
Wenn  ungeheure  Wassermassen
aus  den  Wänden  brechen  –
„Evolution“  als  grandiose
Vision bei der Ruhrtriennnale
geschrieben von Rolf Dennemann | 9. September 2019

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

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

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

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

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



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

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

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

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

Leise Lieder von Abschied und
Vergehen  –  Marthalers
„Bekannte  Gefühle,  gemischte
Gesichter“  bei  der
Ruhrtriennale
geschrieben von Rolf Pfeiffer | 9. September 2019
Ein leerer Raum mit schrägen Oberlichtern, im Hintergrund ein
Personenaufzug und eine hohe Flügeltür: Das könnte ein Museum
sein oder eine leergezogene Fabrikhalle, auf jeden Fall ein
uneingeschränkt  funktionaler  Ort.  Hier  wirkt  der  Mann  im
grauen  Hausmeisterkittel,  schiebt  Rollwagen  herein  mit
undefinierbarer folienverhüllter Fracht.

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

Letzte Arbeit für die Berliner Volksbühne

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

Doch sie leben noch

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

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

Alles schon einmal gebraucht

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



Wagner endend.

Eher gehaucht als gesungen

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

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

Wenn dieser vorwiegend a cappella vorgetragene Gesang in der
zweiten  Stückhälfte  nicht  so  schön  wäre,  so  filigran  und
sanft, dann könnte man schon trübsinnig werden ob der Inhalte,
mitleiden etwa mit dem jungen Mann, dessen Freundin „In einem
kühlen Grunde“ (Text von Eichendorff) die Beziehung beendet
hat und der nun am liebsten tot wäre. Oder, im Kirchenlied,
verzweifeln an der Aussichtslosigkeit der eigenen gottlosen
Existenz.

Düsternis und Heiterkeit

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

Heiterkeit wiederum erregten manche Personenzeichnungen – alte
Männer  im  clownesken  Altmänner-Outfit  mit  Hosenträgern  und



Pantoffeln, füllige Damen in neckischer Pose; Marthaler weiß
souverän  mit  der  Spannung  zwischen  ernst  und  lustig  zu
spielen, um das Bühnengeschehen dramatisch zu überhöhen. Bei
ihm ist gemächlich nicht das Gegenteil von kurzweilig, eher im
Gegenteil.

In der großen Halle

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

Was wird aus der Intendantin?

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

Keine weiteren Vorstellungen in Gelsenkirchen

www.ruhrtriennale.de
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Was  soll  uns  der  Saurier?
Christoph Marthaler wagt sich
bei der Ruhrtriennale an das
Universum von Charles Ives
geschrieben von Martin Schrahn | 9. September 2019

Berührende Momente und Rätselhaftes: Plötzlich schwebt
ein Dino ein. Foto: Walter Mair/Ruhrtriennale

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

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

Marthalers  Personal  rennt
und  tänzelt,  schreit  oder
schaut  stumm.  Foto:  Walter
Mair/Ruhrtriennale

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

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

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

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

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

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

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

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

Der Applaus für die famosen Bochumer Symphoniker unter Titus
Engel,  für  die  trefflichen  Schlagwerkformationen  aus  NRW-
Musikhochschulen, für Mimen und das Regieteam ist herzlich.
Enthusiasmus aber hört sich anders an.
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(Der  Artikel  ist  in  ähnlicher  Form  zuerst  in  der  WAZ
erschienen).

 

 

Ruhrtriennale  in
„Zwischenzeiten“  –  die  neue
Intendantin  Stefanie  Carp
präsentiert ihr Programm
geschrieben von Rolf Pfeiffer | 9. September 2019
Zu  den  Eigentümlichkeiten  der  Ruhrtriennale  gehört  der
radikale  Stabwechsel,  also  der  alle  drei  Jahre  fällige
Übergang von einer Intendanz zur nächsten. Da sitzen dann
plötzlich vier fünf, neue Gestalten auf dem Podium, die alten
sind weg und finden auch keinerlei Erwähnung mehr. Außerdem
ändert sich das Graphik-Design alle drei Jahre so grundlegend,
daß man glatt glauben könnte, einer Stunde Null beizuwohnen.

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

Beigeordneter Künstler Marthaler

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

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



Choreographin Sasha
Waltz (Foto: André
Rival/Ruhrtriennale
)

Unvollständiges Universum

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

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

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

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

Stadt im Dschungel

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

Off-off-off-Broadway

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

Schorsch  Kamerun
gentrifiziert  die
Dortmunder
Nordstadt  (Foto:
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Nordstadt gentrifiziert

Jetzt kommt Dortmund ins Spiel, der problematische Norden,
genauer  gesagt,  dem  der  Künstler  Schorsch  Kamerun  die
Entwicklung  zum  Trendquartier  andichtet.  Resultat  seiner
Bemühungen ist ein begehbares Filmset mitten in der Nordstadt
–  „mit  Live-Soundtrack,  echten  Anwohner*innen  und  gefakten
Kulissen“. Jede Aufführung endet mit einem Konzert im hippen
„Club Kohleausstieg“. Klingt gut.

Am ehesten noch Schauspiel, doch, doch, wir sind immer noch in
dieser Fachabteilung, mag wohl „The Factory“ von und mit den
beiden Syrern Mohammad Al Attar und Omar Abussada sein. In dem
Stück  geht  es  um  die  profitable  französische  Zementfabrik
Lafarge  in  Syrien,  die  während  des  Krieges  ungehindert
weiterarbeitete, weil Schmiergeld an den IS floß.

Wanderungsbewegungen

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



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

Zwischenformen

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

Choreographie ohne Begrenzung

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

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

Viel zu hören, viel zu sehen- und im Programm steht noch
einiges mehr als das, was hier Erwähnung finden konnte. Viel
gute Kunst, gar keine Frage; doch will auch das Gefühl nicht
weichen, nur mehr vom immer Ähnlichen serviert zu bekommen.
Gewiß ist es noch zu früh für finale Wertungen. Halten wir es
also mit Franz Beckenbauer und schauen wir mal.

Kartenvorverkauf ab 30.4.2018
www.ruhrtriennale.de

Wuchtige Bilder statt Zauber
und  Geheimnis  –  Krzysztof
Warlikowski  deutet  „Pelléas
et  Mélisande“  bei  der
Triennale
geschrieben von Martin Schrahn | 9. September 2019
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Pelléas  (Phillip
Addis)  und
Mélisande  (Barbara
Hannigan)  an  der
Bar,  in  Tristesse
vereint. Foto: Ben
van Duin

Draußen das gewohnte Bild des Bretterbudendorfes – einfache
Bauten für Kneipe und Kunst. Hier ein Raum voller Schrott, die
Hinterlassenschaften unserer Lebensart. Dort eine vergitterte
Werkstatt, alle Elemente akribisch angeordnet. Doch Obacht:
Das  Neue,  das  hier  geschaffen  wird,  sind  Waffen,  also
Werkzeuge  der  Zerstörung.

„The Good, the Bad and the Ugly“ heißt diese Ansiedlung vor
der Bochumer Jahrhunderthalle, wieder errichtet vom Atelier
Joep  van  Lieshout  zu  Johan  Simons‘  drittem  und  letztem
Ruhrtriennale-Jahr.  Auf  Zerfall  und  Gewalt  trifft  der
Betrachter, van Lieshout proklamierte zum Festivalbeginn das
Ende von allem. Um allerdings aus dieser Art Apokalypse einen
kreativen  Neubeginn  abzuleiten.  Doch  ist  dem  zu  trauen?
Drinnen jedenfalls ist es mit dem Optimismus nicht weit her.
Zum Finale von Claude Debussys Oper „Pelléas et Mélisande“
beherrschen Tod und Agonie die Szene.
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König Arkels Versuch der Aufmunterung, sein Verweis auf die
Zukunft, Mélisandes gerade geborene Tochter im Blick, geht ins
Leere. Wie überhaupt diese Aufführung in der Jahrhunderthalle
geprägt ist von tiefer Tristesse, vom Zerfall einer Familie,
von Eifersucht und Wahn. Was fehlt, sind Zauber und Geheimnis,
da muss die Regie passen. Nur die Musik spricht davon, mit
ätherisch  anmutenden  Klanggespinsten,  prächtig  kolorierten
Passagen  oder  durch  den  bisweilen  entrückten  Gesang  der
Mélisande.

Golaud  (Leigh
Melrose),
zerfressen  von
Eifersucht.  Foto:
Ben van Duin

Regisseur Krzysztof Warlikowski hingegen setzt auf Spannung,
jede Menge Filmbildmacht und teils rohe Gewalt. Ausstatterin
Małgorzata  Szczęśniak  hat  ihm  dazu  eine  zweiteilige  Bühne
konstruiert,  die  ebenfalls  ein  Draußen  und  Drinnen  kennt,
einhergehend  mit  verschiedenen  Zeitbezügen.  Hier  ein
großbürgerlicher  Raum  mit  Holzvertäfelungen  und  einer
riesigen,  im  Halbrund  geschwungenen  Treppe,  dort  eine
neonhelle Bar, mit Hockern, Tischen, Stühlen, dahinter lauter
Waschbecken.  Am  Tresen  und  im  Waschraum  trifft  sich  das
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Prekariat  der  Gegenwart,  im  vornehmen  Haus  die  königliche
Familie  nebst  Dienerschaft.  Lauter  einsame  Menschen  in
zerrütteten Verhältnissen, trotz Standesunterschied. Wer mag
da an eine schöne Zukunft denken.

Golaud  jedenfalls,  Enkel  des  Königs  Arkel,  hat  es
hinausgetrieben aus der Schweigsamkeit und Enge des Schlosses,
hin zu jener bunten Bar, an der bereits Mélisande hockt. Sie,
vom Leben gezeichnet, Kette rauchend, mit langsamen Bewegungen
wie von einer Süchtigen. Mag sein, dass sie als Prostituierte
arbeitet.  Er,  zunächst  still,  ein  kraftvoller  Typ,  mit
schwarzem Bart und Haar, alles unter Kontrolle. Sein Jähzorn
entlädt sich erst später. Da sitzen sie, wie die verlorenen
Gestalten in Edward Hoppers Gemälde „Nighthawks“. Dann nimmt
die Geschichte ihren Lauf, und hauchte Mélisande gerade noch
ihr waidwundes „Fass mich nicht an!“ in den Raum, verlustiert
sie sich auch schon mit Golaud an den Waschtischen.

Das  birgt  natürlich  auch  Geheimnis,  wirkt  aber  wie  ein
schlechter Film. Regisseur Warlikowski setzt noch eins drauf,
zeigt  Horror-Szenen  von  Schafen,  die  geschlachtet  werden
(Andrzej Wajda: Pilatus und andere) sowie eine Sequenz aus
Hitchcocks „Die Vögel“. Die Stoßrichtung ist klar: Mélisande,
das Opferlamm, Mélisande, das verängstigte junge Mädchen, vom
großen  schwarzen  Vogel  attackiert.  Das  ist  eben  niemand
anderes als der aufbrausende, bald von Eifersucht zerfressene
Golaud.

Er nämlich heiratet seine Eroberung, bringt sie zum Schloss,
wo sie auf den scheuen Pelléas trifft. Schnell entwickelt sich
eine Seelenverwandtschaft zwischen diesen beiden Wunderlichen.
Die Liebe, die daraus erwächst, ist eine keusche zwar, doch
der wilde Golaud wittert Ehebruch, demütigt und schlägt seine
Frau, ersticht schließlich seinen Halbbruder Pelléas. Am Ende
gar stirbt Mélisande an der Geburt ihrer Tochter. Was bleibt,
ist Erstarrung.



Mélisande  ganz  mondän,  wie
eine Filmdiva. Foto: Ben van
Duin

Die Regie findet dazu teils starke, teils blasse Bilder. Als
Brunnen, an dem sich Pelléas und Mélisande treffen, muss der
Waschraum  der  Bar  herhalten.  Die  mächtige  Treppe  wiederum
dient als Gewölbe, davor ein schwindelerregender Abgrund sich
auftun  soll.  Beides  konstruierte  Szenarien  ohne  große
Wirkmacht.

Weit spannender aber wird es, wenn Warlikowski den Blick auf
seine Hauptpersonen fokussiert. Allen voran Leigh Melrose als
Golaud und Barbara Hannigan als Mélisande. Dann nämlich, wenn
dieses ungleiche Paar sich mit Stimmkraft und Spielfreude aufs
Äußerste  einbringt,  entwickelt  die  Inszenierung  ungeheure
Sogkraft, wirkt Debussys Musik wie ein schweres Opiat.

Der Bariton von Melrose kann sich so bedrohlich schwarz färben
wie  seine  Gestalt  finster  ist.  Phillip  Addis  (Pelléas)
hingegen geht als Sanftmut in Person durchs Leben, ebenfalls
ein  Bariton,  aber  heller  timbriert,  in  den  Höhen  etwas
überreizt. Er ist Opfer wie auch Mélisande, der Hannigan teils
leuchtende  Farben  verleiht,  teils  sanft  dahinschmelzende
Leidenstöne.  Sie  gibt  sich  mondän  im  hochherrschaftlichen
Ambiente,  steht  herausfordernd  da  wie  eine  stilisierte
Freiheitsstatue (in Glitzerkleid, mit Feuerzeug), und bleibt
doch zerbrechlich bis zum letzten Atemzug. Und ob all dieses
Elends flüchtet sich selbst der gute König Arkel, dem Franz-
Josef  Selig  teils  strenge,  teils  wehmütige  Basssolidität
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verleiht, an die Bar.

Dass aber Debussys Oper in ihrem sanften Fluss, durchsetzt mit
mancher Raserei, uns wie ein Narkotikum umringt, in großer
Transparenz aufklingend, so schmerzvoll wie schön, ist zuerst
den Bochumer Symphonikern zu danken. Sie spielen unter Leitung
von Sylvain Cambreling in Bestform, bieten wundersame Farben,
eine fein abgestufte Dynamik vom ätherisch Zarten bis hin zum
überwältigenden Rausch. Das Ensemble, durch Mikroports leicht
verstärkt, fügt sich akustisch prima ein, nur selten kommt es
zur Übersteuerung.

Der Beifall ist groß, wenn auch nicht enthusiastisch. Die
Regie will nichts weniger als das ganz große Kino, darin die
Welt am Abgrund steht. Lust auf kreativen Neubeginn macht das
eher nicht.

 

 

 

 

Mahler und Migranten – Alain
Platels  Stück  „nicht
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https://www.revierpassagen.de/37665/mahler-und-migranten-alain-platels-stueck-nicht-schlafen-bei-der-ruhrtriennale/20160902_2158
https://www.revierpassagen.de/37665/mahler-und-migranten-alain-platels-stueck-nicht-schlafen-bei-der-ruhrtriennale/20160902_2158
https://www.revierpassagen.de/37665/mahler-und-migranten-alain-platels-stueck-nicht-schlafen-bei-der-ruhrtriennale/20160902_2158
https://www.revierpassagen.de/37665/mahler-und-migranten-alain-platels-stueck-nicht-schlafen-bei-der-ruhrtriennale/20160902_2158


Sie  gehen  sich  an
die  Wäsche.  Szene
aus  „nicht
schlafen“ von Alain
Platel,  Steven
Prengels  und
Berlinde  De
Bruyckere.  (Foto:
Chris  van  de
Burght/Ruhrtriennal
e)

An die Belle Époque erinnern sie eher nicht, die Tänzer und
die  Tänzerin  auf  der  Bühne.  Eher  wirken  sie  migrantisch.
Fallschirmseide,  Trainingsanzüge.  Nach  einer  langen  Phase
statuarischen  Wartens  werden  sie  gewalttätig,  kämpfen
miteinander, reißen sich die Kleider vom Leib. Körperliche
Jungmännerrituale, ist man geneigt zu denken.

Doch was haben diese Personen, vorwiegend womöglich arabischer
und afrikanischer Herkunft, mit dem Komponisten Gustav Mahler
zu tun, der von 1860 bis 1911 lebte und dem das Projekt den
Arbeitstitel „Mahler Projekt“ verdankt? Und was hat der Altar
auf der Bühne zu bedeuten, auf dem zwei Pferdekadaver (nicht
echt)  liegen?  Alain  Platels  Tanzabend  in  der  Bochumer
Jahrhunderthalle,  dargeboten  im  Rahmen  der  Ruhrtriennale,
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verlangt nach Interpretation.

Seele auf Achterbahnfahrt

Nun, zunächst einmal ist „nicht schlafen“ eine Choreographie
auf Mahlers Musik, auf sein dramatisches Seelenleben, das sich
in  ihr  ausdrückt.  Wiederholt,  beispielhaft  in  seiner  5.
Symphonie, wechseln manische Aufwallungen sich mit trostlos
depressiver  Trübnis  ab,  entwickeln  die  gegenläufigen
Stimmungen in ihrem Kontrast geradezu eine eigene Dynamik.

Um solche Achternbahnfahrten durch die eigene Seelenlandschaft
verstehen zu können, muß man sich (fast ganz) nackt machen,
ungeschützt und angreifbar, womit sich die ersten Szenen der
Choreographie erklären ließen. Im Tanz der jungen Männer zum
dritten  Satz  der  Fünften  spiegelt  sich  des  Komponisten
Seelenpein  geradezu  mustergültig,  mal  kraftvoll  und
athletisch,  mal  verzweifelt  und  erschöpft.

Die Musikliste dieses Abends übrigens – dem 3. Satz aus der
Fünften folgt ein 4. Satz der Dritten, hernach intensives
Tieratmen unter dem Titel „Breathing – Mahler“, und so fort –
listet neben den Mahler-Zitaten auch afrikanische Klänge sowie
etliche zum Teil recht freie Bearbeitungen und Arrangements
von Steven Prengels auf, der die musikalische Leitung hat.

„nicht  schlafen“  –
Probenfoto (Foto: Chris van
der Burght/Ruhrtriennale)
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Vor dem Ersten Weltkrieg

Alain Platel, ist im Programmheft zu lesen, will Mahler auch
verstanden wissen als eine Art Seismograph seiner Zeit, in der
es, meint der Regisseur, ziemlich drunter und drüber ging,
drei Jahre vor dem Ersten Weltkrieg. Technischer Fortschritt,
Bevölkerungsexplosion  und  Psychoanalyse,  um  nur  mal  drei
Schlagworte  zu  nennen,  revolutionierten  Gesellschaften  und
Staaten mit vielfach veralteten, autoritären, reformunwilligen
Machtstrukturen.  Das  männliche  Selbstbild  wankte,  und  das
alles konnte nicht gutgehen, da baute sich zu viel Druck im
Kessel auf.

Feinnervige Künstler wie eben Mahler, so die These, gaben
diesen  atmosphärischen  Veränderungen  in  ihrem  Schaffen
Ausdruck. Die Choreographie wäre somit ein getanztes Sitten-
oder  Gesellschaftsbild,  das  Gefühle  von  Verunsicherung,
Gefahr,  diffuser  Gewalt  oder  Verlustangst  (von  Männern)
aufnimmt. Das tut sie in engen Grenzen gewiß, doch bietet sie
kaum zusätzlichen Erkenntnisgewinn.

Herren von „Les ballets C de
la  B“  in  „nicht  schlafen“
(Foto:  Chris  van  de
Burght/Ruhrtriennale)

Wer sind die Opfer?

Eher schon drängt die migrantische Anmutung dieses Auftritts
von „Les ballets C de la B“ aus Gent in Belgien ins Blickfeld.
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Leben wir wieder in Zeiten des Umbruchs? Welche Opfer müssen
gebracht werden, wer sind die Opfer? Eine größere Sequenz des
Getanzten bearbeitet dieses Thema, zeigt die Ausgrenzung eines
Mannes, der sich auffällig juvenil und tuntig gibt und wohl
deshalb  ausgeguckt  wird,  zeigt  seine  Isolierung  von  der
Gruppe, sein Leiden und Sterben. Schließlich liegt er neben
den Tieropfern auf dem Opferaltar. Und den anderen geht es
wieder gut; so ein Opfer besänftigt die Seele und gibt den
Menschen  neue  Kraft.  Oder?  Wenn  der  Opfergang  auf  seinem
Höhepunkt angelangt ist, vermeint man im dichten Klangrausch
auch die hämmernden Klänge aus Stravinskys „Frühlingsopfer“ zu
vernehmen, doch nennt die Musikliste diesen Komponisten nicht.

„nicht  schlafen“  –
Probenfoto (Foto: Chris van
de Burght/Ruhrtriennale)

Immer wachsam sein

Der Titel des Tanzabends, das entnehmen wir einem Aufsatz von
Hildegard de Vuyst im Programmheft, ist durchaus appellativ
gemeint  („Wir  sind  dazu  verurteilt,  immer  auf  der  Hut  zu
sein“) und rekurriert seinerseits auf Zeilen des Philosophen
Friedrich  Nietzsche,  die  Mahler  für  Zarathustras
Nachtwandlerlied  verwendete  („O  Mensch!  Gib  acht!…).  Von
Nietzsche wiederum wissen wir, daß er dem Wahnsinn anheimfiel,
nachdem er auf der Straße ein Pferd geherzt hatte. Taugt dies
für eine assoziative Kaskade bis zu den (künstlichen) Pferden
auf dem Opferaltar im Tanzstück? Oder setzt man damit auf das
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falsche Pferd?

In Wiederholungsschleifen

Die  umfangreiche  theoretisch-historisch-philosophische
Grundierung findet im Tanz der Männer leider nur zum Teil ihre
Entsprechung.  Da  ist  ein  selten  unterbrochenes,  in  seiner
Gleichförmigkeit  ermüdendes  Agieren  aller  auf  der  Bühne,
Bilder im Sinne einer dramatischen Strukturierung bleibt diese
Einrichtung schuldig. Nach etwa der Hälfte der Zeit wirkt der
gestische  Vorrat  endgültig  verbraucht,  man  wähnt  sich  in
Wiederholungsschleifen.

Eindrucksvoll aber bleibt, wie die jungen Männer (und die eine
Frau)  mit  großem  Körpereinsatz  in  stickig-heißer
Jahrhunderthallenluft  rund  zwei  Stunden  fast  permanenter,
bewegter  Bühnenpräsenz  ohne  Erschöpfungszeichen  meisterten.
Ein bißchen mehr Präzision im Tanz hätte hie und da gutgetan,
aber bei einer solchen frei konstruierten Choreographie soll
man nicht zu streng sein.

Manche applaudierten heftig, manche gingen etwas früher – wie
das eben so ist.

Weitere Termine: 3., 8., 9., 10. September
www.ruhrtriennale.de

Skepsis  und  Erstarrung  –
Johan  Simons  deutet  zum
Triennale-Auftakt Glucks Oper

http://www.ruhrtriennale.de
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„Alceste“
geschrieben von Martin Schrahn | 9. September 2019

Festhalten  am
Sitzmöbel: Der Chor
MusicAeterna  in
Johan  Simons‘
Gluck-Inszenierung.
Foto:
JU/Ruhrtriennale

Die RuhrTriennale hat begonnen, es ist die zweite, die Johan
Simons verantwortet, und wie bereits im Jahr zuvor will sie
dem  idealistischen  Motto  „Seid  umschlungen!“  folgen.  Die
Fokussierung  auf  diesen  Appell  aus  Schillers  „Ode  an  die
Freude“,  mithin  auf  des  Dichters  Humanismus,  scheint
dringlicher  denn  je.  Krieg  und  Terrorismus,  Hass  und
Extremismus – wer, wenn nicht ein Kunstfestival, sollte sich
diesen schaurigen Auswüchsen des Zusammenlebens so trotzig wie
mutig entgegenstellen.

Carolin Emcke jedenfalls, in ihrer beachtenswerten Rede zur
Eröffnung des Festivals, sieht Musik, Theater und Tanz als
geradezu prädestiniert an, in diesen „finsteren Zeiten“ ans
Werk einer Re-Humanisierung zu gehen. Die Journalistin und
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Autorin, die in diesem Jahr den Friedenspreis des Deutschen
Buchhandels  erhält,  setzt  hinter  die  Werte  Freiheit,
Gleichheit  und  Brüderlichkeit  dicke  Fragezeichen,  dies
durchaus im Sinne der Triennale: Diese zentralen Begriffe der
Aufklärung seien nicht nur vielfach bedroht, sondern auch im
Gebrauch zu Worthülsen verkommen. Es brauche, eben mit Hilfe
der Künste, eine Übersetzung dieser Normen in Anwendungen, „es
müssen Begriffe in Erfahrungen übersetzt werden, damit sie
vorstellbar werden in ihrer Substanz, damit wieder deutlich
und nachvollziehbar wird, woraus sie bestehen“. So Emcke.

Die
Festspielrednerin
Carolin  Emcke.
Foto:  Sebastian
Drüen/Ruhrtriennale
2016

Vor diesem Hintergrund scheint es folgerichtig, die Triennale,
in  Bochums  Jahrhunderthalle,  mit  Glucks  „Alceste“  (nach
Euripides) zu beginnen. Bestimmen doch Trotz und Mut, Zweifel
und Emanzipation das Geschehen. Der Mensch fügt sich nicht
mehr  ergeben  ins  vom  Orakel  und  den  Göttern  vorgegebene
Schicksal. Er stellt es in Frage, er zürnt, er liebt und
leidet, dass es am Ende eben jene Götter rührt. In „Alceste“
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siegt die (Gatten-)Liebe über den befohlenen Opfertod, mithin
die Freiheit über den Zwang. Mag auch das glückliche Ende noch
eines Deus ex machina bedürfen: Es ist immerhin Apoll, der
Gott des Lichtes und der Vernunft (!), der es bewirkt.

Johan  Simons  indes  stellt  in  seiner  Inszenierung  den
aufkeimenden  Freiheitsdrang  der  Figuren,  den  Trotz  gegen
göttliches  Gesetz,  in  Frage.  Alceste  ist  in  ihren
Gefühlsturbulenzen, denen Birgitte Christensen vielschichtige
Sopranfarben verleiht, eine nahezu neurotische Figur, die die
Hände ringt, zittert, verunsichert wirkt. Ihr Entschluss, den
dahinsiechenden Gatten Admeto, Herrscher über das Volk von
Pherai,  durch  ihren  eigenen  Tod  zu  retten,  scheint  alles
andere als ein überzeugendes Liebesopfer. Admeto wiederum, den
Tenor Thomas Walker mit teils nur fragiler Intensität gibt,
ist in seiner emotionalen Achterbahnfahrt ziemlich hilflos.

Eine  Familie  in
Leidensstarre:  Alicia  Amo,
Thomas  Walker,  Konstantin
Bader  und  Birgitte
Christensen  fremdeln
(v.l.n.r.).  Foto:
JU/Ruhrtriennale

Und wenn Johan Simons dieses Paar mit seinen Kindern Aspasia
und Eumelo (Alicia Amo und Konstantin Bader) zusammenführt,
wenn  sich  diese  Familie  in  all  ihrer  Schwachheit  und
Verstörung am Boden liegend umarmt, als wolle man einander
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gegenseitig vor dem Untergang bewahren, scheint die Szene in
Künstlichkeit zu erstarren.

Mitleid  vermögen  die  eindringlichen  Worte  des  Librettisten
Ranieri  de’  Calzabigi  zu  erwecken  und  vor  allem  die
musikalische Sprache, nicht aber die skeptische Deutung des
Regisseurs. Hinzu kommt, dass die L-förmige Spielfläche von
Leo  de  Nijs,  mit  ihrer  ausufernden  Länge,  ein  schwer  zu
beherrschendes Terrain darstellt. Vor Kopf und längs davon die
Zuschauerränge, auf der Bühne viel Gerenne, nicht zuletzt wohl
deshalb, um dem Publikum hier und auch da irgendwie nahe zu
sein. Musikalisch funktioniert das sowieso nur per Mikroport,
szenisch  behilft  sich  die  Ausstattung  teils  mit  weißen
Plastikstühlen, die der Leere dieses Laufstegs Kontur geben
sollen.

Und inmitten thront, auf einem Konstrukt von Podesten, das
fulminante B’Rock Orchestra, das unter René Jacobs’ kundiger,
umsichtiger Leitung der Musik Zug verleiht, sie unter Spannung
setzt und Glucks neuartige Klangfarben wirkmächtig auffächert.
Man gibt, auf alten Instrumenten, die italienische Fassung.
Das Spiel atmet Frische, alles klingt plastisch, so feinfühlig
wie  intensiv,  so  erhaben  wie  dramatisch.  Nur  hier  und  da
trüben  rhythmische  Hakeleien,  in  Verbindung  mit  dem  sonst
hervorragenden Chor MusicAeterna, den akustischen Genuss.
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Triennale-Chef  Johan
Simons  wagt  den
skeptischen  Blick  auf
Glucks „Alceste“. Foto: -n

Chor, Solisten und Stühle scheinen eng miteinander verwoben.
Das Sitzmobiliar gibt den Figuren haptischen Halt wie uns
manch optischen. Die Menschen klammern sich daran in ihrer
Angst, oder sie schleudern es in trotziger Wut weit von sich.
Johan Simons sieht wohl in der aufkeimenden Aufklärung, im
Wissenwollen, einen Zustand des Chaos. Wenn indes der Chor,
der in Greta Goiris’ erdachten, teils antikisierend, teils
bürgerlich anmutenden Gewändern wie eine Partygesellschaft aus
Sommernachtstraum-Gefilden  wirkt,  die  Genesung  ihres  Königs
feiert, kehrt schönste Ordnung ein. Alsbald aber versinken die
Fröhlichen in Agonie, wie betäubt im Gestühl hängend, Alcestes
Opfertod vor Augen.

Solcherart Symbolik eines Möbels ist bisweilen stark, nicht
selten aber schimmert eben die Funktion des szenischen Behelfs
durch. Interessanter ist Simons’ Skepsis, wenn er Alceste und
Admeto  nicht  auf  offener  Bühne  vor  jubelndem  Volk
zusammenführt, sondern augenscheinlich im Jenseits. Und zurück
bleiben die Kinder, allein mit sich und einer Welt, die es zu
erkunden gilt. Zu Glucks Orchesternachspiel tanzen sie munter
Ringelrein. Freiheit? Gleichheit? Brüderlichkeit? – bei Simons
ein Fall für die nächste Generation?

Weitere Vorstellungen am 20., 21., 25., 27. und 28. August.
www.ruhrtriennale.de

Die  Festspielrede  von  Carolin  Emcke  ist  hier  zu
finden:  https://www.ruhrtriennale.de/de/blog/2016-08/vom-ueber
setzen-festspielrede-von-carolin-emcke

http://www.ruhrtriennale.de


Unter  Kriminellen  –  Johan
Simons  inszeniert  „Das
Rheingold“  bei  der
Ruhrtriennale
geschrieben von Rolf Pfeiffer | 9. September 2019

Über  dem  Orchester  schwebt
Walhall,  Amtssitz  von
Götterchef  Wotan.  Doch  die
Baufinanzierung  bereitet
Probleme.  (Foto:
Ruhrtriennale/  Michael
Kneffel)

Bochum. Als bekannt wurde, daß Johan Simons sich gleich in
seiner  ersten  Triennale-Spielzeit  an  Wagners  Oper  „Das
Rheingold“ wagen würde, ging ein Raunen durch die Reihen.
Simons galt bis dato nicht unbedingt als Opern-Experte.

Doch wer so flockig wie Simons mit spröden Jelinek-Stoffen
umzugehen weiß, der kann wahrscheinlich auch Wagner. Nun ist
„Das  Rheingold“  einige  Male  über  die  Bühne  der  Bochumer
Jahrhunderthalle  gegangen,  und  man  kommt  nicht  umhin,  dem
Theatermann aus den Niederlanden zu bestätigen, daß er seine
Arbeit wirklich gut gemacht hat.
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Ein wenig Gigantomanie

Vieles  an  der  Produktion  ist  gigantisch:  Der  wuchtige
Klangkörper  von  MusicAeterna  aus  Perm  im  Ural  mit  Teodor
Currentzis  am  Dirigentenpult,  der  seine  Musiker  aufstehen
läßt,  wenn  sie  maximalen  Schalldruck  erzeugen  müssen;  die
Jahrhunderthalle  selbst  natürlich,  aber  ebenso  auch  das
Bühnenbild von Bettina Pommer, das von einer über alles sich
erhebenden weißen Schloßfassade dominiert wird, die in die
Jahrhunderthalle paßt wie vor hundert Jahren schon eingeplant.
Nun neigen, wie man hört, Wagner-Inszenierungen immer wieder
einmal zu einer gewissen Gigantomanie, so daß diese in Bochum
für sich genommen damit noch nichts Besonderes wäre.

Simons und Wagner passen gut zueinander

Was aber wirklich unerhört ist (und jemanden in die Tasten
greifen läßt, der sich sonst eher im Sprechtheater zu Hause
fühlt), ist die unglaubliche Konvergenz von Wagners Kunst und
dem Inszenierungsstil Johan Simons, der seine Herkunft vom
Straßentheater weder verleugnen kann noch will. Seine Methode,
die  durch  grelle  Überzeichnungen  der  Akteure  geprägt  ist,
wendet er auch hier an, und sie funktioniert prächtig. Das
hier ist Oper, aber ebenso ist es Schauspiel. Unvergeßlich
bleibt Leigh Melrose, der den Alberich gibt, den notgeilen,
frustrierten  und  leider  auch  ein  bißchen  blöden
Nibelungenfürsten. Sogar ohne Gesang wäre Melrose ein Erlebnis
mit  seiner  sorgfältigen  Rollenzeichnung  und  seinem
athletischen, präsenten Spiel. Und wie er vor, während und
nach wüsten Raufereien mit den Rheintöchtern, mit Wotan (Mika
Kares) oder mit Loge (Peter Bronder) noch so wundervoll singen
kann, ist geradezu unbegreiflich.



Die  Rheintöchter  heißen
Woglinde,  Wellgunde  und
Floßhilde  (Anna  Patalong,
Dorottya  Láng  und  Jurgita
Adamonyté).  und  sie  necken
Alberich  (Leigh  Melrose),
der  sich  an  Gummipuppen
anbarbeitet.  (Foto:
Ruhrtriennale/JU/Julian
Röder)

Kohlenpott-Metapher

Während das sinnbildhafte Oben des Stoffes von der weißen
Schloßfassade  symbolisiert  wird,  läßt  der  Urgrund,  wo  die
Nibelungen in ewiger Nacht hausen, ein Bergwerk assoziieren.
Nicht Rheingold, sondern schwarzes Gold wird hier gewonnen,
die üblich Kohlenpott-Metapher. Und da Alberich nun im Besitz
des goldenen Ringes und einer geilen Tarnkappe ist, kann er
mit schier unermeßlicher Macht viel Böses anrichten.

Die Ordnung der Welt bricht zusammen, in einem (insgesamt
gesehen  etwas  schwachen)  Intermezzo  mit  Gesellschaftskritik
aus dem Megaphon verlassen viele Musiker die Bühne, weil sie’s
irgendwie leid sind, erheben sich auch die Zuschauer links und
rechts  vom  Bühnengeschehen,  um  dem  Elend  nicht  weiter
beiwohnen zu müssen. Hallo, liebe Frau Kritikerin von einer
bedeutenden überregionalen Tageszeitung: Das sind Statisten!
Das gehört zum Stühück! Das ist Absicht! Und deshalb geht es
nach einigen Minuten auch mit Wagner wieder weiter, und alle
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Zuschauer sind wieder auf ihren Plätzen. Und die Musiker auch.

Blick  aus  der
Vogelperspektive
auf das zerklüftete
Bühnenbild  von
Bettina  Pommer
(Foto:
Ruhrtriennale/JU/Ju
lian Röder)

Ungeklärte Baufinanzierung

Spätestens mit diesem Zwischenspiel werden zwei konkurrierende
erzählerische Linien erkennbar, die letztlich nicht verwoben
sind. Da ist zum einen die globale Kapitalismuskritik (wenn es
denn  eine  war)  im  kühnen  Break,  da  ist  zum  anderen  eine
veritable  Krimihandlung,  die  sehr  viel  stärker  überzeugt.
Trefflich ließe sich darüber streiten, wer in dieser wüsten
Fantasy-Handlung  der  größte  Schurke  ist.  Nichts  Göttliches
gibt es hier zu sehen, eher schon eine Parabel krimineller
Inkompetenz.

Der Plot, mit Verlaub, ist irre: Obergott Wotan hat sich von
den Riesen Fasolt und Fafner (Frank van Hove und Peter Lobert,
beide ganz toll) die Götterresidenz Walhall errichten lassen,
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ohne  auch  nur  einen  Gedanken  an  die  Baufinanzierung  zu
verschwenden. Sein alter Kumpel Loge hatte angedeutet, daß ihm
schon irgendetwas einfallen würde, um sich vor der Zahlung zu
drücken. Als Sicherheit dient den Riesen einstweilen Wotans
Schwägerin Freia, die in nuttigem Outfit auf der Terrasse
steht und immer deutlicher spürt, daß die Sache übel ausgehen
wird.

Schließlich kommt Loge, doch eine Idee hat er nicht, außer
eben, dem Nibelungen den Schatz abzutricksen. Was schließlich
auch gelingt. Und das ist eigentlich eine Geschichte aus dem
Luden-Milieu,  wo  Frauen  geldwert  hin  und  her  verschoben
werden. Hier haben alle Dreck am Stecken und zumindest einer
(Alberich) sinnt auf Rache – so ein Mafia-Film schreit nach
Fortsetzung.

Der Gesang der  Rheintöchter, einfach nur schön

Das  Niederträchtige  in  dieser  Handlung  hat  Johan  Simons
deutlich  herausgearbeitet.  Fast  könnte  man  meinen,  er  und
Wagner  hätten  sich  vorher  zusammengesetzt  und  das  alles,
stilvoll  bei  einigen  Flaschen  Rheingau-Riesling,  zusammen
ausbaldowert.

Freia  (Agneta  Eichenholz,
links)  und  Fricka  (Maria
Riccarda  Wesseling)  haben
angesichts  der  Riesen  kein
gutes  Gefühl.  (Foto:
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Ruhrtriennale/JU/Julian
Röder)

Der Stoff hätte auch noch brachialere Umsetzungen zugelassen;
vermutlich, aber das ist eine Spekulation, hat sich Johan
Simons zurückgehalten, um nicht der Schönheit der Musik zu
schaden.  Ach,  der  Gesang  der  Rheintöchter,  fließend  und
schwerelos,  nur  schön.  Woglinde,  Wellgunde  und  Floßhilde
heißen sie übrigens, gesungen werden sie von Anna Patalong,
Dorottya  Láng  und  Jurgita  Adamonyté.  Den  übergrifflichen
Raufereien mit dem geilen Alberich leihen sie übrigens nur
ihre schönen Stimmen, während für das Physische täuschen echt
gemachte Gummipuppen zur Verügung stehen (resp. liegen).

Bettina Pommers Bühne, eher eine dreigeteilte Pfütze als ein
Strom, läßt im Wasser Reste einer Stuckdecke erahnen, und
schief und tief baumelt ein Kristalllüster darüber. Hätte man
es vorher nicht gelesen, käme man wohl nicht darauf, daß es
sich hier um die Reste eingestürzter Altbauten handeln soll.
This is the end, doch ein imaginiertes Ende mit dem Anbeginn
der  Welt,  um  das  es  vorgeblich  im  „Rheingolds“  geht,  zu
verknüpfen, ergibt nicht wirklich einen Sinn, ist höchstens
dialektisch wertvoll.

Ein Fall von Wagner-Delir?

Man weiß manchmal ja auch gar nicht, ob Richard Wagner das
alles so bierernst gemeint hat. Verfolgt man (mühelos, dank
tadellos funktionierenden elektronischen Texttafeln in Deutsch
und Englisch) das gnadenlos alliterierende Libretto in seiner
altertümelnden  Künstlichkeit,  vermeint  man  manches  Mal  den
Meister vom grünen Hügel augenzwinkernd vor sich zu sehen. Ist
vielleicht auch nur Wagner-Delir; doch das soll sich ja erst
nach der achten Stunde einstellen. Aber bei Ungeübten…?

Termine: 20., 22., 24., 26. September
www.ruhrtriennale.de

http://www.ruhrtriennale.de


Aufstand,  Entschleunigung,
Dunkelheit – „I am“ von Lemi
Ponifasio  bei  der
Ruhrtriennale
geschrieben von Rolf Pfeiffer | 9. September 2019

Szene  aus  „I  am“
von Lemi Ponifasio
Foto:
Ruhrtriennale/Jörg
Baumann

Dunkel  ist  es  in  der  Jahrhunderthalle,  aber  nicht  dunkel
genug. Der Anfang verzögert sich um runde 20 Minuten, weil
noch zu viel Licht durch die Scheiben hinter der Bühne dringt.
Dabei ist der Beginn von Lemi Ponifasios Stück „I am“ eh schon
auf 20:30 Uhr gelegt worden. Doch erst kurz vor neun geht’s
los.
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Wenn es losgeht, heißt das aber nicht, daß es auf der Bühne
schlagartig  heller  würde.  Die  Personen  agieren  im  letzten
Schein des dahindämmernden Tages, wandeln auf dem First der
schrägen Ebene, die den Bühnenhintergrund abgibt, quellen in
großer Langsamkeit links und rechts davon auf die Bühne. Womit
ein erstes, sehr zentrales Element dieses Abends genannt ist:
Langsamkeit.

Das  Programmheft  spricht  zwar  sehr  viel  vornehmer  von
„Entschleunigung“, doch gemeint ist das gleiche. Abgesehen von
einigen schnellen und aggressiven Kampfmotiven spielt sich das
Bühnengeschehen in Langsamkeit ab, die nicht quälend zu nennen
schwer fällt. Am ehesten ist sie noch zu Beginn zu ertragen,
wo Bilder der Bühne sich mit der assoziativen Maschinerie im
Kopf  des  Zuschauers  und  der  Zuschauerin  synchronisieren
müssen. Das funktioniert auch recht gut; es ist nicht so, daß
die Dinge gänzlich unverständlich blieben, wenngleich so etwas
wie faktische Eindeutigkeit sich nicht ergibt und wohl auch
nicht erwünscht ist.

Doch wenn das Geschehen seinen Lauf nimmt, wenn beispielsweise
die  endlos  lange  (und  in  unverständlicher  Sprache
vorgetragene) Rede eines männlichen Führers, in deren Verlauf
dieser sich anscheinend vom redlichen politischen Ankläger zum
gewalttätigen Demagogen wandelt, einige Zeit später mit einem
weiblichen  Pendant  seine  kaum  weniger  zeitraubende
Entsprechung findet, dann dehnt sich das schon. Dann fängt man
an, die Sitze unbequem zu finden, die Funktionsfähigkeit der
Armbanduhr  anzuzweifeln  und  sich  nach  dem  künstlerischen
Mehrwert des ganzen zu fragen.



Szene aus „I am“ von Lemi
Ponifasio  Foto:
Ruhrtriennale/Jörg Baumann

Verstörenderweise  beginnt  der  Abend  mit  der  deutschen
Nationalhymne, die etwas verzerrt und verknistert von einem
Plattenspieler  im  Off  kommt.   Aha,  es  geht  um
Migrantenschicksale im reichen Deutschland, denkt man. Doch
man  irrt,  wie  einem  das  Programmheft  verrät.  Dort  steht
sinngemäß, daß dieser Abend auch so etwas wie eine Gedenkfeier
für die 20 Millionen Toten des Ersten Weltkrieges sei, daß
dieser Krieg auch die Pazifikinseln nicht verschont habe, die
seinerzeit  zu  einem  kleinen  Teil  deutsches  Kolonialgebiet
waren und „Kaiser-Wilhelm-Land“ hießen.  Deshalb also ganz am
Anfang „Deutschland über alles“, ein Intro mit Bitternote,
denn es kündigt auch Aufstand und blutige Niederschlagung an.

Während der nämliche Redner an der Rampe seine unverständliche
Rede hält, schieben hinter ihm gebeugte Schattengestalten vor
dunklem  Bühnenhintergrund  lorengleiche  schwarze  Quader
(Särge?) von rechts nach links. Bald wird sich das Volk nach
seinen Kommandos auf dem Boden wälzen. Und er wird selbst dann
noch  schreien,  wenn  sich  alle  (nach  links)  von  der  Bühne
fortgewälzt haben.

Im  weiteren  Verlauf  ändert  sich  der  Sprachduktus  des
Geschehens. Den brutalen Schreien des Redners folgen aus dem
Off  scheu  vorgetragene  Selbstbekundungen  einer  jüngeren
Männerstimme in der Ich-Form und in englischer Sprache. Mit
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moderner  Projektionstechnik  werden  sie  zudem  in  einer  Art
Schreibschrift auf die Hallenwand hinter der Bühne projiziert.
Doch  bleiben  sie  trotz  kombinierten  Schrift-  und
Sprachvortrags überwiegend unverständlich. Und wiederum müssen
wir annehmen, daß das gewollt ist, denn in „De Materie“, der
Eröffnungsproduktion  der  Ruhrtriennale,  hatte  uns  Intendant
Heiner  Goebbels  vorgeführt,  mit  welch  brillanter
Projektionstechnik Textzeilen in das szenische Geschehen zu
integrieren sind, wenn man es denn will. Hier will man nicht,
auch wenn, wie wiederum dem Programmheft zu entnehmen ist,
Texte  von  Heiner  Müller  und  Antonin  Artaud  zum  Vortrag
gelangen.  Bei  aller  Unverständlichkeit  bleibt  aber  doch
hängen, daß neben dem Schicksal der Völker auch so etwas wie
die Entwicklung einer Persönlichkeit vorgeführt wird.

Szene aus „I am“ von
Lemi Ponifasio Foto:
Ruhrtriennale/Jörg
Baumann

Zu  den  wenigen  Requisiten  der  Produktion  gehören
Gummihandschuhe, weiße Nelken und ein Schießgewehr, und gegen
Ende liegt einer der muskulösen, tattooverzierten Mimen in
Jesuspose auf dem schrägen Bühnenhintergrund und kommt auch
nicht mehr hoch und wird, wenn er schließlich nur noch still
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daliegt,  von  einem  sehr  gelenkigen  Vierfüßler  mit  Eiern
beworfen. Christentum? Folter? Urzustand?

Zugegeben, mit der Zeit fällt es immer schwerer, bei all den
langsam sich auf- und abbauenden Bildern stets die Sinnfrage
zu  stellen.  Es  bricht  das  Gefühl  sich  Bahn,  es  hier  mit
Kryptifizierungen um ihrer selbst willen zu tun zu haben, mit
dem Bestreben, Sachverhalte ohne Not zu verrätseln, einzig aus
dem Drang, ein schwer begreifliches und deshalb hochwertig
wirkendes  Kunstprodukt  zu  erstellen.  Daß  der  Autor  dieser
Performance  Lemi  Ponifasio  („Konzept,  Bühne,  Choreographie,
Regie“) aus Samoa stammt und von dort auch seine MAU-Company
mitgebracht hat, macht diese Tendenz nicht eben erträglicher.
Allerdings  werden  durch  die  Herkunft  von  Stück  und  Autor
manche  Elemente  verständlicher:  die  Ausgebeuteten,  der
Diktator, die Ringkämpfer mit ihren nackten Oberkörpern, die
„Volksmassen“ mit ihrer „asiatischen“ Gruppendisziplin.

Preisen kann man die Choreographie, die in großer formaler
Strenge  starke  Bilder  in  schwarz-weiß-grauen  Einfärbungen
erschafft, die das Spiel des Auftauchens und Verschwindens in
Dunkelheit souverän beherrscht, die (vor allem in den letzten
Bildern)  mit  großformatigen  Rückprojektionen  und  geneigten
Projektionsflächen (welche die Darsteller vor diesen Flächen
als Schattenrisse erscheinen lassen) zu operieren weiß.

Nicht preisen soll man das laute und sehr laute Gebrummel der
Lautsprecher sowie die technischen Kreischgeräusche, die dem
Publikum in Permanenz die Wichtigkeit des Geschehens um die
Ohren hauen.  Und obwohl es sich natürlich verbietet, dem
Künstler zu sagen, wie er seine Arbeit machen soll, hätte man
sich ab und zu eine kleine inhaltliche oder formale Brechung
sehr schön vorstellen können.

Das Triennale-Publikum schließlich zeigte sich höflich. Nur
wenige  Zuschauer  verließen  während  des  Spiels  die  Halle,
allerdings setzte der Exodus nach den ersten Verbeugungen des
Ensembles schlagartig und massenhaft ein. Bis auf die üblichen



Jauchzer blieb der Beifall verhalten.

Jahrhunderthalle Bochum. Termine: 30., 31. August, 20:30 Uhr.
Intro  19:45  Uhr.  Karten  zwischen  20  und  40  Euro.
www.ruhrtriennale.de

Antikriegslyrik  und
Totenmesse  –  Bochums
Symphoniker  deuten  Brittens
„War Requiem“
geschrieben von Martin Schrahn | 9. September 2019

Der  Lyriker  Wilfred
Owen  schuf
sprachmächtige
Gedichte,  um  vom
Elend des Krieges zu
zeugen.  Britten
fügte manche in sein
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War Requiem ein.

1914 – der Kulturbetrieb läuft auf Hochtouren. Zum Zwecke des
Erinnerns  und  Gedenkens,  des  Forschens,  Debattierens  und
Mahnens.  Gewichtige  Bücher  sind  erschienen,  um  die
„Urkatastrophe“ zu schildern und zu erklären. Ausstellungen
illustrieren oder dokumentieren die Gräuel jener Zeit, richten
den Fokus auf Künstlerschicksale. Und in den Medien vergeht
kaum ein Tag, an dem der 1. Weltkrieg kein Thema ist.

Bei alledem ist erstaunlich, dass die Orchester der Region in
ihrem  Konzertangebot  eher  wenig  Notiz  von  den  Ereignissen
nehmen  und  lieber  die  übliche  Wald-und-Wiesen-Programmatik
pflegen. Anders die Bochumer Symphoniker: Sie haben für die
nun bald endende Saison eigens eine Reihe erkoren, die Musik
der ersten Hälfte des 20. Jahrhunderts in den Mittelpunkt
stellt. „Endspiel“ lautet der treffende Titel, denn manche
Werke  jener  Zeit  haben  durchaus  einen  katastrophischen
Charakter.

Den Schlusspunkt der Reihe hat das Orchester nun aber mit der
wirkmächtigen  Interpretation  einer  Komposition  gesetzt,  die
scharfe  Antikriegslyrik  vereint  mit  den  Worten  der
lateinischen  Totenmesse.  In  der  Bochumer  Jahrhunderthalle
erklingt  Benjamin  Brittens  „War  Requiem“,  in  Dauer  und
Besetzung durchaus auf die Requiem-Tradition von Mozart bis
Verdi verweisend, in seiner Faktur aber weniger monumental,
bisweilen gar kammermusikalisch fragil.

Britten, ein überzeugter Pazifist, schrieb das Werk für die
Einweihung der neu erbauten Cathedral Church of Saint Michael
in  Coventry.  Die  westenglische  Industriestadt  steht  als
trauriges  Symbol  für  die  totale  Zerstörung  durch  deutsche
Kampfflieger im 2. Weltkrieg (1940). Auch die Kathedrale ging
in Flammen auf – die Trümmer sind noch heute zu sehen. Die
Uraufführung des Requiems war indes Mahnung und Geste der
Versöhnung zugleich.



Winston Churchill besichtigt
die  im  2.  Weltkrieg
zerstörte  Kathedrale  von
Coventry.

Brittens Kunstgriff, sowohl den Requiemtext als auch Gedichte
des englischen Lyrikers Wilfred Owen zu vertonen, gibt dem
Werk eine besondere Note. Den Dichter umgibt die Tragik, dass
er wenige Tage vor Waffenstillstand dem Krieg (1918) zum Opfer
fiel. Bis zuletzt sah er seine Aufgabe darin, als Literat
Zeugnis abzulegen vom Schießen und Sterben. Mit Sätzen wie
„Nur der Gewehre hastig rasches Knattern, Sie stoßen aus ihr
flüchtig  Requiem“.  Oder:  „Ich  bin  der  Feind,  den  Du
erschlugst,  mein  Freund  …  Lasst  uns  schlafen  nun“.

In  Bochums  Jahrhunderthalle  erklingt  diese  Lyrik  so
leidenschaftlich wie erschütternd. John Mark Ainsley (Tenor)
und Peter Schöne (Bariton) setzen vor allem fahle Farbgebung
ein, um die melodischen Linien, die von Verzweiflung oder Wut
künden, zu gestalten. Einen überdramatischen Tonfall versagen
sie  sich  wohl  schon  deshalb,  weil  Britten  hier  zur
Instrumentierung  auf  ein  12köpfiges  Kammerensemble
zurückgreift,  das  mehr  farbliche  und  rhythmische  denn
auftrumpfende  Akzente  setzt.

Und selbst die Instrumentation des Messtextes geht über den
Umfang  eines  großen  romantischen  Symphonieorchesters  nicht
hinaus.  Sogar  im  „Dies  irae“  versagt  sich  Britten  eines
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knalligen,  mehrchörigen  Blechbläserapparats.  Und  wenn  die
Staccato-Stöße  von  vier  Trompeten  eben  wie  Gewehrknattern
ertönen,  die  dumpfen  Markierungen  der  großen  Trommel  wie
Kanonenschläge,  dann  reicht  das  zur  Illustration  des
Zornestages völlig aus. Hinzu kommt das gehetzte, abgehackte
Sprechsingen der beiden Chöre – wirkend wie pures Erschrecken.
Rhythmisch orientiert sich Britten bisweilen an Orff, getragen
ist alles von großer Expressivität.

Luba Orgonásová liefert dazu so aufgewühlte wie anrührende
Sopranspitzentöne.  Bewegend  die  Einwürfe  der  vorzüglich
singenden  Knaben  der  Chorakademie  Dortmund.  Auch  die
Philharmonischen Chöre aus Bochum und Essen sind punktgenau
bei der Sache. Das Dirigat wiederum ist geteilt: Steven Sloane
leitet  die  Symphoniker,  Svetoslav  Borisov  das  seitlich
platzierte Kammerorchester – wunderbar aufeinander abgestimmt.
Beide Ensembles künden präzis und pointiert von Schrecken,
Verzweiflung – und spenden ein wenig Trost.

 

 

Klavier-Festival Ruhr beginnt
mit Werken für die linke Hand
–  Gedenken  an  den  1.
Weltkrieg
geschrieben von Martin Schrahn | 9. September 2019
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Die Pianisten Leon Fleisher
(l.) und Nicholas Angelich
sowie die Neue Philharmonie
Westfalen  mit  Dirigent
Dennis Russell Davies (r.)
eröffneten  das  Klavier-
Festival  Ruhr  2014.  Foto:
Mohn/KFR

In  der  Geschichte  des  Klavier-Festivals  Ruhr,  wurzelnd  im
Klaviersommer, den Jan Thürmer 1984 in Bochum ins Leben rief,
ist  die  Nutzung  großer  Industriehallen  als  Spielstätte
zunächst kein Thema gewesen. Erst 2002 gab es die Premiere auf
Zollverein  in  Essen,  mit  einer  sensationellen
Doppelvorstellung von George Antheils skurriler Maschinenmusik
namens „Ballet mécanique“. Ein Jahr später folgte die Bochumer
Jahrhunderthalle,  das  Festival  wurde  hier  Teil  der
„Extraschicht“.

Dabei ist es kein Zufall, dass die neuen Podien erst so spät
ins  pianistische  Rampenlicht  rückten.  2002  ist  das
Gründungsjahr  der  Triennale,  die  ihre  Theaterbretter
vornehmlich  in  eben  jenen  Werkshallen  der  Kohle-  und
Stahlindustrie aufbauen wollte. Dafür bedurfte es allerdings
zunächst  einer  millionenschweren  baulichen  Aufhübschung.  So
bekam etwa die Bochumer Jahrhunderthalle ein gläsernes Foyer.

http://www.revierpassagen.de/24772/klavier-festival-ruhr-beginnt-mit-werken-fuer-die-linke-hand-gedenken-an-den-1-weltkrieg/20140513_1843/_dsc3053


Und das Dach wurde ausgebessert, um den Regen fernzuhalten.

In diesem Ambiente wurde nun das diesjährige Klavier-Festival
Ruhr eröffnet. Es war zu erfahren, dass der Vertrag des seit
1996  amtierenden  Intendanten  Franz  Xaver  Ohnesorg  um  fünf
weitere  Jahre  verlängert  wurde.  Es  war  zu  erleben,  dass
prasselnder Regen ein akustischer Störfaktor sein kann. Denn
es handelt sich hier nicht um einen isolierten Konzertsaal.
Nur  gut,  dass  der  Hagelschauer  vor  Beginn  der  Aufführung
niederdonnerte, sonst hätte es wohl eine Zwangspause geben
müssen.

Seit 2003 ist das Klavier-
Festival  bei  der
„Extraschicht“  in  Bochums
Jahrhunderthalle präsent. Es
lockt  so  durchaus  neue
Publikumsschichten. Foto: -n

Im Vorlauf des eigentlichen Aufführungs-Raumes durfte sich das
Publikum  übrigens  einer  erheblichen  olfaktorischen  Reizung
stellen. Der Gestank gab durchaus Anlass zur Beschwerde. Wie
denn auch das Imbissangebot im Foyer von der eher mageren Art
war. Keine Frage, die Spielstätte mag ihren Reiz haben. Und
das  Ansinnen  des  Klavierfests,  vor  allem  durch  die
„Extraschicht“  neues  Publikum  zu  gewinnen,  ist  natürlich
legitim. Doch die äußeren Bedingungen, der hauseigene Service
zumal, sollten schon, soweit möglich, einen gewissen Standard
erfüllen. Nun, für Herbst 2015 ist die Eröffnung der Bochumer
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Symphonie  geplant  –  ein  Konzertsaal  als  ernstzunehmende
Alternative.

Musikalisch wurde die Jahrhunderthalle jetzt zum Schauplatz
des  Gedenkens  an  den  1.  Weltkrieg.  Diese  „Urkatastrophe“
führte nicht zuletzt dazu, dass sich ein neues pianistisches
Repertoire  herausbildete,  Klavierstücke  für  die  linke  Hand
entstanden. Das war dem unglücklichen Umstand geschuldet, dass
es  Pianisten  wie  Paul  Wittgenstein  gab,  die  im  Krieg  den
rechten Arm verloren hatten. Viele Komponisten schrieben für
ihn Konzerte, aber auch Kammermusik. Manches davon gilt es neu
zu  entdecken.  Eine  Spurensuche,  der  sich  das  große
Pianistentreffen nun annimmt. Zum Einstieg erklingen deshalb
die Klavierkonzerte für die linke Hand von Sergej Prokofjew,
mit Leon Fleisher als Solisten, und Maurice Ravel, gespielt
von Nicholas Angelich.

Der  rote  Flügel,
Markenzeichen des Festivals,
vor  dem  Bochumer
Industriedenkmal.  Foto:
Wohlrab/KFR

Fleisher geht das in seiner Struktur klassizistisch anmutende
Werk Prokofjews behutsam an, in nuancierter Tongebung. Manches
aber wirkt allzu zaghaft, der spöttische Biss fehlt, den diese
Musik  eben  auch  bietet.  Schön  ist  dabei,  dass  die  Neue
Philharmonie  Westfalen  (in  erweiterter  Kammerbesetzung)  mit
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Dirigent  Dennis  Russell  Davies  die  Klangbalance  hält,  den
Solisten trägt.

Düsterer, teils monumentaler, herber und fiebriger gibt sich
das Ravel-Konzert. Die Jazzelemente mögen den Großstadtsound
der  wilden  20er  wiederspiegeln,  doch  die  vorangegangene
Katastrophe wird nicht ausgeblendet. Solist Nicholas Angelich
spielt entsprechend mit  packendem Zugriff, zudem elegant,
teils rhythmisch pointiert.

Der Abend ist indes auch einer des Orchesters. Wie die Neue
Philharmonie  Westfalen  Ravels  „Rhapsodie  Espagnole“
interpretiert,  beseelt,  leidenschaftlich,  den
Klangfarbenreichtum  des  Werks  auf  Schönste  herausstellend,
verdient allen Beifall. Und zu Beginn, mit Prokofjews Opern-
Suite  „Die  Liebe  zu  den  drei  Orangen“,  stürzen  sich  die
Musiker  mutig,  manchmal  allerdings  allzu  plakativ,  ins
Brachiale, Martialische.

Informationen: http://www.klavierfestival.de

Sub:city von Urbanatix in der
Bochumer  Jahrhunderthalle  –
eine Erfolgsgeschichte
geschrieben von Rolf Dennemann | 9. September 2019
Wenn  man  bereits  nach  drei,  vier  Jahren  Anlauf  die
Jahrhunderthalle  ausverkauft,  so  ist  das  eine
Ruhrgebietserfolgsstory,  die  kein  Beispiel  kennt.

Die „Bude“ ist voll und an die tausend Leute applaudieren
begeistert schon nach dem ersten Act. Angefangen hatte alles
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in kleinen Formaten, wie es im Revier gang und gäbe ist. Große
Produktionen in der freien Szene gibt es nicht. Dafür fehlen
die Strukturen, Gelder und Räume nach wie vor. Und niemand
will das ändern. Die RuhrTriennale zählen wir nicht mit, denn
die Produktionen, die dort großräumig entstehen, bleiben nicht
hier und  sind nicht von hier.

„Sub:city“  heißt  die  neue  Show  von  Urbanatix  unter  der
engagierten Leitung von Christian Eggert, ohne dessen Glauben
und  Durchhaltefähigkeit  die  Idee  mutmaßlich  schnell
verschwunden wäre, Street Art – wie man es im Feuilleton nennt
–  mit authentischen jungen Menschen auf die Bühne zu bringen.

Authentisch und akrobatisch

Das Repertoire ist klar: „Akrobatik naturell“.  Opa und Oma
können das nicht. Früher wurden Tretroller und Rollschuhe im
Spiel auf der Straße genutzt, heute ist mehr Hightech, aber
auch mehr Körperlichkeit. Und heute wird fast alles, was an
jungen Trends zu entdecken ist, schnell zu einer Industrie und
Marken beherrschen das Outfit. Dennoch ist das, was man in den
Shows  sieht,  keine  künstlich  bearbeitete  Spiegelung  einer
Bewegung in den Straßen von New York oder Chicago, sondern
eine Entnahme aus der Wirklichkeit des Reviers. Und das ist
der Hauptgrund für den Zuspruch, den diese Truppe durch die
Bevölkerung erhält. Das wird goutiert und inzwischen kommen
die Leute aus allen Teilen der Republik.

Dass durch Gäste aufgebessert und verbreitert wird, ist aus
Sicht  einer  guten  Show  verständlich  und  wahrscheinlich
notwendig.  In  „Sub:City“  agieren  in  einem  sachlichen,
zweckmäßigen,  weil  schnell  veränderbarem  Bühnenbild,  auch
international erfolgreiche Künstlerduos wie Chris und Iris mit
ihrer beeindruckenden und witzig inszenierten „Hand-auf-Hand-
Akrobatik“ oder Anke van Engelshoven und Tobias Wagner mit
„Strapaten“.

Alle Generationen schauen zu



Aber das Ganze wäre nichts ohne die vielen bewährten Kräfte,
die  es  möglich  machen,  ein  abendfüllendes  Programm  zu
gestalten. Etwa fünfzig Mitwirkende machen die Show zu einem
Ereignis. Die Musik  – überwiegend elektronisch zeit- und
jugendgemäß – hielt das Publikum nicht immer steif in den
Sitzen.  Und  für  manchen  erstaunlicherweise:  Hier  sind  die
Generationen  versammelt.  Ein  geschätzter  Altersdurchschnitt
von über 30 Jahren zeigt, dass hier die Jungen Wiedererkennung
mögen, die Eltern  der Frische nachjagen und die Großeltern
staunen wollen.

Urbanatix sind ein Exportschlager für das Revier. Das ist
klar. Neue Shows zu kreieren wird indes nicht leichter, obwohl
die  Fähigkeit  der  Mitwirkenden,  darstellerisch  Fortschritte
gemacht  zu haben, niemandem verborgen blieb. Am Ende gab es
eine grandiose Applausordnung mit allen Mitwirkenden, die das
Publikum zu Standing Ovations animierte. Chapeau! Move it!

Weitere Vorstellungen in der Jahrhunderthalle bis zum 24.11.
Infos: http://www.urbanatix.de

Triennale:  Eiskalte  Spannung
–  Lachenmanns  Oper  „Das
Mädchen  mit  den
Schwefelhölzern“
geschrieben von Martin Schrahn | 9. September 2019
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Angela Winkler als „Mädchen“
in  eisigem  Blau.  Foto:
Julian  Mommert/Triennale

Unten  die  plane,  rechteckige,  weitgehend  leere,  öd  und
unwirtlich  wirkende  Spielfläche.  Alles  umringt  von  steil
ansteigenden Zuschauerblöcken. Dahinter schließlich haben sich
Chor und Orchester platziert. Gewissermaßen als musikalische
Umzingelung. Sodass die Klänge uns mal auf den Pelz rücken,
mal  wie  aus  dem  Nichts  entstehen,  uns  drangsalieren  und
enervieren,  aber  auch  aufs  Schönste  erregen  und  erheben.
Helmut  Lachenmanns  „Das  Mädchen  mit  den  Schwefelhölzern  –
Musik mit Bildern“ wird in einem Raum zelebriert, der bereits
Teil des Interpretationskonzepts ist.

Dafür steht der amerikanische Regisseur Robert Wilson, der
dieses Theaterkonstrukt als einen Operationssaal sieht. Wie
passend: Denn die Geschichte vom armen Mädchen, das in der
bitterkalten Neujahrsnacht keine Zündhölzchen verkaufen kann,
sie  anzündet,  um  sich  für  Augenblicke  nur  zu  wärmen,  das
halluziniert  und  erfriert,  wird  gewissermaßen  seziert,  auf
seelische  Befindlichkeiten  und  körperliche  Aggregatzustände
hin untersucht. Mit einer überwiegend geräuschhaften Musik,
die pendelt zwischen wahrhaft monströsem Suggestivklang und
allerkleinstem Fragment.

Lachenmann  hat  dieses  Märchen,  das  nicht  zuletzt
sozialkritische Züge trägt, um zwei Texte erweitert. Einer
stammt von der RAF-Terroristin Gudrun Ensslin, ein ideologisch
aufgeladenes Pamphlet gegen das „System“, in dem das Zündeln
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(!)  als  Akt  des  Widerstands  gesehen  wird.  Der  zweite
Textzusatz ist das Höhlengleichnis Leonardo da Vincis, das
einen  Menschen  beschreibt,  der  zwischen  Angst  und  Neugier
pendelnd darüber sinniert, ob er die Höhle betreten solle.
Genau wie das Mädchen, schwankend zwischen Todesfurcht und
Hoffnung auf ein besseres Jenseits.

Ein  gutes  Team:
Regisseur  Robert
Wilson  (li.)  und
Komponist  Helmut
Lachenmann.  Foto:
Lucie
Jansch/Triennale

Lachenmanns 1997 uraufgeführte „Oper“ steht im Zentrum der
insgesamt  sechs  Wochen  währenden  Triennale,  ragt  wie  ein
fremder,  wuchtiger,  einsamer  Monolith  über  alle  bisherigen
Festival-Produktionen  hinaus.  Weil  Wilson  zur  Premiere  in
Bochums Jahrhunderthalle betörende Bilder findet: mit Hilfe
von Licht, Farbe und den allseits bekannten knappen Gesten
sowie mit zeitlupenhaften, in Erstarrung mündenden Bewegungen.
Ganz  im  Dienste  des  Komponisten,  der  ja  zuallererst  das
Zittern, Frieren und Verharren in Klänge gesetzt hat. Und dem
es nicht darum zu tun war, ein Libretto linear musikalisch
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nachzuerzählen.

Das  Mädchen,  das  ist  Angela  Winkler.  Eine  weißgewandete,
angstvoll und stumm daherschleichende, fragile Ophelia, mit
vom Eissturm gezausten Haaren. Deren stumpf blickende Augen zu
leuchten  beginnen,  wenn  sie  staunend  die  Bilder  einer
besseren,  warmen  Welt  imaginiert,  die  Wilson  mit  wenigen
Requisiten  und  zauberhaften  Licht-Spielen  in  Szene  setzt.
Winklers einziges Sprechen gilt dem erwähnten Höhlengleichnis.
In expressiver, beinahe dadaistischer Manier wird der Text in
seine Bestandteile, in Laute zerlegt, geht somit einher mit
Lachenmanns Musik.

Anderes jedoch bleibt verrätselt: Steht doch Robert Wilson als
Gestengeber  oder  Strippenzieher  selbst  auf  der  Bühne.  So
unterwirft er sich seiner eigenen Regie und leitet das Mädchen
in doppeltem Sinne an. Als dessen Alter Ego, als Tod? Und was
suggerieren die Menschen in dicken Mänteln, die kurz vor dem
Erlösungsschluss im Halbdunkel über die Ebene stapfen?

Das freie Spiel mit Assoziationen, das Bedenken dessen, was zu
sehen ist, wäre wohl ganz im Sinne Lachenmanns. Der uns mit
unerhörten  Klängen  vom  hörigen  Hören,  vom  stets  Gewohnten
also, weglocken will. Dessen Musik nie brutal laut ist, sich
andererseits in bisweilen ungeahnter Harmonie entfalten kann.
Wort- und Gesangsfetzen, Atem-, Schleif- und Klopfgeräusche
fügen sich zum fahrigen, wilden, großen Ganzen.

Üppiger Applaus, nicht zuletzt fürs Chorwerk Ruhr und das hr-
Sinfonieorchester unter Leitung von Emilio Pomárico.

Info über weitere Vorstellungen unter www.ruhrtriennale.de

(Der Text ist in kürzerer Form in der WAZ erschienen.)

 

http://www.ruhrtriennale.de


Ruhrtriennale:  Seltsame
Rituale  in  Harry  Partchs
Instrumenten-Wunderland
geschrieben von Martin Schrahn | 9. September 2019

„Zeit  des  gemeinsamens
Vergnügens“  heißt  diese
Szene  des  Partch-Theaters.
Foto:  Wonge
Bergmann/Triennale

Das erste Wort gönnen wir Karl Valentin: „Kunst ist schön,
macht aber viel Arbeit.“ Die Erkenntnis des Münchner Komikers
und Sprachkünstlers kommt uns alsbald in den Sinn, wenn wir
vor  dem  Bühnenbild  stehen,  das  vor  allem  eine  Anordnung
überwiegend  riesiger,  seltsamer  Instrumente  zeigt,  das
„Orchester“ des amerikanischen Komponisten Harry Partch.

Darin wuseln Solisten herum, die gleichzeitig Musiker, Sänger,
Schauspieler und Pantomimen sind. Die bisweilen winzig klein
wirken,  wie  Arbeiterfiguren  in  einem  Baukasten  fürs
experimentierfreudige  Kind.

Zumal  sie  hauptsächlich  in  bunter  Werktätigenkluft,  teils
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hübsch-hässlich  den  Prekariatsstandard  erfüllend,  sich  an
ihren klingenden „Maschinen“ zu schaffen machen. Auf dass eine
wahrhaft  un-erhörte,  sirrende,  flirrende,  motorische  Musik
erklinge.  Mit  Anlehnungen  an  asiatische  und  afrikanische
Exotismen.  Was  alles  einem  großen  Ritual  gleichkommt,  das
Partch  „Delusion  oft  the  Fury“  betitelt  hat.  Integrales
Theater heißt diese Mixtur aus Klang, Sprache, Szene und Licht
im  Fachjargon  –  Richard  Wagner  hatte  100  Jahre  zuvor  vom
Gesamtkunstwerk gesprochen.

Und die Ruhrtriennale, Heiner Goebbels’ Experimentallabor des
Theatralischen,  hat  dem  Amerikaner  nun  in  Bochums
Jahrhunderthalle ein Podium gegeben. Wir staunen, horchen auf
ob verquerer Rhythmen und neuer Tonwelten, ergeben uns einem
exzessiven  Ritual,  das  indes  alsbald  tönende  Züge  der
amerikanischen  Minimalisten  trägt.  Kurzum:  Die  anfängliche
Faszination weicht dem Wunsch, nun doch zum Ende zu kommen.

Der  amerikanische
Komponist  Harry
Partch.  Foto:
Schott-
Archiv/Andersen

Wer war Harry Partch? Einer jener amerikanischen Komponisten,
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die, fernab der Traditionen des alten Europa, eine eigene
musikalische Sprache suchten. Der dabei mindestens so radikal
zu  Werke  ging  wie  sein  Landsmann  John  Cage.  Der  das
wohltemperierte System, das eine Oktave in fünf schwarze und
sieben weiße Tasten unterteilt, scharf ablehnte und eigene
Skalen  entwickelte.  Zugleich  tüftelte  und  baute  Partch  an
einem neuen Instrumentarium. Allem voran ein „Chromelodeon“,
ein  Harmonium,  bei  dem  eine  Oktave  43(!)  Tonhöhen  zählt.
Andere  Skurrilitäten  heißen  „Gourd  Tree“,  ein  baumartiges
Gebilde  aus  Kürbisflaschen,  oder  „Marimba  Eroica“,  ein
riesiges Marimbaphon mit nur vier wuchtigen Klangplatten.

Schon dies lässt erahnen, dass es sich bei Partch um einen
Freak  der  Musikszene  handelte.  Wie  denn  auch  die  meisten
Figuren  in  seinem  zweiteiligen  Instrumentaltheaterstück
„Delusion oft he Fury“ äußerst freaky daherkommen. Obwohl doch
ernste  Dinge  verhandelt  werden,  einerseits  der  reuevolle
Bußgang  eines  Mörders,  zum  anderen  der  aus  einem
Missverständnis  herrührende  Konflikt,  der  vor  Gericht
schiedlich-friedlich gelöst wird – wenn auch von einem nahezu
taubblinden Richter.

Triennale-Intendant  Heiner  Goebbels  erlaubt  sich  hier  als
Regisseur eine amerikakritische Spitze, indem er den Richter
als übergroße „Kentucky Fried Chicken“-Pappfigur zeichnet. Die
Anspielung, dass auch im Land der unbegrenzten Möglichkeiten
das Fressen vor der Moral kommt, hätte Partch gewiss gefallen.
Er  selbst,  1901  geboren,  erlebte  in  den  USA  die  „Große
Depression“ der 30er Jahre, schlug sich zeitweise als Hobo
durch.  Solcherart  Landstreicher  wird  im  zweiten  Teil  von
„Delusion“ übrigens zur Hauptfigur. Dort mümmelt er, taub und
arm, im Wasser sitzend, sein karges Mahl. Im Disput mit einer
Ziegenhirtin kommt es zum oben erwähnten Konflikt. Am Ende
aber wird der große Versöhnungsgesang angestimmt: „Pray for
me“. Ob die rot ausgeleuchtete Bühne (Klaus Grünberg) nebst
kleiner Flämmchen eine Art Vorhölle sein soll?



Sonderbares  Instrumentarium
als  Werkbank  im  hellen
Licht. Foto: Wonge Bergmann,
Triennale

Manches  mag  nach  geschäftiger  Aktion  klingen,  doch  alles
geschieht in höchster Strenge. Die Buße und Läuterung eines
Mörders lässt Elemente des japanische No-Theaters erkennen –
Klangfarben, die Gewandung der Hauptfigur und die rituelle
Bedeutung fließenden Wassers deuten darauf hin. Der zweite
Teil trägt hingegen afrikanische Züge. So gesehen, hat auch
Partch nicht im luftleeren Raum gearbeitet.

Schwer  zu  tun  hat  zudem,  in  vielfältiger  Funktion,  das
Ensemble  musikFabrik.  Anziehen,  umziehen,  schreiten,
umherhuschen,  singen,  sprechen,  musizieren  –  ein
Mammutprogramm.  Damit  nicht  genug:  Partchs  Original-
Instrumentarium musste Stück für Stück nachgebaut werden – für
Thomas Meixner und sein Team eine Herkulesarbeit.

So steht an diesem Abend Bewunderung neben Verstörung. Das
letzte Wort geben wir dem Rockmusiker Frank Zappa: „Ich mag
den Klang der Instrumente … aber gleichzeitig denke ich, das
Zeug läuft und läuft und läuft und läuft und läuft zu lange.“
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Entdecker  gesucht:  Die
Ruhrtriennale  2013  beginnt
mit Musik von Harry Partch
geschrieben von Anke Demirsoy | 9. September 2019

Heiner  Goebbels,  Komponist
und  Intendant  der
Ruhrtriennale  (Foto:  Wonge
Bergmann)

Heiner Goebbels hält seine Emotionen zurück. Zehn Tage vor
Beginn der diesjährigen Ruhrtriennale, die vom 23. August bis
6. Oktober mehr als 800 international gefragte Künstlerinnen
und  Künstler  und  43  Produktionen  präsentiert,  zeigt  der
Festival-Intendant kaum Spuren von Aufregung oder Anspannung.
Ganz auf Inhalte konzentriert, berichtet er bei der Auftakt-
Pressekonferenz  in  Bochum  von  Proben,  von  letzten
Vorbereitungen  und  vom  reichhaltigen  Eröffnungsprogramm  der
ersten zehn Tage.

Aber  dann  ergreift  es  den  zurückhaltenden  61-Jährigen
plötzlich doch. Was er in den letzten Tagen entstehen sah, hat
sichtlich  tiefen  Eindruck  hinterlassen.  Zum  Beispiel  der
Aufbau einer Installation mit 400 Pendeln im Museum Folkwang,
die  der  Choreograph  William  Forsythe  in  „Nowhere  and
everywhere“  zum  Geschicklichkeitsparcours  für  die  Besucher
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machen  will.  Und  die  100  Meter  lange  Bodenprojektion  des
japanischen Künstlers und Komponisten Ryoji Ikeda, der die
Besucher in der Kraftzentrale des Landschaftsparks Duisburg-
Nord  über  einen  gigantischen  virtuellen  Teppich  aus
flackernden  Barcodes  schickt.  Dann  die  explosive
Videoinstallation von Douglas Gordon in der Mischanlage der
Zeche Zollverein. Und natürlich die Eröffnungspremiere, bei
der  das  Musiktheaterstück  „Delusion  of  the  Fury“  des
amerikanischen Avantgardisten Harry Partch seine europäische
Erstaufführung erlebt.

Eine  audiovisuelle
Installation  ist  der  100
Meter lange Barcode, den der
Japaner Ryoji Ikeda in der
Kraftzentrale  des
Landschaftsparks-Nord  in
Duisburg  projiziert  (Foto:
Zan Wemberley)

Als  „Riesenabenteuer“  bezeichnet  Goebbels  die  Aufführung
dieses Spät- und Schlüsselwerks in zwei Akten, das er an der
Schnittstelle von Pop-Musik und Klassik ansiedelt. Die Musiker
des Ensembles „musikFabrik“ mussten dafür nicht nur das selbst
erfundene  Instrumentarium  des  Amerikaners  nachbauen  lassen,
sondern es auch spielen lernen. „Es ist eine sehr rhythmische,
sehr körperliche Musik“, gerät Goebbels ins Schwärmen, der die
Regie des Stücks übernimmt. „Alles ist sehr präzise definiert
und ergibt sich direkt aus der Partitur.“ Zu erwarten ist eine
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Art Traumtheater, das von japanischen und afrikanischen Mythen
ausgeht und, laut Programmheft, „die Versöhnung der Lebenden
mit dem Tod feiert“. Die Produktion wird nach der europäischen
Erstaufführung in Bochum auch in Genf und Oslo und New York
gezeigt.

47.000  Tickets  gibt  die  diesjährige  Ruhrtriennale  in  den
Verkauf, doch sind diverse Installationen und Ausstellungen
auch kostenfrei zugänglich. So zum Beispiel die Zeichnungen
des  Rumänen  Dan  Perjovschi,  der  die  Wände  im  Foyer  der
Jahrhunderthalle mit Kreideskizzen bedeckt. Was auf den ersten
Blick kindlich einfach und wie spontan hingekritzelt aussieht,
ist auf den zweiten Blick hintersinnig und häufig politisch
motiviert. Seine Kunst ist auf Zeit angelegt: Durch Übermalung
werden seine Strichfiguren und Wortspiele im Laufe der Wochen
verschwinden. Bewusst lädt der Künstler die Festival-Besucher
ein,  seine  neue  Installation  mit  dem  Titel  „wall  window
workshop“  zu  vervollständigen,  zu  kommentieren  und  zu
überzeichnen.  Die  Lichtinstallation  „Agora/Arena“  des
Düsseldorfer Medienkünstlers Mischa Kuball wird das Gelände
vor der Jahrhunderthalle verwandeln.

Wenig greifbar bleibt die Produktion „The last Adventures“,
für die sich die Performancegruppe „Forced Entertainment“ aus
dem  englischen  Sheffield  mit  dem  libanesischen  Komponisten
Tarek  Atoui  zusammengetan  hat.  Im  Gespräch  finden  Tim
Etchells,  Leiter  von  „Forced  Entertainment“,  und  der
libenesische Komponisten keine erhellenden Begriffe für das,
was sie in der Maschinenhalle Zweckel in Gladbeck auf die
Beine stellen. Viel ist von Fragmenten und Collage die Rede,
von einer vieldeutigen Live-Performance, medialen Bilderwelten
und vom Experiment. „Uns war rasch klar, dass es völlig falsch
wäre, den riesigen Raum der Maschinenhalle füllen zu wollen“,
sagt Tarek Atoui. Die Künstler entschlossen sich stattdessen,
ihn als Stimulans zu nutzen und zum Teil der Aufführung zu
machen.



In „Delusion of the
Fury“ erklingt auch
Schlagwerk aus Glas
(Foto:  Jörg
Baumann)

Es wird dies nicht das einzige Abenteuer sein, auf das sich
die  Besucher  der  Triennale  einstellen  müssen.  Hinter
vorgehaltener  Hand  murren  manche  Beobachter  über  den
experimentellen Charakter des aktuellen Programms, über seine
angebliche  Kopflastigkeit  und  intellektuelle  Abgehobenheit.
Indes spricht der Verlauf des Kartenvorverkaufs offenbar eine
andere Sprache. Die Festivalmacher zeigen sich zufrieden: „Die
Zahlen sind zu diesem Zeitpunkt ein wenig höher als im letzten
Jahr“,  sagt  Lukas  Crepaz,  Geschäftsführer  der  Kultur  Ruhr
GmbH. Die Auslastung liegt nach Angaben der Veranstalter bei
rund 70 Prozent. Für das stark gefragte Konzert von „Massive
Attack“  und  dem  Filmemacher  Adam  Curtis  wurde  eine
Zusatzvorstellung  am  1.  September  eingerichtet.

Ausverkauft  sind  die  Tanzperformance  „CRACKz“  von  Bruno
Beltrão und der Grupo de Rua, das Tanzstück „Partita 2“ mit
Boris Charmatz und Anne Teresa de Keersmaker und die Konzerte
„Ikon  of  Light“  mit  dem  ChorWerk  Ruhr  und  dem  Ensemble
Resonanz. Zu virtuellen Spielern in der Welt des Waffenhandels
werden  die  Besucher  in  den  20  penibel  rekonstruierten
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„Situation Rooms“ des „Rimini Protokolls“. Auch hier ist die
Nachfrage so stark, dass täglich neue Vorstellungen eröffnet
werden.

Mangelnde Aufgeschlossenheit oder Entdeckerfreude lässt sich
dem Triennale-Publikum so leicht offenbar nicht nachsagen. Das
stumme Forum der Journalisten, das diese Pressekonferenz ohne
eine  einzige  Frage  absaß,  wirkte  hingegen  merkwürdig
teilnahmslos.

(Informationen:  www.ruhrtriennale.de.  Ticket-Hotline:  0221/
280 210)

Auftakt  zum  Klavier-Festival
Ruhr  in  Bochum:  25  Jahre
Individualität und Schönklang
geschrieben von Werner Häußner | 9. September 2019
Desgleichen ist weltweit nicht zu finden. Solche Superlative
gehen in der Werbung und der Politik leicht über die Lippen.
Bundestagspräsident Norbert Lammert war in diesem Fall aber
einschränkungslos Recht zu geben: Das Klavier-Festival Ruhr
ist in der Tat eine einmalige Plattform für die Pianistenkunst
– und das seit 25 Jahren. Auch wenn der erst 25-jährige Igor
Levit und das WDR Sinfonieorchester nicht zu den allerersten
Namen in der Klassik-Szene gehören: Das Eröffnungskonzert in
der Jahrhunderthalle Bochum umwehte eine Aura des Besonderen.

http://www.ruhrtriennale.de
https://www.revierpassagen.de/17528/auftakt-zu-25-jahre-klavier-festival-ruhr-in-bochum-individualitat-und-schonklang/20130507_0241
https://www.revierpassagen.de/17528/auftakt-zu-25-jahre-klavier-festival-ruhr-in-bochum-individualitat-und-schonklang/20130507_0241
https://www.revierpassagen.de/17528/auftakt-zu-25-jahre-klavier-festival-ruhr-in-bochum-individualitat-und-schonklang/20130507_0241
http://www.klavierfestival.de


Auftakt  zum  Klavier-
Marathon:  In  der
Jahrhunderthalle  Bochum
begann  das  Klavier-Festival
Ruhr. Foto: Werner Häußner

Gottseidank  sah  der  warme  Frühsommerabend  kein  weihevolles
Fest, sondern eine fröhliche Begegnung von Menschen, die Musik
lieben, die sie unterstützen, die sich gerne unter Künstler
und Liebhaber mischen. Die gepflegte Bräune der Schönen und
Reichen war zu sehen, die edlen Roben und eleganten Maßanzüge
auch, der teure Schmuck und einige in ihrer Kunstfertigkeit
mit  der  Kunst  konkurrierende  Frisuren.  Aber  dazwischen
tummelten sich junge Menschen in lässiger Kleidung, auch der
eine  oder  andere  Enthusiast  mit  einem  leichten  Zug  zum
Verschrobenen. Das Schöne an diesem Klavier-Marathon: Es ist
ein Fest der Musik, das alle Menschen verbindet, kein Festival
selbst ernannter Eliten oder Kennerzirkel, die gerne unter
sich bleiben.

Dass  es,  wie  Schirmherrin  Traudl  Herrhausen  ausdrückte,
„glänzend  dasteht“,  ist  nicht  zuletzt  Verdienst  eines
einmaligen Kenners und Netzwerkers: Franz Xaver Ohnesorg hat
es  mit  Klugheit,  Diplomatie  und  Durchsetzungsvermögen
geschafft, den Ruf des Festivals stets so zu mehren, dass kaum
mehr  vorstellbar  ist,  dieses  Ruhrmetropolen-
Alleinstellungsmerkmal zu schmälern oder gar zu beschädigen.
Klar: Es gibt immer Stimmen, die einen seelenlosen Ökonomismus
oder  Pragmatismus  predigen,  der  beim  geringsten  kühlen



Konjunkturwind  am  liebsten  an  Kunst  und  Kultur  abzwacken
würde. Aber dass solche Misstöne gar nicht erst zum Klingen
kommen,  ist  nicht  zuletzt  dem  geschickten  Intendanten
geschuldet.

Muss hemmungsloser Populismus sein?

Mit Misstönen war an diesem Abend eh kein Staat zu machen:
Igor  Levit  ließ  seine  paar  flüchtigen  Vergreifer  in
Tschaikowskys b-Moll-Konzert schnell vergessen, und der 29-
jährige  dirigentische  Senkrechtstarter  Krzysztof  Urbánski
zeigte  mit  einem  vorzüglich  disponierten  WDR
Sinfonieorchester,  dass  er  zu  den  Apologeten  des
kompromisslosen  Schönklangs  gehört  –  und  damit  an  seiner
Chefstelle beim amerikanischen Indianapolis Symphony Orchestra
sicherlich einen empfindsamen Nerv des Publikums berührt.

Eröffnungskonzert  mit  Igor
Levit  und  dem  Dirigenten
Krzysztof  Urbánski.  Foto:
Peter Wieler

Tschaikowskys  Klavierkonzert  schlossen  sich  Mussorgskys
„Bilder einer Ausstellung“ an; eine Folge, die erwägen lässt,
ob  es  wirklich  Aufgabe  eines  Rundfunkorchesters  ist,  so
hemmungslos populistische Programme anzubieten. Und auch ein
Festival wird sich fragen lassen müssen, ob unter den selbst
gewählten Akzenten (Wagner, Verdi, Britten Poulenc) nicht auch
Eröffnungswürdiges  und  weniger  Gängiges  zu  finden  gewesen
wäre.  Oder  ob  man  den  polnischen  Dirigenten  nicht  hätte



überzeugen können, zum Beispiel den 100. Geburtstag von Witold
Lutosławski unter die allseits gewürdigten Groß-Jubilare von
2013 zu mischen.

Igor Levit sorgte mit den allzu bekannten Eröffnungsakkorden
des b-Moll-Konzerts sogleich für die erste Überraschung: Mit
seinem Partner Urbánski am Pult leugnet er das „Maestoso“,
schlägt einen poetischen, beinah schon innerlichen Ton an,
lässt das Klavier über der Bewegung des Orchesters gleiten wie
einen  Ölfilm  auf  Wasser.  Da  war  nichts  Triumphales  oder
Trotziges zu hören. Levit rückt das Konzert näher an „Eugen
Onegin“ als an „1812“.

Die lyrische Welt des „Onegin“ durchmessen

Dieser Linie bleiben die Beiden treu: Die breit strömenden
Violinen  des  WDR-Orchesters  leuchten  im  Tonfall  süßen
Schmerzes, das Blech nimmt sich bis ins Mezzoforte zurück.
Levit zügelt sich in verhaltenen Passagen, als wolle er den
virtuosen Aspekt des Konzerts bewusst verleugnen – was er
nicht tut: In den dahinfliegenden gestochenen Akkordketten des
Finalsatzes, in der emphatischen Konkurrenz mit dem Rollen der
Pauken zeigt er, dass ihm Energie und zupackende Attacke nicht
fremd sind. Technik muss er aber nicht demonstrieren – er hat
sie einfach.

Von  links:  Krzysztof
Urbánski,  Franz  Xaver
Ohnesorg, Traudl Herrhausen,

http://www.revierpassagen.de/9135/meister-der-notenmassen-pianist-igor-levit-mit-etuden-von-debussy-und-liszt/20120515_1813


Igor Levit. Foto: Wieler

Was Levits Liszt-Spiel auszeichnet – es ist auf einer CD-
Edition  des  Klavier-Festivals  von  2011  nachzuhören  –,
überträgt er auch auf Tschaikowsky: differenzierte Dynamik,
Sinn  fürs  Charakteristische,  Lust  an  gleisnerischer,  sogar
grotesker Extroversion. Im ersten Satz liefert Levit dafür in
einem rhythmisch angespitzten, koboldig purzelnden Intermezzo
ein bezeichnendes Beispiel. Plötzlich scheint Mussorgsky Regie
zu  führen.  Im  zweiten  Satz  steht  eher  die  Delikatesse  im
Vordergrund: weich und introvertiert der Anschlag, manchmal zu
verliebt der Pedaleinsatz. Und im dritten Satz kontrastieren
atemberauende  Staccato-Ketten  mit  der  fröhlich  zelebrierten
Simplizität  russischer  Tanzrhythmen  und  den  dazwischen
aufwehenden Schleiern von „Onegin“-Melancholie.

Hätte sich diese Kunst des Charakterisierens in zweiten Teil
fortgesetzt,  der  Abend  wäre  bemerkenswert  geblieben.  Doch
Urbánskis  Interesse  scheint  vor  allem  auf  einen  perfekten
Orchestersound  gerichtet  zu  sein.  Selten  war  das  WDR-
Sinfonieorchester so homogen, so samtig, so süffig zu hören
wie an diesem Abend – auch wenn es, wohl durch die Akustik
bedingt, zu einigen Klang-Ausreißern bei den Bläsern kam.

Ein Tänzer vor dem Orchester

Urbánski  ist  vor  allem  ein  begnadeter  Tänzer:  Er  wirbelt
Phrasierungen durch die Luft, auf die man erst einmal kommen
muss.  Und  er  zeigt  den  Musikern  mit  gekrümmten  Fingern,
angezogenen Armen und hackenden Bewegungen, worauf es ihm etwa
beim „Gnomus“ oder der „Hütte der Baba Yaga“ ankommt. Pech
nur, dass es für das „Ballett der Küchlein in den Eierschalen“
offenbar noch keine dirigentischen Chiffren gibt – weshalb
Urbánski die bizarre klangliche Umsetzung des Bildeindrucks
durch  Mussorgskys  auf  eine,  sagen  wir  einmal,
Kinderzeichnungs-Groteske  verniedlichte.

Urbánski,  so  scheint  mir,  gehört  in  seinem  Hang  zum
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abgerundeten, glatten, füllig schimmernden Klang zu denjenigen
jungen Künstlern, die in ihrem zweifellos durch großes Können
abgesicherten Hang zur makellosen Politur vergessen, dass es
allemal  interessanter  ist,  das  Originelle,  das
Charakteristische, das Sperrig-Individuelle zu entdecken. Und
das zumal bei Mussorgsky, der alles andere im Sinn hatte als
die  glatt-verbindliche  Musik  zu  schreiben,  die  ihm  manche
seiner gutmeinenden Bearbeiter später untergejubelt haben. So
passte  diese  Mussorgsky-Wiedergabe  eher  zu  den  Roben  und
Maßanzügen als zu den leise versponnenen Freaks – was nicht
heißen soll, dass unter der Haute Couture nicht auch ein Herz
für  Mussorgskys  störrische,  manchmal  gespenstische
musikalische Radikalität schlagen könne. Urbánski freilich hat
das für sich noch zu entdecken.

Das Klavier-Festival Ruhr 2013 bringt bis 19. Juli 65 Konzerte
in  21  Städten  auf  26  Podien  an  Rhein  und  Ruhr.  WDR,
Deutschlandfunk und Deutschlandradio Kultur werden zahlreiche
Konzerte im Hörfunk übertragen; der WDR erstellt zudem eine
TV-Dokumentation  „25  Jahre  Klavier-Festival  Ruhr“.  Der
diesjährige  Preis  des  Klavier-Festivals  Ruhr  geht  an  den
frankokanadischen  Pianisten  Marc-André  Hamelin,  der  am  29.
Juni  in  der  Philharmonie  Essen  konzertiert.  Information:
www.klavierfestival.de

Das nächste Konzert mit Igor Levit in der Region findet am 16.
Juni  in  der  Kölner  Philharmonie  statt:  Gemeinsam  mit  dem
Orchestre  Philharmonique  du  Luxembourg  spielt  er  Johannes
Brahms‘  Zweites  Klavierkonzert.  Levits  Debüt  auf  einer  CD
seiner Plattenfirma Sony mit Werken Ludwig van Beethovens wird
für Herbst 2013 erwartet.

http://www.klavierfestival.de
http://www.igorlevit.com/


Wortmusik:  Robert  Wilson
liest  John  Cage  bei  der
Ruhrtriennale
geschrieben von Anke Demirsoy | 9. September 2019

Komponist,  Zen-
Buddhist,  passionierter
Pilzsammler:  John  Cage
wäre  am  5.  September
100 Jahre alt geworden
(Copyright:  Rex
Rystedt)

Die Sehnsucht nach vollkommener Stille, die der amerikanische
Komponist  John  Cage  im  schalltoten  Raum  der  Harvard-
Universität suchte und aufgrund körpereigener Geräusche doch
nicht fand, führte 1952 zu seinem epochalen Werk 4’33’’, in
dem  nicht  ein  einziger  Ton  erklingt.  Zwei  Jahre  vor  der
Uraufführung durch den Pianisten David Tudor hatte Cage die
Grundzüge seines Denkens und Schaffens in seinem „Vortrag über
nichts“ skizziert.

Der  Sprachduktus  folgt  dabei  einem  strengen  rhythmischen
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Muster: Cage schrieb eine Wortmusik, ein Duett zwischen Stimme
und Stille, in dem es um nichts geht, oder wahlweise um alles.
Tiefgründig Philosophisches trifft auf clowneske Alberei, zen-
buddhistische  Gelassenheit  auf  das  nachgerade  zwanghafte
Aufzählen aller Abschnitte und Unterkapitel des Wortstroms.

Bei  der  Ruhrtriennale,  die  Cages  Vortrag  als  „einen  der
zentralen  Texte  der  experimentellen  Literatur  des  20.
Jahrhunderts“ ankündigt, übernimmt es der berühmte Regisseur
und  Theaterkünstler  Robert  Wilson,  die  Botschaft  des
Komponisten  unter  die  Festivalbesucher  zu  bringen  –
unterstützt vom Videokünstler Tomek Jeziorski und akustischen
Einsprengseln  von  Arno  Kraehahn.  In  ein  weißes  Nachthemd
gekleidet, ganz Traumtänzer oder Pierrot lunaire, sitzt er in
der Bochumer Jahrhunderthalle inmitten einer Wüste aus alten
Zeitungen. Weiße Banner mit schwarz aufgemalten Cage-Zitaten
dominieren die Bühne. Bevor die Vorstellung mit einer nicht
erklärten  Verspätung  von  25  Minuten  beginnt,  zücken  viele
Besucher ihr Handy für ein Szenenfoto. Dann setzt der Lärm
ein:  unvermittelt,  infernalisch.  Es  ist  ein  unbestimmbares
computergeneriertes Getöse, das geschlagene zehn Minuten lang
aus  den  Lautsprechern  dröhnt  und  Ohren  und  Psyche  an  die
Grenzen  der  Belastbarkeit  führt.  Eine  Handvoll  Besucher
streicht bei diesem Präludium die Segel. Die anderen harren
aus, ja halten sich in der Mehrheit nicht einmal die Ohren zu.
Es müssen wohl treue Cage-Adepten sein, denn der Komponist
wollte bekanntlich stets „alles hören, was es zu hören gibt“ –
sogar in der Nähe startender Düsentriebwerke.

Wilson beginnt, indem er mit der Hand über die Buchseiten
streicht.  So  macht  er  den  Fluss  der  Zeit  und  der  Worte
sichtbar. Deutsche Übertitel gibt es für den im amerikanischen
Original gehaltenen Vortrag nicht, aber das gemessene Tempo
und die deutliche Diktion machen das Folgen leicht. Trotz
äußerlicher Unbewegtheit ist Wilson, der in den 1960er Jahren
von John Cage und Merce Cunningham beeinflusst wurde, die
innere Beteiligung beim Vortrag anzumerken. Seine Stimme, warm



und modulationsfähig, lässt die von Offenheit und Optimismus
bestimmte Lebenseinstellung des Komponisten ebenso anklingen
wie seinen skurrilen Humor, der das Publikum an diesem Abend
immer wieder zum Kichern bringt. In der Endlos-Schleife, in
der sich der Vortrag schließlich verfängt, flüstert, predigt
und  bellt  er  den  Text  heraus,  bis  Cage  über  eine
Tonbandeinspielung  schließlich  selbst  das  Wort  übernimmt,
während Wilson auf der Bühne ein kleines Nickerchen einlegt.

Die Überblendung zeigt, wie verblüffend ähnlich Wilson-Cage
und der echte Cage zu diesem Zeitpunkt klingen. Doch es dauert
noch  eine  Weile,  bis  die  vierzehnfache  Wiederholung  der
immergleichen  Sätze  durchbrochen  wird.  Ein  gequältes
Aufstöhnen, unterdrückt und doch hörbar, können viele da nicht
unterdrücken. Wer weiß, ob mancher nicht im Stillen dachte,
was eine junge Frau einst frei heraus schrie, als sie Cages
private Lesung dieses Texts in seiner New Yorker Dachwohnung
miterlebte. Sie stürmte mit den Worten hinaus: „John, ich mag
dich wirklich, aber das hier kann ich auch nicht eine Minute
länger ertragen!“

(Der Bericht ist zuerst im Westfälischen Anzeiger erschienen.)

Präzise  Anarchie:  Eröffnung
der  Ruhrtriennale  mit
„Europeras 1 & 2“ von Heiner
Goebbels
geschrieben von Werner Häußner | 9. September 2019

https://www.revierpassagen.de/11397/prazise-anarchie-eroffnung-der-ersten-ruhrtriennale-von-heiner-goebbels/20120822_1318
https://www.revierpassagen.de/11397/prazise-anarchie-eroffnung-der-ersten-ruhrtriennale-von-heiner-goebbels/20120822_1318
https://www.revierpassagen.de/11397/prazise-anarchie-eroffnung-der-ersten-ruhrtriennale-von-heiner-goebbels/20120822_1318
https://www.revierpassagen.de/11397/prazise-anarchie-eroffnung-der-ersten-ruhrtriennale-von-heiner-goebbels/20120822_1318


Regisseur  von
"Europeras": Heiner
Goebbels.  Foto:
Wonge
Bergmann/Ruhrtrienn
ale

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

http://www.revierpassagen.de/11397/prazise-anarchie-eroffnung-der-ersten-ruhrtriennale-von-heiner-goebbels/20120822_1318/portra%c2%a4t-prof-heiner-goebbels-4


dominiert, war mit der Frankfurter Uraufführung der beiden
ersten  „Europeras“-Werke  1987  endgültig  im  Musiktheater
angekommen.

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

Man  könnte  den  Vorgang,  der  in  diesem  Zeitraum  abläuft,
objektivierte Anarchie nennen. Denn die Grundlagen, die Cage
entwickelt  und  Goebbels  in  seiner  szenischen  Realisierung
aufgegriffen  hat,  sind  –  der  chinesischen  Orakel-Methode
entsprechend  –  mathematisch  höchst  präzis.  Das  Anarchische
bedeutet nicht Chaos, sondern den völligen Verzicht auf Über-,
Unter- oder Zuordnung. In 64 Zeitfenstern spielen rund 30
Musiker Fragmente aus Opernpartituren. Das kann ein einzelner
Ton sein oder ein komplexes Melodie-Bruchstück. Wann das Stück
innerhalb  des  gegebenen  Zeitrahmens  erklingt,  bleibt  dem
jeweiligen Spieler überlassen.

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



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

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

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

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

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

Die Kunst, die hier beabsichtigt ist, schafft keine Komödien.
Auch wenn das Schmunzeln in vielen Szenen nicht weit ist:
Gelacht wird kaum in der tiefen, dunklen Jahrhunderthalle. Und
das lag nicht an den tropischen Temperaturen, die – das wird
man zugestehen müssen – dem begeisterungsarmen Beifall noch
zusätzlich einen matten Touch gegeben haben. Das liegt wohl
eher am Todesernst, mit dem hier die Individualisierung, die
Vergötterung des Selbst, die Negation des Sinns vorangetrieben



werden.  Welche  Geschichte  in  der  vermixten  europäischen
Operntradition  zu  lesen  ist,  bleibt  alleine  dem  Zuschauer
überlassen. Die bildende Kunst lässt grüßen. Und das Theater,
das sich mit der Weigerung, Geschichten zu erzählen, in ein
ästhetisch so brisantes wie philosophisch verstiegenes Abseits
manövriert hat. Das selbstbestimmte Subjekt triumphiert.

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

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

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



Zuerst  die  Musik,  dann  die
Worte – das neue Programm der
Ruhrtriennale
geschrieben von Martin Schrahn | 9. September 2019

Heiner  Goebbels,
neuer Intendant der
Ruhrtriennale.
Foto: Triennale

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

Goebbels  ist  im  Ruhrgebiet  kein  Unbekannter,  vielmehr  –
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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

http://www.ruhrtriennale.de


Francesco  Tristanos
Gebrauchsmusik  –
Klangmixturen mit Klavier
geschrieben von Martin Schrahn | 9. September 2019

Francesco Tristano.
Foto:  Matthew
Stansfield

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

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

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

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

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

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



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

 

„Tristan“ bei der Triennale:
Liebestod im Zwielicht
geschrieben von Werner Häußner | 9. September 2019
Ein  „Wagnis“?  Willy  Decker  wählt  große  Worte  bei  der
Premierenfeier  nach  „Tristan  und  Isolde“
zur Eröffnung der zehnten Ruhrtriennale, der letzten unter
seiner Intendanz.

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

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

Wagner radikalisiert mit diesem geistigen Instrumentarium die
romantischen Axiome
eines E.T.A. Hoffmann. Es ist nicht mehr nur die Trugwelt des
bürgerlichen
Wohlbehagens,  die  zugunsten  einer  vollkommeneren  und
authentischeren  „Geisterwelt“
überwunden  wird.  Es  ist  nicht  mehr  nur  die  Vollendung  im
Paradies, wie sie das
Christentum verspricht. Für Wagner zählt die Überwindung einer
Schein-Welt, die
unserer Vorstellung Raum und Zeit vorgaukelt, wo es doch nur
das All-Eine, das
Ewige gibt. Heraus aus „jener grauenhaften Ursächlichkeit des



Entstehens und
Vergehens“: das ist Wagners Sehnsucht. So erklärt sich das
„Unbewusst“ als „höchste
Lust“,  erklärt  sich  die  Radikalität,  mit  der  das
Protagonistenpaar  Liebe  und
Tod als Erfüllung anstreben.

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

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

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

In diesem abstrakten Raum gelingen eindringliche Bilder, etwa
wenn Isolde isoliert im Heer der
grünen  Mannen  König  Markes  sitzt,  oder  wenn  sich  in  den
fantasievollen
Projektionen des Teams „fettFilm“ (Momme Hinrichs und Torge
Møller) die weißen
Platten in einem weiten kosmischen Raum verlieren. Doch in der
Personenregie
bleibt vieles im Ungefähren stecken, kommt Decker nicht über



symbolische
Arrangements hinaus, wie sie schon seine Leipziger „Tristan“-
Inszenierung gekennzeichnet
haben.  Der  Schluss  wirkt  merkwürdig  kraftlos:  Die  beiden
weißen Platten
schließen  sich  wie  Buchdeckel.  Isolde,  herausgetreten  aus
dieser Sphäre, singt
die letzten Worte ihres „Liebestodes“ im Zwielicht, das am
Ende dem Dunkel
weicht.

Musikalisch  war  der  Triennale-Tristan  dem  künftigen
Generalmusikdirektor  der  Bayerischen
Staatsoper München anvertraut: Kirill Petrenko hat mit den
Duisburger
Philharmonikern in der gut eingerichteten, dennoch schwierigen
Akustik der
Jahrhunderthalle  einen  skrupulös  verfeinerten  Wagner
erarbeitet.  Jede  Stimme  kommt
zu ihrem Recht. Der Spaltklang wird ins Extrem getrieben. Das
lässt etwa das
Frage-Antwort-Spiel  von  Streichern  und  Bläsern,  die
harmonische  Anreicherung
durch selbständige Begleitstimmen oder die Reibungen in der
vielschichtigen
Chromatik deutlich hervortreten. Gleichzeitig aber löst sich
Wagners Mischklang
auf  in  zusammenhanglose  Einzelteile,  die  auch  die  Legato-
Wirkungen empfindlich
beeinträchtigen.

Petrenko  achtet  fast  ängstlich  darauf,  die  Sänger  nicht
zuzudecken, unterdrückt damit aber
jene  ekstatische  Überwältigung,  die  gerade  der  „Tristan“-
Partitur eigen ist.
Das Fieber der Streicher im Schlussgesang bleibt kalt, die
„Nacht der Liebe“



fröstelig. Auch wenn man sich die pathetischen Rauschzustände
vergangener
Dirigenten-Generationen  nicht  zurückwünscht:  So  ausgeblutet
kann dieser „Tristan“
höchstens  als  klang-anämisches  Gespenst  durch  das  kalte
Kabinett zeitgeistiger
Musik-Lesarten geistern. Immerhin ließ sich auf diese Weise
hören, wie
vorzüglich  die  Duisburger  Philharmoniker  ihre  Aufgabe
bewältigten.  Die  Bläser
konnten auch in den Soli brillieren, während es die Streicher
schwer haben, in
der resonanzarmen Akustik zu bestehen.

Unter den Sängern können sich die Frauen am ehesten noch dem
erschreckenden Mittelmaß
entwinden,  das  den  Wagner-Gesang  heute  bestimmt.  Claudia
Mahnke ist vor allem
in ihren Rufen im zweiten Aufzug eine stimmsatte Brangäne mit
unforciertem,
substanzvollem Klang. Anja Kampe geht die Isolde mit einem
lyrischen, aber
expansionsfähigen Ton an. Ihre Artikulation ist – wie die von
Frau Mahnke –
einwandfrei,  die  Tonbildung  frei  von  der  missverstandenen
großhubigen Vibrato-Dramatik
amerikanischer  Sopran-Schlachtschiffe.  Decker  verordnet  ihr
nicht immer
nachvollziehbare raumgreifende Aktionen; dennoch hat sie ihre
Partie unter
Kontrolle, kann nuancieren und ins Piano zurücknehmen.

Christian Franz versucht das als Tristan auch. Aber dem Tenor,
der in den Neunzigern
seine Karriere in Wuppertal begonnen hat, fehlt die Sicherheit
beim
Positionieren der Stimme. Bereits im ersten Aufzug steigt sein



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

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

Premierenfieber:  Die
Triennale  vor  einem
„Tristan“-Wagnis
geschrieben von Martin Schrahn | 9. September 2019

https://www.revierpassagen.de/3674/premierenfieber-die-ruhrtriennale-vor-einem-tristan-wagnis/20110823_1845
https://www.revierpassagen.de/3674/premierenfieber-die-ruhrtriennale-vor-einem-tristan-wagnis/20110823_1845
https://www.revierpassagen.de/3674/premierenfieber-die-ruhrtriennale-vor-einem-tristan-wagnis/20110823_1845


"Tristan"-Komponist
Richard  Wagner  in
Luzern  1868.

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

Decker redet emphatisch, wenn er seine Künstler lobt, und
wirkt nachdenklich, wenn er das ganze Unterfangen, Wagners
„Tristan“  in  der  Bochumer  Jahrhunderthalle  zu  realisieren,
eben als Wagnis bezeichnet. Eine Inszenierung, die gegen den
Mainstream  gerichtet  sei,  ein  Versuch  zudem,  sich  als
Regisseur selbst zu vergessen. Wer mag, kann hinter diesen
Worten durchaus Zweifel heraushören.

Decker  sagt  aber  auch:  „Die  Wahl  des  ,Tristan’  war  ohne
Alternative“. In dieses Werk habe der Komponist Richard Wagner
buddhistisches Gedankengut transferiert. In diesem Sinne könne
etwa  Tristans  Fieberwahn  im  3.  Akt  als  eine  Art  Nahtod-
Erfahrung  gedeutet  werden.  Wagner  habe,  ausgehend  von  der
Schopenhauer-Lektüre,  viel  über  den  Buddhismus  gelesen  und
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sinniert.

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

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

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

 

Die  Premiere  von  „Tristan  und  Isolde“  am  27.8.  ist
ausverkauft. Weitere Vorstellungen gibt es am 31. August sowie
am 3., 9., 13., 17. und 20. September. www.ruhrtriennale.de
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Fußball  im  edlen  Frack  –
Experiment der RuhrTriennale:
Oratorium  „Die  Tiefe  des
Raumes“ in Bochum
geschrieben von Bernd Berke | 9. September 2019
Von Bernd Berke

Bochum. Wer wollte bestreiten, dass der Fußball rituelle und
mythische, ja quasi religiöse und liturgische Anteile hat? Da
liegt es vielleicht doch nahe, diesem phänomenalen Sport ein
ehrwürdiges Oratorium zu widmen. Die RuhrTriennale probiert’s
mit  der  in  Bochum  uraufgeführten  Kreation  „Die  Tiefe  des
Raumes“.

Wenn hier die Mannschaftsaufstellung verkündet wird, klingt es
fast,  als  riefen  Posaunen  zum  Jüngsten  Gericht.  Der  mit
blauweißen  bzw.  schwarzgelben  Schals  angetretene,  zuweilen
ausgelassen  tobende  TriennaleChor  (48  Damen  und  Herren
verkörpern 60 000 Fans) antwortet auf die Vorgabe „Oliver“ mit
Donnerhall: „Kaaaaahn“! Dazu lässt Dirigent Steven Sloane die
sturmstarken  Bochumer  Symphoniker  zu  apokalyptischer
Klangmacht  anwachsen.

Das Spiel mit der komischen Fallhöhe

Es  darf  gefeixt  werden.  Derlei  komische  Fallhöhe  zwischen
Thema und Instrumentierung wird sich an diesem Abend häufig
ergeben. Es ist ja ein Heidenspaß. Doch irgendwann fragt man
sich, ob dem Fußball dieser edle Frack überhaupt passt. Soll
das Kicken nachhaltig nobilitiert werden? Oder lässt man sich
gnädig-gönnerhaft  dazu  herab?  Ist  diese  Schöpfung  gar
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blasphemisch,  weil  sie  eine  religiös  geprägte  Form  profan
ausbeutet? Nun, so päpstlich sollte man nicht denken.

Erzählt wird die Geschichte eines 17-jährigen Spielertalents
(Corby Welch, Tenor): Er schwankt zwischen „Tugend“ (Claudia
Barainsky, Sopran) und „Laster“ (Ursula Hesse von den Steinen,
Mezzosopran).  Wird  er  nach  ersten  Erfolgen  nur  noch
hinterhältig nach Geld und Weibern gieren, oder wird er dem
wunderbar zweckfreien Spiel huldigen, wie es dem Menschen seit
Anbeginn der Zeiten gemäß ist? Ein paar Lebensjahre hinzu
gerechnet,  denkt  man  dabei  jetzt  vor  allem  an  Kölns
Nationalstürmer Lukas Podolski. Er soll bei der Genese dieses
Oratoriums  gleichsam  Pate  gestanden  haben:  Tonsetzer  und
Textautor haben angeblich diskutiert, ob es sich bei ihm um
eine „Erlöserfigur“ im biblischen Sinne handele…

Doch ein erzählerischer Kern schält sich nicht so klar heraus
in dieser Aufführung, die fußballgerecht zweimal 45 Minuten
plus 8 Minuten (!) Nachspielzeit dauert und mit dem legendären
Resultat 3:2 endet. Es fehlt ein kräftiger roter Faden. Ohne
Programmheft  (mit  komplettem  Libretto-Text)  haben  Zuschauer
bei  dieser  gestisch  nur  sparsam  akzentuierten  Nummernfolge
kaum eine Chance. Die überfrachtete Story (Autor: Schalke-Fan
Michael Klaus) verirrt sich auf ebenso viele Nebenwege wie die
Musik (Komponist: Bayern-Anhänger Moritz Eggert).

Wenn die Abseitsregel gesungen wird

Der  Text  sammelt  allerlei  Vorfälle  aus  dem  Umkreis  eines
Fußballspiels ein – bis hin zur gesungenen Erläuterung der
Abseitsregel.  Zudem  wollen  drei  prominente  Rezitatoren  als
Trainer,  Radioreporter  und  Alt-Internationaler  mitmischen:
Doch Joachim Król, Christoph Bantzer und Peter Lohmever (Film
„Das  Wunder  von  Bern“)  dringen  mit  ihren  Sprechstimmen
manchmal kaum durch.

Die  Musik  ist  vollends  eklektisch.  Sie  nimmt  –  mit
imponierendem Kunstverstand – ihre Impulse von überall her und



begreift  alles  als  Spielmaterial,  beileibe  nicht  nur
Schlachtgesänge aus der Stadionkurve. Der hehre Duktus eines
barocken Oratoriums (Gipfel ist eine „Hymne an den Ball“) wird
in dieser Collage vielfach (post)modernistisch und ironisch
gebrochen. Es gellen die Schiri-Pfeifen und Siegesfanfaren à
la Verdi dazwischen, oder man wiegt sich auch schon mal in
schlagerseligen Rhythmen undskandiert feinsinnige Weisheiten:
„Nichts ist scheißer als Platz zwei.“

Meist steigert sich das Orchester aus lyrisch leisen Kapitel-
Anfängen in ein anschwellendes Breitwand-Pathos, das freilich
immer wieder in den tonalen Zusammensturz getrieben wird. Man
ist schließlich avanciert.

Innenminister Otto Schily hat’s kürzlich bei der Vorstellung
der WM-Kulturprojekte geahnt: „Die Tiefe des Raumes“ werde
sich  dem  durchschnittlichen  Fußballfan  nicht  leicht
erschließen. Tatsächlich behält dieses interessante Experiment
eine Zwittergestalt. Auf dem grünen Rasen geht’s drauf und
dran.  Auf  kulturellem  Spielfeld  aber  zählen  Zwischentöne.
Insofern  ist  es  ein  exemplarisches  Projekt,  das  solche
Distanzen spürbar werden lässt. Doch damit wird bestimmt keine
neue Gattung begründet.

• Weitere Aufführung in der Bochumer Jahrhunderthalle: 18.
Sept. (20 Uhr). Karten  0700/2002 3456. www.ruhrtriennale.de

 

Patrice Chéreaus Huldigung an
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die  Worte  –  festliche
„Phädra“-Inszenierung  zur
Eröffnung der RuhrTriennale
geschrieben von Bernd Berke | 9. September 2019
Von Bernd Berke

Bochum. Das Wort klingt ja nicht so schön, doch die Eröffnung
der RuhrTriennale in der Bochumer Jahrhunderthalle war fürs
Revier ein, nun: ein wahres „Event“. Oder halt ein Ereignis.
NRW-Ministerpräsidenf  Steinbrück  und  Kulturstaatsministerin
Weiss  nahmen  ebenso  in  recht  knapp  bemessenen  Sitzschalen
Platz wie etwa WDR-lntendant Pleitgen oder auch TV-Plauderer
Biolek.

Frankreichs  gepriesener  Theater-  und  Filmregisseur  Patrice
Chéreau, seit seinem Bayreuther „Ring“ (1976) eine Leitfigur
der europäischen Szene, gastiert mit seiner Inszenierung von
Jean Racines Tragödie „Phèdre“ (Phädra). Der Produktion des
Pariser Odéon-Theaters eilt ein Ruf wie Donnerhall voraus.

Ein  antikes  Portal  (ansonsten  radikal  schmucklose  Bühne:
Richard  Peduzzi)  genügt,  um  in  der  riesigen  Halle  eine
altgriechische Szenerie zu beschwören. Die Darsteller agieren
zwischen zwei Zuschauerblöcken. Man fühlt sich unversehens in
eine  Polis  versetzt,  auf  einen  Platz,  wo  Schicksale  von
öffentlichem Interesse verhandelt werden. Chéreau hat das 1677
(zur Barockzeit Ludwigs XIV.) entstandene, strikt moralische
Stück  auf  seine  antiken  Quellen  zurückbezogen,  hat  ältere
Schichten freigelegt wie ein Archäologe. Und siehe da: Am
Anfang war das Wort!

Seit  Lessings  berühmtem  Verdikt  gelten  die  französischen
Klassiker  Corneille  und  Racine  hierzulande  als  steif  und
blutleer.  Lange  sind  sie  für  uns  hinter  Shakespeares
leidenschaftlichem Welttheater nahezu verschwunden. Doch die
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kunstreich  gereimten  Alexandriner  der  „Phädra“  klingen  in
Chéreaus  textdienlicher  Zurichtung  lebendig  und  seelenvoll,
wobei die strenge Form letztlich gewahrt bleibt. Zudem lässt
die französische Sprache (per Kopfhörer gibt es eine taugliche
Synchron-Übersetzung) weiten Raum für Pathos.

Aus weiter Ferne so nah rücken uns somit die ebenso prägnant
wie dezent gewandeten Gestalten (Kostüme: Moidele Bickel): die
Königsgattin Phädra (gesättigt mit Leiden: Dominique Blanc),
welche  ihren  Stiefsohn  Hippolyte  (Eric  Ruf)  liebt,  der
wiederum der gefangenen Fürstin Aricie (Marina Hands) zugetan
ist. Die rasende Rache des Königs Theseus (Pascal Greggory)
wird fürchterlich sein.

Lichtkegel  folgen  den  Figuren  wie  göttliche  Rest-
Illuminationen.  Immer  wieder  blicken  die  Protagonisten
entgeistert, Haare raufend zum Götterhimmel, dabei wohnt doch
die Zerrissenheit längst in ihrer eigenen Brust. Liebe scheint
eingezäunt  in  rigide  Regeln,  weshalb  man  über  sie  in
Kategorien  des  Kampfes  und  der  Überwindung  denkt.

Dies ist eine Huldigung an die Worte. So stark und wirksam
sind sie, dass sie allein es immer wieder vermögen, die Leiber
zu  magnetisieren,  zu  beugen,  herumzureißen.  Sprache  kommt
dermaßen klar, rein und wuchtig zur Geltung wie nur selten. In
gewisser Weise hat man hier einen mächtigen Gegenentwurf zum
in  Deutschland  oft  üblichen  Körper-Theater  mit  allerlei
Deutungs-Mätzchen. Ob man es immer so haben möchte, ist eine
andere Frage.

Chéreau  und  sein  großartiges  Ensemble  zeigen  uns  mit
hochlöblicher Sprechkultur ein Stück des Verschweigens und der
abgerungenen  Geständnisse,  beides  mit  auswegloser  Tragik
beladen: Reden heißt bereits irren, Schweigen bereits ein Übel
zulassen. Und die Worte scheinen schmerzvoll einem Urgrund der
Sprachlosigkeit zu entsteigen.

Zurück ins Jetzt: Die Jahrhunderthalle, deren gläserne Front



an ein Flughafenterminal gemahnt, erweist sich als rechter Ort
fürs Abheben mit Bühnenkunst. In diesem Falle ist es großes,
denkbar würdiges Festtagstheater, keines für alle Stunden.

Weitere Termine: 3., 4.. 7., 8., 9., 10. und 11. Mai. Karten-
Hotline: 0700 / 2002 3456.

 

„Jedermann“ will alles – Das
Spiel vom Sterben des reichen
Mannes  in  einer  Bochumer
Variante
geschrieben von Bernd Berke | 9. September 2019
Von Bernd Berke

Bochum. Dröhnender hat der Tod den reichen „Jedermann“ wohl
selten  gerufen.  In  der  Bochumer  Jahrhunderthalle,  einem
gigantischen früheren Werksgebäude von Krupp, hallt das Echo
des  Namens  sekundenlang  schaurig  nach.  Überhaupt  ist  beim
Sterben des reichen Mannes in Bochum beinahe alles anders als
in Salzburg, wo Hugo von Hofmannsthals Version alljährlich als
christliches Mahn-Spiel vor dem Dom gegeben wird.

Der „Bochumer Jedermann“ (offizieller Titel) ist ein Investor,
der just das aufgegebene Krupp-Areal rings um die imposante
Jahrhunderthalle  aufkaufen  und  die  Industriebrache  zum
lukrativen  Konsum-  und  Freizeitparadies  ausbauen  will.  So
etwas soll’s ja geben.

Mit dem Cabrio durch die Jahrhunderthalle

https://www.revierpassagen.de/95398/jedermann-will-alles-das-spiel-vom-sterben-des-reichen-mannes-in-einer-bochumer-variante/19960713_1630
https://www.revierpassagen.de/95398/jedermann-will-alles-das-spiel-vom-sterben-des-reichen-mannes-in-einer-bochumer-variante/19960713_1630
https://www.revierpassagen.de/95398/jedermann-will-alles-das-spiel-vom-sterben-des-reichen-mannes-in-einer-bochumer-variante/19960713_1630
https://www.revierpassagen.de/95398/jedermann-will-alles-das-spiel-vom-sterben-des-reichen-mannes-in-einer-bochumer-variante/19960713_1630


Spielort gleich Handlungsort. Das hat einen gewissen Reiz;
gibt es doch dem reichen Jedermann (Thomas Rech) Gelegenheit,
mit einem Cabrio bayerischer Marke samt zickiger Buhlschaft
(sprich: Geliebte; Vesna Buljevic) durch die Halle zu rasen
und  das  Objekt  seiner  Begierde  gleich  in  Augenschein  zu
nehmen.

„Jedermann“ will alles. Gott ist hier nicht mehr der große
Weltenherrscher,  sondern  nur  eine  ferne,  etwas  brüchig
gewordene Stimme. Und der Teufel (Axel Walter), ein Abklatsch
des Mephisto, treibt nur miesen Schacher: Gibst du mir deine
Seele, bekommst du die Immobilie gratis…

Zwischen Aufblähung und Kleinkunst

Das Theaterkollektiv „stahlhausen enterprises“ (Bochums freie
Thealozzi-Truppe,  verstärkt  um  Darsteller  verschiedenster
Provenienz) müht sich, die weiträumige Spielfläche weidlich zu
nutzen.  Schon  der  Bote,  der  zu  Beginn  Aufmerksamkeit  vom
werten  Publikum  fordert,  kommt  auf  modischen  Rollschuhen
(Inline-Skater)  angedüst.  Alsbald  hinkt  der  Teufel  unter
wabernden  Dampfwolken  herbei,  wird  aber  sofort  von  einem
Hausmeister im Revier-Tonfall („Wat machß du denn hia, ey?“)
angemeiert. Das nicht immer fruchtbare Wechselspiel zwischen
Aufblähung und Kleinkunst zieht sich durch den ganzen Abend.

Regisseurin Gudrun Gerlach hat sich nicht nur textlich im
ganzen Umkreis des Stoffes (Urversion: England, spätes 15.
Jahrhundert)  bedient,  sondern  auch  auf  der  Bühne  ein
Konglomerat aller möglichen Theaterformen angerichtet. Sie hat
sich halt überall was abgeguckt, wohl auch hoch droben bei
Heiner Müller und Pina Bausch. Doch hier heinermüllert und
pinabauscht es lediglich lau daher, die Mittel reichen – zumal
in zahllosen Nebenrollen – für wirkliche Kraftakte nicht hin.

Man sollte doch, man müßte mal…

Musicalartige  Einlagen  haben  wir  auch.  Zudem  tritt  eine
Männergesangsgruppe („Brüder, zur Sonne, zur Freizeit“) an.



Man sieht Sequenzen mit „volksnahem“ Spaß- und Lachtheater,
aber auch Versuche im finsteren großen Weltendrama. Gerüste
werden aufgefahren, Feuer lodern im Hintergrund. Exerzitien in
Sachen Tanztheater gibt’s gleichfalls, wenn jene fünf „Leichen
der  Vergangenheit“  der  körperlichen  Selbsterfahrung  frönen.
Vieles wirkt wie beliebiger Einschub, etwa nach dem Leitsatz:
Diese Form könnten wir doch auch noch erproben. Man sollte
doch, man müßte mal…

Manche mögen es für sinnlichen Reichtum an Ausdrucksformen
halten, doch aufs Ganze gesellen, zerfasert das Konzept. Es
ist  kein  grandioses,  aber  doch  ein  sympathisches  Projekt,
unterhaltsam  oder  bedenkenswert  in  manchen  Einzelteilen.
Besonders  die  Szenenfolge  mit  „Jedermanns“  Investoren-
Pressekonferenz  samt  anschließender  Schickimicki-Fete,  in
deren Verlauf sich ein von ihm drangsalierter Bochumer Opel-
Malocher  in  den  Tod  stürzt,  entfaltet  bewegende
Kontrastwirkung.

Am Schluß wird – wie rührend – „Jedermanns“ Seele durch ein
armes Ruhrgebietspaar (Frührentner und Taubenmutter) doch noch
gerettet, so daß Satan sich ein anderes Opfer suchen muß.
Tatsächlich  ist  ein  neuer  Investor,  ein  neuer  „Jedermann“
sogleich zur Stelle, und alles könnte von vorn beginnen. Jaja,
so ist der Welten Lauf. Doch haben wir damit wirklich etwas
gelernt, was wir vorher nicht wußten?

Termine:  13.,  14.,  19.,  20..  21.7.  (jeweils  21  Uhr),
zahlreiche weitere Aufführungen bis Ende August (dann Beginn
20.30  Uhr).  Jahrhunderthalle  Bochum,  Zufahrt  Gahlensche
Straße. Karten (22 DM, ermäßigt17DM). Tel. 0234/17 59 0.

 

 


