von
Pablo Bruna und aus Frankreich acht kleine Stücke von Corette
Gaspard aus dem Gloria der katholischen Messe bildeten den
ersten  Teil  des  Konzerts.  In  der  zweiten  Hälfte  spielte
Stangier  ein  von  Johann  Sebastian  Bach  für  Orgel
transkribiertes  Concerto  grosso  von  Antonio  Vivaldi,  ein
Voluntary  g-minor  von  John  Bennett  aus  London  und  eine
Fantasie  f-moll  von  Wolfgang  Amadeus  Mozart,  die  dieser
ursprünglich  für  ein  mechanisches  Instrument  in  einem
Raritäten-Kabinett  geschrieben  hatte.  Sein  virtuoses  Können
zeigte  der  Organist  zum  Abschluss  in  zwei  freien
Improvisationen über Kirchenlieder, die ihm erst unmittelbar
vor dem Konzert genannt worden waren.
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Besonders  erstaunlich  war  übrigens,  dass  man  dieses
Konzertereignis bei freiem Eintritt erleben konnte, wie es bei
der  Kulturgemeinde  Ennepetal  meist  üblich  ist.  Lediglich
Spenden wurden am Ausgang – ohne jeden Druck – freundlich
angenommen. So kommt Kunst in der Kleinstadt unter die Leute.

Duisburger  Musik  statt
Dortmunder Fußball
geschrieben von Günter Landsberger | 13. April 2015
Hab ich schon geschrieben, weshalb ich gestern das Dortmund-
Spiel nicht gesehen habe? Nein? – Ganz einfach. Meine Frau und
ich haben gestern das 2. Konzert der Duisburger Philharmoniker
–  schon  unseres  Abos  wegen,  vor  allem  aber  wegen  des
verheißungsvollen Programms (Mozart + Bruckner) – dem live im
Fernsehen übertragenen Fußballspiel natürlich vorgezogen. Und
außerdem: War es nicht besser, musikalisch Gutes zu hören, als
Dortmunds klägliches Debakel mitanzusehen?

Und  dennoch:  Akustisch  mag  es  zwar  vielleicht  an  unserem
Sitzplatz  –  unserem  immerhin  doch  gewohnten  und  längst
bewährten Sitzplatz! – gelegen haben, leider aber: das 23.
Klavierkonzert Mozarts, das ich doch seit langem so gerne mag,
hat  mir,  von  der  Art  der  Darbietung  her,  nicht  vollends
gefallen;  zumindest  nicht  so  gut,  wie  ich  es  mir  erhofft
hatte. Die Ecksätze waren mir insgesamt eine Nuance zu schnell
gespielt, die Orchester- und die Klavierpassagen traten mir
nicht  markant  und  durchhörbar  genug  hervor.  Fast  monophon
erschien mir der Klang. Nur der 2. Satz hielt weitestgehend
und durchaus beseligend das, was ich mir von dem gesamten Werk
versprochen hatte. Da atmete alles. Und so ähnlich war es dann
wieder auch bei der sich an den dritten Satz anschließenden
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Liszt-Zugabe des Pianisten und gleichzeitigen Dirigenten des
Abends, Stefan Vladar.

So  beschloss  ich,  endgültig  erst  nach  der  7.  Bruckner-
Symphonie über das Gesamtkonzert zu urteilen, die mir nämlich
seit langem ebenfalls sehr viel bedeutet: War es doch einmal
genau  die  Siebte,  die  mich  per  Radio  der  großen  Musik
Bruckners erstmals begegnen ließ und durch die mir früh schon
und bleibend mein Sinn für sie geschärft wurde. Wie verwandelt
erschienen mir die Interpreten der 1. Hälfte nach der Pause:
Diese Musik und die Art ihrer Darbietung zündete sofort und
ließ über das ganze gewaltige Werk hin keinerlei kritische
Anmerkungen bei mir auch nur ansatzweise in den Sinn kommen.
Sehr  gut  (auf  dem  gewohnten  hohen  Niveau  der  Duisburger
Philharmoniker)  wurde  das  gespielt.  Dem  Orchester  und  dem
Dirigenten sei ausdrücklich dafür gedankt.

Auftakt  für  den  Duisburger
Wunschkandidaten
geschrieben von Anke Demirsoy | 13. April 2015

Der Zwang zum Kollektiv fördert
unter Orchestermusikern oft die
tollsten  Eigenwilligkeiten.
Nicht  selten  feiern
Cliquenbildung  und
Querulantentum  fröhliche
Urständ.  Die  Duisburger
Philharmoniker  aber  scheint,

wenn es darauf ankommt, ein glücklicherer Geist zu vereinen.

Auf der Suche nach einem neuen Chef, der den im Mai 2011
verabschiedeten  Publikumsliebling  Jonathan  Darlington  als

https://www.revierpassagen.de/4124/auftakt-fur-den-duisburger-wunschkandidaten/20110912_1838
https://www.revierpassagen.de/4124/auftakt-fur-den-duisburger-wunschkandidaten/20110912_1838
http://www.revierpassagen.de/4124/auftakt-fur-den-duisburger-wunschkandidaten/20110912_1838/1-giordano_873142-credit-anders-bach


Generalmusikdirektor beerben könnte, sprach sich das Orchester
mit  geschlossener  Stimme  für  den  1965  in  Rom  geborenen
Dirigenten Giordano Bellincampi aus. Von der Rheinoper mit der
musikalischen  Leitung  von  Giacomo  Puccinis  „La  Bohème“
betraut, muss zwischen Dirigent und Orchester ein so positives
Arbeitsklima  entstanden  sein,  dass  die  Musiker  den  in
Kopenhagen  lebenden  Römer  einmütig  zum  Wunschkandidaten
ernannten.

Glückliches Duisburg, wo der Wille des Orchesters nicht etwa
von Macht- und kulturpolitischen Interessen übergangen wurde,
sondern den Weg in die philharmonische Zukunft weisen darf.
Als neuer Generalmusikdirektor der Stadt soll Bellincampi erst
am  1.  September  2012  antreten.  Doch  die  aktuelle
Interimsspielzeit durfte er jetzt bereits eröffnen: Fast genau
ein Jahr vor seinem Amtsantritt.

Seinen Einstand in der Mercatorhalle gibt Bellincampi zunächst
mit dem träumerischen „Prélude à l’après-midi d’un faune“ von
Claude Debussy. Der Dirigent modelliert das von Licht und
Klangfarben durchflutete Orchesterstück mit bloßen Händen, wie
er überhaupt den ganzen Abend hindurch auf einen Taktstock
verzichtet. Den in der Mittagshitze ruhenden Faun umgibt er
mit einem orchestralen Waldweben, das Debussys bewusste Abkehr
von der Tonsprache Richard Wagners auf den Punkt bringt. Nicht
schwül-sinnliche,  sondern  silbrig-helle  Farben  flirren  um
diesen Faun: Hirte, Faun und Nymphen blicken uns wie aus einem
zarten Aquarell entgegen.

Ungemein feinen Klangsinn beweist der Dirigent auch in den
sechs  Orchesterstücken  opus  6  von  Anton  Webern.
Zartgliedrigstes  schwebt  im  Klang  von  Harfe  und  Celesta
vorüber,  Tremoli  in  den  Streichern  klingen  wie  fiebriger
Geisterhauch. Aber Bellincampi kann bei aller Delikatesse auch
unvermittelt  zupacken  und  zuspitzen:  Dann  setzen  die
Blechbläser grelle Kontrapunkte, dann markiert ein dröhnendes
Crescendo im Schlagwerk den Mittel- und Wendepunkt des Stücks.



Nicht  alles  gelingt  den  Interpreten  im  Violinkonzert  des
Amerikaners  Samuel  Barber.  Zu  stark  unterteilt  und  daher
kurzatmig klingen manche der weit ausgreifenden Melodien. Das
tief melancholisch gefärbte Andante kann der unterschwellig
hektischen Gestaltungsversuche wegen nicht frei strömen. Die
rhythmische  Vertracktheit  des  Finalsatzes  legt  offen,  wo
Dirigent und Orchester noch nicht ganz präzise interagieren.
Aber Bellincampi bewährt sich als geschickter Begleiter, der
dem Solisten flexibel folgt und sich darum kümmert, ihn nicht
zu übertönen. Dies kommt Serge Zimmermann zugute. Der gerade
einmal 20-jährige Sohn des berühmten Duisburger Geigers Frank
Peter  Zimmermann  ist  ein  blendender  Techniker  mit  feinem
Violinton, der oft noch sehr gezügelt klingt. Ein Öffnen und
Aufblühen  dieses  Klangs,  ein  packenderer  Zugriff  im
Dramatischen  mag  sich  aber  entwickeln.

Mit  einem  Esprit,  der  Felix  Mendelssohns  „Italienischer
Sinfonie“ alle Ehre gemacht hätte, fegen Bellincampi und die
Duisburger Philharmoniker zum Abschluss durch Robert Schumanns
4.  Sinfonie.  Bellincampi  befeuert  die  Philharmoniker  mit
quirligen Bewegungen, nimmt dem Werk durch sein Temperament
viel von seiner strengen Ernsthaftigkeit. Es ist die Reaktion
der Philharmoniker, die in der Tat schöne Hoffnungen auf die
Zukunft  weckt.  Schäumende,  fast  überbordende  Musizierlust
bricht sich da Bahn: Und nicht das Geringste ist von den
anstrengenden  „Tristan“-Vorstellungen  zu  spüren,  die  das
Orchester  bereits  vor  diesem  Saisonauftakt  bei  der
Ruhrtriennale  zu  spielen  hatte.  Solche  Leidenschaft  reißt
nicht nur mit. Sie macht die Musik zum Fest.

 



Feridun  Zaimoglus  Roman
„Ruß“:  Tristesse  im
Ruhrgebiet
geschrieben von Bernd Berke | 13. April 2015
Auf den ersten Seiten betätigt sich die Hauptfigur namens Renz
als  Ikonenmaler.  Man  wähnt  sich  schon  in  einer
Fälschungsgeschichte.  Doch  darum  geht  es  nicht.

Die halb schäbig, halb kostbar anmutende Ikonen-Mischung aus
Ruß und Goldblatt ist eigentlich schon das edelste, was uns in
diesem Roman unterkommt. Der spielt überwiegend in einem gar
düsteren,  desolaten  Ruhrgebiet,  noch  dazu  in  winterkalter
Trübsal.  Man  lese  nur  ab  Seite  95  die  deprimierende
Typenparade aus der Duisburger Fußgängerzone. Vergesst alles
Gold, hier bleibt nur Ruß.

Renz ist Arzt gewesen, doch er ist längst ein gebrochener Mann
und hilft nur noch seinem Schwiegervater im Kiosk aus. Da
treffen sich die Abgehalfterten, die Säufer. Der Handlungsort
Duisburg muss abermals für gesteigerte Tristesse herhalten,
doch  wir  wollen  gerecht  sein:  Wenn  sich  das  Geschehen
zwischendurch nach Polen und gegen Ende nach Salzburg und
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Umgebung („Plumpe Bürger…Himmel wie Dreck“) verlagert, nehmen
Finsternis und Alkoholismus keineswegs ab. Die ganze Welt ist
unerleuchtet.  An  allen  Orten  lauert  der  Abgrund.  Und  die
Menschen gehen einher wie Hinterbliebene des Lebens.

Feridun  Zaimoglu  schildert  in  seinem  Roman  „Ruß“  ein
weitgehend  abgewracktes  Revier  mit  künstlich  aufgepfropften
und  daher  verhassten  Schickimicki-Inseln.  Zitat  gegen  jede
kulturhauptstädtische Zukunftshoffnung: „Hörense auf, rief der
Alte, wenn ich sterb, werd ich wissen, dass Duisburg vor mir
verreckt ist. Hörense auf mit dem Tourismus.“

Wie von Geisterstimmen erklingt es in vielfach eingestreuten
Fettsatz-Passagen,  die  aus  alter,  abgelebter  Zeit  vor  dem
„Strukturwandel“ künden. Da ist es, als könne jeden Moment
Kommissar Schimanski um die Ecke biegen und ein Lamento übers
verfallende Ruhrgebiet anstimmen.

Kriminell geht es auch hier zu, das dürre Handlungsgerüst ist
schnell  erzählt:  Dem  Renz  haben  sie  seine  Ehefrau  Stella
ermordet, jetzt kommt der vermeintliche Täter aus dem Knast
frei – und ein paar höchst undurchsichtige Gestalten wollen
dem Witwer zur tödlichen Rache verhelfen. Oder soll und wird
er  dabei  selbst  mit  draufgehen?  Es  ist  eine  durchweg
unheilschwangere  Geschichte  auf  stets  schwankendem  Boden.
Nichts scheint verlässlich. Der unerbittlich rauhe Karl und
der  übergeschnappte  Josef,  die  Renz  alsbald  wie  Schatten
begleiten, könnten ein Zweigespann aus dem Geiste Kafkas sein.

Überwiegend  lakonisch,  doch  insgesamt  sehr  breit  und
ausgiebig, mit geradezu manischer Lust am sprachlichen Detail
malt  Zaimoglu  die  Atmosphäre  der  Schauplätze  und  des
zwischenmenschlichen  Frostes  aus.  Der  schnoddrige  Tonfall
klingt „hardboiled“ und transportiert nicht etwa die reale
Ruhrgebiets-Mundart, sondern destilliert daraus eine hie und
da bis zu Manier vorangetriebene Kunstsprache.



Zaimoglu ist spürbar vom Stilwillen beseelt, große deutsche
Literatur zu schreiben. Natürlich ist es ein Gewinn, dass sich
der 1964 in der Türkei geborene Schriftsteller seit rund 35
Jahren mit solcher Inbrunst ins Deutsche hineinbegeben hat.
Anders als so mancher „Eingeborene“ ruht er nicht eher, als
bis er das treffende Wort auch für vermeintliche Nichtigkeiten
gefunden hat.

Die Lektüre des neuen Romans bringt allerdings auch Mühsal mit
sich. Alle Figuren scheinen aus ähnlichen Hölzern geschnitzt
zu sein. Alle sind sie zutiefst desillusioniert, alle reden
sie in verwandten Zungen. Hart, abweisend, aggressionsbereit.
Auch die Barfrau Marja, in die sich Renz auf seine Weise zu
verlieben  scheint,  passt  in  diese  eintönig  schmutzige
Männerwelt.

Nicht nur unterschwellig wird hier der Mythos des früheren
Ruhrgebiets  notdürftig  aufrecht  erhalten,  in  dem  es  noch
geradeaus und aufrichtig zuging. Zitat:

„Ein Schwein erkennt man hier ganz schnell…Und dann zeigt man
dem Schwein, wo es langgeht. Die Arbeiterkeule.“

Am  Schluss,  ausgerechnet  im  österreichischen  Ort  mit  dem
schreienden Namen Heiligenblut, nimmt die Geschichte noch eine
ungeahnte Wendung. Doch in diesem Leben, in diesem Jammertal
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wird es keine Erlösung mehr geben…

Feridun  Zaimoglu:  „Ruß“.  Roman.  Kiepenheuer  &  Witsch.  272
Seiten, 18,99 Euro.

Video: Der Autor liest aus seinem Buch.

Traumzeit  in  Duisburg  und
Moers
geschrieben von Wolfgang Cziesla | 13. April 2015
Die Kraftzentrale und das Zirkuszelt liegen Luftlinie 11,7 km
auseinander. Pfingsten und Traumzeit trennten in diesem Jahr
nur drei schnell vergangene Wochen. Im westlichen Ruhrgebiet
verwöhnt  der  Frühsommer  Liebhaber  grenzüberschreitender
Musikarten mit zwei Großereignissen.

Beide,  das  Moers  Festival  und  das  Duisburger  Traumzeit-
Festival, pflegen Musikrichtungen, für die es kaum einen oder
sehr  viele  Namen  gibt:  Improvisierte  Musik,  freie  Musik
zwischen Jazz, (Post-)Rock, Indie, Neuer Musik, Elektronik,
„Weltmusik“, Neo-Folk oder Klassik. Wer in der Vorstellung
lebt, weit und breit der einzige zu sein, dem eine bestimmte
Musikgruppe abseits des Mainstreams bekannt ist, stellt fest,
es sind Tausende, die sich im Moerser Festzelt oder in einem
der  Meidericher  Industriegebäude  für  anspruchsvolle
musikalische Experimente begeistern können, Zigtausende sogar,
die sich über den Schlosspark (Moers) oder die verschiedenen
Aufführungsorte des Landschaftsparks (Duisburg) verteilen.

In diesem Jahr spielten Igmar Thomas & The Cypher an beiden
Orten, in Moers und in Duisburg; über die Jahre verteilt, ist
die  Schnittmenge  beider  Festivals  beachtlich.  Die
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Künstlerischen Leiter, Reiner Michalke in Moers und Tim Isfort
in Duisburg, öffnen ihre Festivals einem neuen Publikum, und
seit neuestem bietet auch Duisburg – wie in Moers bereits seit
Anbeginn üblich – gleich neben dem Festival eine Camping-
Möglichkeit.

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

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



Branford Marsalis / Foto: Wolfgang Cziesla

 

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

Die absolute Überraschung in Moers aber – nicht im gedruckten
Programm  aufgeführt  und  von  der  Ansagerin  als
Geburtstagsgeschenk des 40-jährigen Festivals an sein Publikum
angekündigt  –  war  Ornette  Coleman  (81  Jahre  alt).  Einer
Legende  gegenüber  zu  stehen  mag  beeindrucken;  ein  solches
Highlight völlig unerwartet zu erleben, steigert die Wirkung
um ein Vielfaches. Coleman, der 1960 den Free Jazz aus der
Taufe gehoben hatte, und sein Quartett boten den Zuhörern
allererste Qualität.

Aber mit dem Bemühen, möglichst große Stars in den Westen des
Ruhrgebiets zu holen, sind wir wieder bei den Gemeinsamkeiten
beider Festivals gelandet. Zurück zu den Unterschieden. Das
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Traumzeit-Festival  verstand  sich  seit  seiner  Gründung  1997
immer  auch  als  Bühne  der  sogenannten  Weltmusik  (eine
fragwürdige  Bezeichnung  für  fraglos  spannende
Musikrichtungen). Die Duisburger setzten in diesem Jahr den
Länderschwerpunkt  Myanmar,  brachten  Musiker  aus  dem
südostasiatischen Land mit Kollegen aus Frankreich, Italien,
Deutschland auf eine Bühne und vermittelten dem Publikum einen
Klangeindruck von der hierzulande selten gehörten Bogenharfe
saung gauk, dem Trommelkreis oder der burmesischen Kegeloboe
hne.

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

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

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

Caribou schuf fast unglaubliche Momente. Die vier Nerds aus
Kanada  im  Medizinerweiß  oder  in  Parka  mit  auf  den  Rücken
geschnallter Gitarre schlugen zur Live-Elektronik die Beats
präzise  auf  zwei  Schlagzeuge,  vergleichbar  der  US-
amerikanischen Band Tortoise, und versetzten am Freitagabend



bei einem ihrer seltenen Deutschlandauftritte das Publikum auf
den Tribünen wie die Tanzenden gleichermaßen in Ekstase.

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

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

Die Samstagnacht in der Kraftzentrale gehörte dem Amsterdamer
Blockflöten-Trio aXolot. Zur atmosphärischen Vervollständigung
sei kurz das Bühnenbild beschrieben: Eine halbe Schwingtür in
komplettem  Rahmen,  ein  extrem  kleiner  Kinderstuhl,  ein
normalgroßer  Kunstleder-Schaukelstuhl,  zwei  Orientteppiche,
ein Sofa und zwei dazu passende Ohrensessel, Kunstlederstühle
mit Nieten – das Ganze in verdampfendes Nebelfluid getaucht.
Das  Programm  der  drei  Flötistinnen  bestand  aus
mittelalterlichen Klängen nicht mehr bekannten Ursprungs und
Werken junger Komponistinnen und Komponisten: Dorothée Hahne,



Aliona  Yurtsevich,  Stefan  Thomas  und  des  Amsterdamer
Komponisten  Paul  Leenhouts,  dessen  bezauberndes  Zultanas
Raizins sie aufgeführten. Nicht-existente Töne schwingen hier
mit – wie die Flötistin Kim-José Bode erklärt –, sogenannte
Geisttöne,  Töne,  die  als  dritte  entstehen,  wenn  man  zwei
spielt.

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

Ich kann gerade noch die ersten der langgezogenen Doom-Töne
auf mich wirken lassen, da flüstert mir eine innere Stimme zu,
dass es an der Zeit ist für aXolot. Ein geschlossener Vorhang
in  der  Kraftzentrale,  und  ein  Wächter  kündigt  mir



freundlicherweise  an,  der  Soundcheck  werde  voraussichtlich
noch eine halbe Stunde in Anspruch nehmen. Eine weitere innere
Stimme sagt mir, dass aXolots gründliche Vorbereitung meine
Chance ist, gegenüber in der Gießhalle ein paar Takte von
Aniima  wahrzunehmen,  den  jungen  Isländerinnen,  die  an  der
Seite von Sigur Rós arbeiten, wenn sie nicht wie heute ihr
eigenes  Ding  machen.  Das  ursprüngliche  Streichquartett  ist
inzwischen durch eine Vielzahl an Instrumenten erweitert.

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

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

Eine  Ruhrgebietsnovelle
Thomas Manns?
geschrieben von Günter Landsberger | 13. April 2015
Eine Ruhrgebietsnovelle Thomas Manns – oder doch zumindest
fast eine?
Vorläufiges zu Thomas Manns später Erzählung „Die Betrogene“

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

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

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



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

Schmuck mit Seele
geschrieben von Bernd Berke | 13. April 2015
Wie  hat  wohl  die  Urgeschichte  der  Skulptur  begonnen,  von
welcher Art waren die frühesten Vor-Bilder? Prof. Christoph
Brockhaus, Chef des Duisburger Lehmbruck-Museums, hat da eine
plausibel  klingende  Vermutung:  Amulette  und  magische
Glücksbringer in Form von Schmuckstücken dürften von allem
Anfang an gefertigt worden sein. Es birgt also seinen tieferen
Sinn und Hintersinn, dass das auf Skulpturen spezialisierte
Haus nun Schmuck zeigt, der von Bildhauern geschaffen wurde.

Brockhaus legt Wert auf trennscharfe Unterscheidung vom bloßen
Schmuck-Design. Dabei stünden die gute (anzufügen wäre: meist
eher gefällig geglättete) Form und handwerkliche Präzision im
Vordergrund,  während  Künstler  auch  auf  diesem  Gebiet  mit
geistigem Anspruch antreten, zumeist auf Transzendenz aus sind
und  hierzu  dem  Material  eine  ureigene,  möglichst
unverwechselbare  Handschrift  aufprägen.

Manche dieser Prägemuster oder auch Markenzeichen erkennt man
tatsächlich  auf  einen  Blick,  freilich  wirken  sie  in  der
Schmuckform wie verfremdet. Günter Uecker treibt auch aus dem
Schmuck  Nägel  hervor,  als  gelte  es,  stachlige  Abwehr  zu
gewährleisten – vielleicht gegen bösen Zauber? Lucio Fontana,
bekannt durch „geschlitzte“ Bilder, hat den Edelmetall-Flächen
seines Schmucks gleichfalls solche Schnitte zugefügt. Louise
Bourgeois hat eine Spinne zur Brosche geformt, die direkt aus
einem Alptraum zu stammen scheint. Alexander Calders Armreife
oder Halsbänder sind so filigran und wundersam beweglich wie
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seine  sonstigen  Werke.  Man  sagt  nicht  zu  viel,  wenn  man
feststellt: So manche dieser Schmuckstücke haben eine „Seele“,
sie sind alles andere als Beiwerk.

Es geht bis in den Olymp der Kunst hinauf. Besonders zwei
Namen bürgen für Gipfelglück: Pablo Picasso offenbart sich
auch  im  Medium  des  Schmucks  als  der  schier  unendlich
schöpferische  Universalkünstler,  der  er  nun  einmal  gewesen
ist.  Die  goldenen  Medaillons  für  seine  Geliebte  Francoise
Gilot, versehen mit traumwandlerisch formsicher stilisierten
Frauen-, Faun- oder Tier-Darstellungen, deuten wahrhaftig auf
unvordenkliche  Frühzeiten  der  Künste  und  der  menschlichen
Geschichte. Ähnlich nah an den magischen Ursprüngen bewegt
sich Max Ernst mit gleichfalls in Gold getriebenen Miniatur-
Masken, die als Anhänger dienten.

Die rund 185 skulpturalen Schmuckstücke, von Fall zu Fall
ergänzt  um  Bildhauer-  und  Papier-Arbeiten  der  beteiligten
Künstler, gehören überwiegend zur Sammlung von Diana Küppers
aus Mülheim/Ruhr. Sie besitzt die wohl weltweit bedeutendste
Kollektion von Bildhauerschmuck der Moderne. Seit 1978 hat sie
ihre Schätze zusammengetragen, bisweilen im engen persönlichen
Kontakt zu Künstlern wie etwa Gotthard Graubner (der auch hier
seine Farbkissen-Formen aufgegriffen hat) oder Niki de Saint
Phalle, deren Schmuck-Oeuvre natürlich auch (aber nicht nur)
prallbunte „Nana“-Weibsgestalten aufleben lässt.

Die  Duisburger  Liste  verzeichnet  weitere  Künstlernamen  von
höchstem  Rang,  beispielsweise:  Hans  Arp,  Georges  Braque,
Eduardo Chillida, Jean Cocteau, Salvador Dali, Marcel Duchamp,
Yves Klein, Roy Lichtenstein, Robert Rauschenberg (Brosche mit
rostigem Metallfundstück), Man Ray, Frank Stella, Andy Warhol…
Wer hätte gedacht, dass all diese Größen Schmuck hergestellt
haben?

Oft handelt es sich um echte Unikate, die für Gefährtinnen
entstanden  sind.  Auflagen  dieser  körperbezogenen  Kunstwerke
gab  es  allenfalls  in  geringer  Stückzahl,  um  den  Wert  der



Einzelobjekte nicht zu schmälern. Kunsthistorisch betritt man
hier – so Christoph Brockhaus – „terra incognita“, denn der
Schmuck ist meist nicht in den jeweiligen Werkverzeichnissen
erfasst.  Da  schlummert  also  noch  viel  unerledigte
Forschungsarbeit.

Von  Picasso  bis  Warhol  –  Bildhauerschmuck  der  Avantgarde.
Duisburg,  Wilhelm  Lehmbruck  Museum,  Düsseldorfer  Str.  51
(Besucheradresse Friedrich-Wilhelm-Straße 40). Bis 14. Februar
2010. Geöffnet Di-Sa 11-17, So 10-18 Uhr, Mo geschlossen.
Eintritt 6 Euro (ermäßigt 3 Euro), Familie 12 Euro. Katalog 25
Euro. Buchung von Führungen Tel.: 0203/283 21 95. Internet:
www.lehmbruckmuseum.de

Gerhard  Richter  und  seine
Aura
geschrieben von Bernd Berke | 13. April 2015
Zunächst einmal ganz nüchtern, klipp und klar gesagt: Gerhard
Richter stellt in der Duisburger Küppersmühle aus. Doch kann
man so seine Begeisterung bändigen?

Diese Ausstellung hält, was der große Name verspricht. Da
ohnehin kundige Kunstfreunde von nah und fern hierher pilgern
werden, schenke ich mir mal eine „klassische Rezension“ mit
den handelsüblichen Lobpreisungen.

Stattdessen  dies:  Bei  der  gestrigen  Vorbesichtigung  zeigte
sich  abermals  das  erstaunliche  Phänomen  einer  inzwischen
weitgehend fraglosen Richter-Verehrung, der man sich selbst
nur schwer entziehen kann. Gestandene Journalisten und äußerst
wählerische Kunstkritiker, die sonst schon mal gern die Nase
rümpfen, werden da flugs zu gläubigen Jüngern. So mochte es
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auch gestern scheinen.

Jedes Wort aus dem Munde des Meisters wird da dankbar lächelnd
als quasi-priesterliche Weisheit empfangen. Tatsächlich nehmen
einen ja immer wieder seine völlig uneitle Art und sein leiser
Humor für diesen Künstler ein. Doch das ist es nicht allein.
Offenkundig umgibt ihn eine Aura aus weltweitem Erfolg mit
nahezu religiösem Anhauch. Gerhard Richter – eine Art Dalai
Lama der Kunstwelt? Einer, auf den sich alle freudig strahlend
einigen können? Mh. Wer weiß. Er selbst würde es ungern hören.

Der  Rundgang  durch  die  Säle  gerät  in  Richters  Gefolge
gleichwohl zur kunstfrommen Prozession. Wer immer da in der
Gemeinde demutsvoll sinnend einher schreitet, muss dies vor
sich  selbst  und  seinen  Kolleg(inn)en  ein  klein  wenig
ironisieren – aber bitte auch nicht zu sehr. Ein Redakteur
fühlt  sich  an  eine  halbgöttliche  Chefarztvisite  bei  den
Bildern erinnert. Nicht ganz verkehrt. Nur dass Richter sich
solche  Rollen  bestimmt  nicht  anmaßt.  Sie  werden  ihm
zugesprochen,  zugemessen.  Mal  stillschweigend,  mal
marktschreierisch.

Ich bin schon eine lange Reihe von Jahren im berichtenden
Gewerbe. Doch noch nie habe ich eine Kunst-Pressekonferenz
erlebt, bei der die versammelte Kulturjournaille (ganz gleich,
ob Text oder Bild) schließlich samt und sonders die Katalog-
Exemplare signieren lassen wollte. Solch profanes Begehr gilt
für gewöhnlich als fachfremd und naiv. Genug davon. Es gibt zu
denken. Und natürlich schließe ich mich da selbst nicht aus.

Hier  aber  doch  noch  ein  paar  strohtrockene  Fakten  zur
Ausstellung:  Gerhard  Richter  hat  seine  Bilder  in  der
Küppersmühle  höchstselbst  gehängt.  Somit  ist  die  von  Götz
Adriani konzipierte Schau mit ihren bezwingenden Raumfolgen
vom Urheber mit Hingabe autorisiert worden. Und sie ist zur
facettenreichen Retrospektive angewachsen, denn man sieht hier
beispielhafte  Gemälde  aus  allen  Schaffensphasen  seit  1963.
Quellen sind drei große Privatsammlungen: Böckmann (Berlin),



Frieder Burda (Baden-Baden) und Ströher (Darmstadt). Welches
Museum bietet mehr?

Das  Spektrum  der  rund  80  (teils  großformatigen)  Arbeiten
reicht  vom  fotorealistischen  Bild  bis  zur  furios
farbsprühenden Abstraktion. Laut Richter selbst gibt es da eh
keinen substanziellen Unterschied, denn all das entstehe just
aus Farb- und Form-Elementen. Was also mit gleichen Mitteln
geschaffen  wird,  könne  auch  mit  gleichem  Sinn  betrachtet
werden. Gut denn. So sei es.

Gerhard  Richter.  Bilder  aus  privaten  Sammlungen.  Museum
Küppersmühle,  Duisburg,  Philosophenweg  55  (Innenhafen).  21.
Mai bis 23. August. Geöffnet Mi 14-18, Do 11-18 Uhr, Fr nach
Vereinbarung, Sa/So/Feiertage 11-18 Uhr. Führungen sonntags 11
und 15 Uhr, Anmeldung Tel.: 0203/3019 4812. Katalog 24 €.
Internet: http://www.museum-kueppersmuehle.de

Günter Grass: „Ich lasse mich
nicht mundtot machen“ – Der
Schriftsteller beim Leseabend
der RuhrTriennale
geschrieben von Bernd Berke | 13. April 2015
Von Bernd Berke

Duisburg. Von der heftigen Debatte um sein spätes Waffen-SS-
Geständnis mag Günter Grass am liebsten nichts mehr hören:
„Ich lasse mich nicht mundtot machen“, sagte er jetzt als Gast
der RuhrTriennale in Duisburg.
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Dem Mitherausgeber der Frankfurter Allgemeinen Zeitung (FAZ),
Frank  Schirrmacher,  warf  der  Literaturnobelpreisträger  vor,
ihn  mit  verdrehten  Tatsachen  als  Schriftsteller  und
öffentliche Person demontieren zu wollen. Überhaupt sei ihm in
den  letzten  Wochen  aus  manchen  Medien  „Hass  und
Vernichtungswillen“ entgegengeschlagen. Grass fügte hinzu, er
habe sich gefühlt, als wäre er nun „frei zum Abschuss.“

Doch er .werde als Künstler alle Angriffe überleben und er
werde  nicht  weichen,  sondern  sich  weiterhin  in
gesellschaftliche Diskussionen einmischen. Grass: „Daran ist
ja die Weimarer Republik zerbrochen – dass zu wenige Bürger
sie verteidigt haben.“

Schauplatz  der  Tiraden  war  ein  Leseabend  im  Rahmen  der
RuhrTriennale.  Trotz  des  zeitgleichen  Fußball-Länderspiels
waren viele Hundert Menschen in die Duisburger Gebläsehalle
gekommen,  um  Auszüge  aus  Grass‘  Jugenderinnerungen  „Beim
Häuten der Zwiebel“ zu hören – und um sich ein Bild von der
gegenwärtigen Befindlichkeit des Autors zu machen.

Nach der Lesung nahmen Grass und Triennale-Chef Jürgen Flimm
(beide sind „per Du“ miteinander) in zwei bequemen Sesseln
Platz – zum Podiums-Dialog bei einem Gläschen Rotwein.

„Wer wird später noch Schirrmacher kennen?“

Der Autor bemühte einen epochalen Vergleich: In Anspielung auf
den kleinlichen Goethe-Kritiker Wolfgang Menzel fragte Grass:
„Wer  kennt  heute  noch  Menzel?  Wer  wird  später  noch
Schirrmacher kennen?“ Selbstgewisser Blick vom Dichter-Olymp
herab…

Was bei einer Lesung deutlicher wird als bei stiller Lektüre:
Grass‘  Memoiren  wirken  sprachlich  geglättet  und
erzähldramaturgisch, ja zuweilen gar anekdotisch mustergültig
gebaut; selbst dann noch, wenn es um schlimme Kriegserlebnisse
geht.  Literarisch  denkbar  wäre  ja  auch  ein  schrundiger,
zerrissener  Tonfall,  der  menschliche  Erschütterung  direkter



abbildet. Hier aber spricht ein beruhigter „Klassiker“, ein
Souverän.

Im Zwiegespräch mit Flimm betonte Grass abermals, er habe erst
im Verlauf der Arbeit an diesem Buch ein Geständnis über seine
Mitgliedschaft  in  der  Waffen-SS  ablegen  können:  „Ich  war
vorher nicht in der Lage, es mitzuteilen.“ Er habe sich über
seine  prinzipiellen  Vorbehalte  gegenüber  autobiographischen
Texten hinweggesetzt. Die Erinnerung färbe vieles schön, daher
sein Misstrauen. Er nehme aber für sich Anspruch, gerade die
schmerzlichen Passagen sehr genau und gewissenhaft formuliert
zu haben.

Gastgeber Flimm pflichtete Grass bei: Es sei letztlich Sache
des  Schriftstellers,  wann  er  biographische  Tatsachen
preisgebe. Außerdem habe Grass nach dem Krieg als „kräftiger
Demokrat“  tätige  Reue  geübt  wie  nur  wenige.  Für  solche
lindernden Sätze gab es Beifall aus dem Publikum. Die große
Mehrheit seiner Leser hält offenbar durch alle Fährnisse treu
zu Grass.

Vom  Baumarkt  ins  ferne
Universum  –  „Nagel-Künstler“
Günther  Uecker  mit  einer
Werkschau  in  der  Duisburger
Küppersmühle
geschrieben von Bernd Berke | 13. April 2015
Von Bernd Berke

https://www.revierpassagen.de/85619/vom-baumarkt-ins-ferne-universum-nagel-kuenstler-guenther-uecker-mit-einer-werkschau-in-der-duisburger-kueppersmuehle/20051202_1753
https://www.revierpassagen.de/85619/vom-baumarkt-ins-ferne-universum-nagel-kuenstler-guenther-uecker-mit-einer-werkschau-in-der-duisburger-kueppersmuehle/20051202_1753
https://www.revierpassagen.de/85619/vom-baumarkt-ins-ferne-universum-nagel-kuenstler-guenther-uecker-mit-einer-werkschau-in-der-duisburger-kueppersmuehle/20051202_1753
https://www.revierpassagen.de/85619/vom-baumarkt-ins-ferne-universum-nagel-kuenstler-guenther-uecker-mit-einer-werkschau-in-der-duisburger-kueppersmuehle/20051202_1753
https://www.revierpassagen.de/85619/vom-baumarkt-ins-ferne-universum-nagel-kuenstler-guenther-uecker-mit-einer-werkschau-in-der-duisburger-kueppersmuehle/20051202_1753


Duisburg.  Manchmal  werden  Künstler  auf  ziemlich  schlichte
Weise  wahrgenommen;  besonders,  wenn  sie  ein  prägnantes
„Markenzeichen“ haben. Dann ist Christo halt der Mann, der
alles  „verpackt“.  Und  Günther  Uecker  ist  derjenige,  der
überall Nägel einschlägt.

Wer  es  gerne  genauer  wissen  möchte,  der  fährt  jetzt  nach
Duisburg. Mit 110 Arbeiten aus allen Schaffensphasen ist in
der  Küppersmühle  die  bisher  umfangreichste  NRW-Werkschau
dieses  in  Düsseldorf  lebenden  Künstlers  zu  sehen.  Die
Dimensionen von Berlin, wo es gleich mehrere Ausstellungen zu
seinem 75. Geburtstag gab, werden zwar nicht erreicht. Doch
Duisburg  präsentiert  eine  reichlich  bestückte,  konsequente
Auswahl, die sich in den weiten Räumen bestens entfalten kann.

Metallstifte können sehr „beredt“ sein

Ueckers Nägel mögen zwar aus dem Baumarkt stammen, ästhetisch
haben sie mit dieser Herkunft freilich absolut nichts mehr zu
tun. Der Künstler bringt die vormals profanen Metallstifte
gleichsam  massenhaft  zum  „Sprechen“.  Mal  fügen  sie  sich
zueinander wie ein friedlich wogendes Kornfeld, dann wieder
signalisieren  sie  Gefährdung,  indem  sie  etwa  die  Leinwand
aggressiv durchbohren oder Gegenstände überwuchern. Oder sie
wirken  –  als  Lichtinstallation  –  wie  göttlich  geordnete
Galaxienhaufen  aus  einem  fernen  Universum.  Kurzum:  Uecker
findet eigentlich immer zu einer bewegenden oder bannenden
Form.

Anhand  des  Kataloges  lässt  sich  derlei  sinnlich-materielle
Gegenwärtigkeit  kaum  nachempfinden.  Erst  wenn  man  vor  den
Arbeiten  steht,  erweisen  sich  ihre  wesentlichen  Kräfte.
Oftmals evozieren die Objekte archaische Welten und Riten, die
sich  vor  der  Erfindung  (oder  nach  dem  Verschwinden)  der
Schriftsprache  zu  ereignen  scheinen.  Eine  BIlderserie
beschwört  das  Verwittern  der  Buchstaben.

„Das Eigentliche ist noch nicht getan“



Durchweg  dezent  und  vielfach  erdhaft  sind  die  Farben.
Schrundig  strukturierte  weiße  Bilder  erringen  den  Triumph
lichter  Erscheinungen  über  die  Finsternis.  Ein  fahles
Aschefeld  lässt  hingegen  Tod  und  Verwesung  ahnen.
Durchpflügter Sand versetzt den Betrachter in eine Wüstenei.
Eine  seltsam  schöne  Leere.  Daneben  blitzen  in  einer
Installation scharfe Messer auf, die ein sirrendes Gefühl der
Bedrohlichkeit wecken. Ein zerschmetterter Konzertflügel auf
zerbrochenem Glas versinnbildlicht Niedergang und Zerstörung
der Kultur. Der zugehörige Videofilm dokumentiert die Barbarei
der „Kristallnacht“. Nägel sind eben beileibe nicht Ueckers
einzige Ausdrucksmittel.

,Das Eigentliche…“ heißt die Schau im Untertitel, mit drei
vielsagenden  Auslassungs-Punkten.  Ueckers  derzeitiger,  ihn
selbst  anspornender  Wahlspruch  lautet  denn  auch:  „Das
Eigentliche ist noch nicht getan.“ Was das denn sein könne?
Der  weltweit  gereiste,  auch  (kosmo)politisch  scharfsichtige
Künstler: „Eine Ahnung, nein: eine Gewissheit. Aber noch ohne
genaue Richtung, ohne bildhafte Gestalt.“ Er ist also offenbar
abermals unterwegs zu neuen Ufern der Erfahrung. Bei einem wie
ihm darf man gespannt sein.

Museum  Küppersmühle,  Duisburg  (Innenhafen,  Philosophenweg).
Heute, 2. Dez. 2005, bis 26. Februar 2006. Katalog 20 Euro.

___________________________________________________________

ZUR PERSON

Die frühen Jahre des Künstlers

Günther  Uecker  wurde  1930  in  Wendorf  (Mecklenburg)
geboren.
1949-1953 Studium an der Fachhochschule für angewandte
Kunst in Wismar (damals DDR).
1953 Übersiedlung nach West-Berlin.
1955-57 Studium an der Kunstakademie Düsseldorf
1958 erste Ausstellung mit Heinz Mack und Otto Piene.



Daraus geht die Gruppe „ZERO“ hervor.
1960  erste  Einzelausstellung  (in  der  Düsseldorfer
Galerie Schmela).
1964  documenta-Teilnahme;  wegweisende  Arbeit  mit
benageltem Klavier.

 

Wer die Berggeister stört –
Alpendrama  „Steine  und
Herzen“ bei der RuhrTriennale
geschrieben von Bernd Berke | 13. April 2015
Von Bernd Berke

Duisburg.  Der  Mann  mit  dem  klingenden  Namen  Ambrosius
Nektarine  ist  ein  asketischer  Fanatiker  des  Wissens.  Den
Schweizer Bergen will er ihre Geheimnisse entreißen und dazu
muss er hinauf. Um Hexen und Drachen, die der landläufige (von
den alten Machthabern wohlweislich genährte) Aberglaube dort
droben wähnt, mag er sich nicht scheren. Und auch nicht um die
Liebe. Diese Haltung muss doch ins Verderben führen!

Mit  dem  in  Duisburg  uraufgeführten  Alpendrama  „Steine  und
Heizen“  versucht  sich  der  Burgtheater-Schauspieler  und
Regisseur Sven-Eric Bechtolf erstmals als Autor. Sein Stück
über  Anfänge  des  Alpinismus  begibt  sich  in  die  Zeit  der
Französischen  Revolution.  Es  wetterleuchten  die  Fanale  der
Aufklärung, doch es dämmert auch rabiates Jakobinertum herauf
– und eilfertige Anpassung an kommende Verhältnisse. Zudem
zeigen  sich  bereits  die  Schattenseiten  wissbegieriger
Rationalität. Man weiß ja heute, wie Bergsteigerei und Ski-
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Heil den Gebirgen geschadet haben.

Zwischen Esoterik und Spottlust

In  dieser  musikalisch  unterfütterten  „Kreation“  der
RuhrTriennale  dominiert  ein  machtvolles,  zerklüftetes
Bühnenbild (Christian Bussmann). Die Alpenlandschaft ragt in
der  Duisburger  Kraftzentrale  bis  knapp  unter  die  Decke.
Maßarbeit! Das hätte einem Luis Trenker gefallen.

Besagter Ambrosius (Ernst C. Sigrist) hat nun gleichsam die
Wahl  zwischen  den  sanften  Busenhügeln  seiner  schönen,
sirenenhaften  Frau  Julia  (Francesca  Tappa)  und  den
Bergesgipfeln.  Herz  oder  Stein:  Ehelich  auf  die  Probe
gestellt, entscheidet sich der trockene Verstandesmensch für
die wissenschaftliche Expedition. Er entfernt sich somit von
der  „allbeseelten  Natur“,  wie  es  später  eine  Hexe  bündig
formuliert.

Das  hat  Folgen:  Ambrosius‘  junger  Gehilfe  Lucca  (Raphael
Clamer) darf für eine Nacht von Julias Nektar naschen. Sie
bekommt ein Kind, und Ambrosius wird seinen treulosen Gesellen
mit einem schweren Kristallblock erschlagen. Der Wahn obsiegt,
die Berggeister lassen eben nicht mit sich spaßen.

Tatsächlich treiben hier Hexen ihr Wesen. Bechtolf evoziert,
allen ironischen Brüchen zum Trotz, jene Sphären, die sich
unsere Schulweisheit nicht träumen lässt: eine Geisterwelt,
die mehr Phantasie und Poesie birgt als schnödes Wissenwollen.
Fast möchte man meinen, hier sollten etwa Galileo und Darwin
abermals verbannt werden – zumindest aus Gründen der Romantik.
Insofern ist es ein esoterischer Abend, aber dann wäre auch
Shakespeare ein Esoteriker. Nur konsequent jedenfalls, dass
der sprühend diabolische Hexen- und Drachen-Experte Niccussi
(Daniel Rohr) die rasantesten Auftritte hat. Extrabeifall.

„Steine  und  Herzen“  bietet  sinnliches  Theater.  Man  sieht
opulente  Szenen-Tableaus  und  große  Posen.  Munter  wie
glitzernde Gebirgsbäche sprudeln manche Dialoge. Das gemäßigte



Schwyzerdütsch  klingt  freilich  nicht  nur  anheimelnd.
Eingestreute rätoromanische Passagen hören sich gar an wie
Urworte  aus  einer  unvordenklichen  Gemeinschaft.  Etliche
Gruppenszenen  des  Bergvolks  geraten  zu  gravitätischen
Prozessionen,  wie  denn  überhaupt  viel  Liturgisches  sich
ausbreitet.

Sinnliches Spektakel mit vielen Quellen

Mitunter denkt man an Mysterienspiele, an Oberammergau, an
grandiosen Edelkitsch. Doch dann flackert mittendrin wieder
die Spottlust des Regisseurs Bechtolf auf. Er beschwört das
Jenseitige – und scheut davor zurück.

Die Musik (Andreas Schett, Markus Kraler) wird dargeboten von
der  aparten  „Musicabanda  Franui“:  Die  Skala  dieser
postmodernen Schöpfung reicht vom leisen, volksliedhaften Ton
über operettenhafte Einsprengsel bis zu Anklängen an große
Oper. Zwischen den gewaltigen Kulissen sind denn auch oft
großspurige Opern-Gesten yonnöten, die bei grotesken Szenen
ins Marionettenhafte driften. Menschlein an den Fädchen ihrer
Triebe.. .

Die  gut  dreistündige,  etwas  uferlose  Inszenierung  ist  ein
Beutezug  durch  allerlei  ästhetische  Gefilde  bis  hin  zur
altwienerischen  Zauberposse.  Sie  nötigt  Staunen  ab,  vermag
jedoch nicht tiefer zu berühren, sondern ist vorwiegend als
Spektakel zu nehmen. Ihre Wahrheit schnurrt letztlich zusammen
auf  einen  Befund,  den  ein  greiser  Diener  (Hans  Michael
Rehberg)  in  barocker  Vergänglichkeits-Tradition  lyrisch
übermittelt.  Sinngemäß:  O,  eitler  Mensch,  der  du  zu  den
Gipfeln strebst, bedenke, dass du sterblich bist. Die Geister
aber wirken weiter.

Duisburg, Kraftzentrale (Landschaftspark Nord): 5., 7., 9.,
10., 11., 13., 15., 16. und 17 Sept. Karten: 0700/2002 3456.



Zu den Ufern der Freiheit –
Ausstellungen  über
Künstlergruppe  „Die  Brücke“
in Essen und anderswo
geschrieben von Bernd Berke | 13. April 2015
Von Bernd Berke

Essen.  So  wirken  sich  Gedenktage  aus:  Die  Gründung  der
expressionistischen  Künstlergruppe  „Die  Brücke“  jährt  sich
heuer zum 100. Mal. Deshalb holen viele, viele Museen ihre
entsprechenden Bestände ans Licht.

In unseren Breiten sind es derzeit schon Münster und Duisburg,
die ihren „Brücke“-Eigenbesitz zeigen. In Essen verhält es
sich  nun  freilich  anders.  Die  „Brücke“-Werke  (von  Erich
Heckel, Ernst Ludwig Kirchner, Emil Nolde und Karl Schmidt-
Rottluff),  die  jetzt  in  Essen  zu  sehen  sind,  könnten
tatsächlich dem Folkwang-Museum gehören. Doch man hat sie vom
Frankfurter „Städel“ ausleihen müssen.

Die folgenreiche Vorgeschichte: Der 1867 in Essen geborene
Chemiker  Carl  Hagemann  wurde  um  1910  zum  passionierten
Kunstsammler.  Besonders  enge  Kontakte  pflegte  er  mit  dem
„Brücke“-Künstler  Ernst  Ludwig  Kirchner.  Auch  mit  dem
damaligen Folkwang-Direktor Ernst Gosebruch (im Amt 1906-1933)
war Hagemann befreundet. Es schien beschlossene Sache, dass
das Essener Haus einst die Sammlung Hagemann erhalten würde.

Frankfurter Städel-Direktor rettete die Sammlung Hagemann

Doch dann kamen die Nazis. die auch die „Brücke“-Bilder als
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„entartete Kunst“ verfemten und missliebige Museumsdirektoren
zur Kündigung zwangen. In Essen wurde es für einen Sammler wie
Hagemann  vollends  unerträglich.  Er  zog  nach  Frankfürt  und
begegnete  dort  gottlob  dem  standhaften  „Städel“-Chef  Ernst
Holzinger.  Der  lagerte  moderne  Städel-Schätze  mitsamt  dem
Hagemann-Besitz insgeheim in Kisten und rettete sie so vor
Beschlagnahme und späteren Kriegswirren…

Nun also kehren Teile des Hagemann-Konvoluts auf Zeit nach
Essen zurück. Noch nie hat sich das Frankfurter „Städel“-
Institut bei der Ausleihe derart großzügig gezeigt. Andere
Leihgeber, darunter das Dortmunder Ostwall-Museum, traten mit
sinnvollen Ergänzungen hinzu.

Es ist trotzdem keine Schau, die ganz neue Horizonte aufreißt.
Wie  denn  auch?  Mit  der  „Brücke“  glauben  sich  viele
Kunstfreunde einigermaßen auszukennen. Allerdings werden die
„Brücke“-Künstler  vorwiegend  als  Gruppe  wahrgenommen,  gar
nicht so sehr als Einzelpersönlichkeiten. Vielleicht ist dies
ein „Auftrag“, den solche Ausstellungen mit sich bringen: Mehr
zwischen  den  Künstlern  zu  differenzieren,  neben  allen
Gemeinsamkeiten auch Unterschiede zu bemerken. Auch und gerade
im Überschwang eines Gedenkjahres.

Historischer Verlust für Essen wird spürbar

Fabelhafte Kunststücke finden sich hier, die den historisehen
Verlust  für  Essen  recht  schmerzlich  spüren  lassen.  Immer
wieder gibt es beim Rundgang flammende Momente: Das exzessive
Aufblühen der Farben rund um Karl Schmidt-Rottluffs „Turm im
Park“ (1910); der sinnlich verwegene Schwung des Tanzpaares in
Ernst Ludwig Kirchners „Varieté“ (1910); der freimutige Reigen
natürlicher Nacktheit (Erich Heckels „Badende im Waldteich“,
1910). Sie strebten zu den Ufern der Freiheit, sei’s im Leben,
sei’s auf der Leinwand.

Interessant auch einige Seitenlinien der „Brücke“-Schau (E. W.
Nay, André Derain). Und dann Emil Nolde! Von ihm sieht man ein



ungeheuerlich aufgewühltes „Herbstmeer“ (1910), Sinnbild eines
Seelenzustandes,, unsicherer menschlicher Existenz überhaupt.
Zudem hat Nolde einen leuchtenden „Christus in der Unterwelt“
(1911) imaginiert, der die Mühseligen und Beladenen zu sich
ruft.  Vor  solchen  Bildern  kann  man  gläubig  werden  –  oder
bleiben.

• Essen: Künstler der „Brücke“ in der Sammlung Hagemann. Bis
zum 15. Mai im Folkwang-Museum (Goethestraße). Geöffnet Di-So
10-18, Fr 10-24 Uhr. Eintritt 8 Euro, Katalog 16,80 Euro,.

• Münster: Westfälisches Landesmuseum (Domplatz). Bis 1. Mai.
Di-So 10-18 Uhr.

•  Duisburg:  Lehmbruck-Museum  (Düsseldorfer  Str.).  Bis  31.
Juli. Di-Sa 11-17,So 10-18 Uhr.

 


