
Sechs  Stunden  sind  nicht
genug – In Bochum inszeniert
Johan Simons Elena Ferrantes
Roman  „Meine  geniale
Freundin“
geschrieben von Rolf Pfeiffer | 26. Januar 2025

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

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

Neapolitanische Saga

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



Jele  Brückner  als  Elena  am
Schreibtisch  und  in  der
Videoprojektion  (Foto:  Jörg
Brüggemann/Ostkreuz/Schauspielhaus
Bochum)

Rechtlose Frauen

Erzählt werden die Lebensgeschichten von Elena und Raffaela,
kurz Lenù und Lila, beginnend mit ihrer Kindheit in einem
armen Stadtviertel Neapels. Das Viertel heißt Rione, was das
italienische Wort für Viertel ist, und von wo man vor allem
weg  will.  Doch  die  Möglichkeiten  sind  begrenzt,  mafiöse
Strukturen  herrschen,  und  die  faktische  Rechtlosigkeit  der
Frauen scheint gottgegeben zu sein. Das Rione ist ein Hort der



strukturellen  Gewalt,  zu  der  brutale  Erniedrigungen  und
Vergewaltigungen ebenso zählen wie das ängstliche Festhalten
an traditionellen Rollenbildern. In dieses Milieu werden die
beiden  Protagonistinnen  hineingeboren.  Elena,  unschwer
erkennbar  als  Alter  Ego  der  Autorin,  schafft  die
Aufnahmeprüfung  einer  Elitehochschule  in  Pisa,  wird  eine
erfolgreiche  Journalistin  und  Schriftstellerin;  Raffaela
heiratet früh, bekommt früh ein Kind von einem anderen, trennt
sich  von  ihrem  gewalttätigen  Ehemann,  schließt  eine
„Vernunftehe“,  landet  schließlich  als  Arbeiterin  in  der
Fleischfabrik.

Feministischer Jahrhundertroman

Natürlich  geschieht  noch  viel  mehr  in  den  Romanen,  sind
atmosphärische Elemente von großer Bedeutung. Elena Ferrante
hat weit über tausend Seiten mit ihren Beschreibungen gefüllt,
daran gemessen sind sechs Stunden Theater – netto vielleicht
um die fünf – immer noch wenig, auch wenn fast pausenlos
dialogisiert wird. Offenbar hat sich die Inszenierung, was man
begrüßen mag, zum Ziel gesetzt, die biografische Grobstruktur
beizubehalten.  „Kindheit  und  Jugend“  ist  der  erste  Teil
überschrieben,  es  folgen  „Erwachsenenjahre“  und  „Reife  und
Alter“.  Das  Dilemma  dieses  Vorgehens  ist  jedoch  die
weitgehende Reduktion auf biografische Fakten – Männergewalt,
Kinderkriegen,  Trennungen,  persönlicher  Erfolg.  Den
feministischen  Jahrhundertroman,  den  manche  Kritiker  in
Ferrantes  Werk  sehen,  findet  man  hier  nicht  wieder,
gesamtgesellschaftliche  Themen  wie  bürgerlicher  Reichtum,
organisierte  Kriminalität  oder  Vetternwirtschaft  bleiben
lediglich strukturelle Grundierung.



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

68 und danach

Gewiß gibt es im Stück auch Klassenkampf und revolutionäre
Bestrebungen. Die Zeit nach 1968 und die 70er Jahre waren
davon  geprägt,  in  Italien  verübten  die  Roten  Brigaden
Gewalttaten, ermordeten Politiker wie den christdemokratischen
Ministerpräsidenten  Aldo  Moro.  Ferrante,  Jahrgang  1943,
erzählt vermutlich vieles aus eigenem Erleben im universitären
Milieu.  Wiederholt  werden  (vorwiegend  im  zweiten  Teil  des
Abends)  Nachrichten  von  revolutionären  Taten  in  das
Bühnengeschehen  getragen,  treten  klassenkämpferische  junge
Männer aus gutem Haus als Agitatoren auf, gibt es den Versuch,
Arbeiter und Studenten im Klassenkampf zu vereinen. Doch bei
den  Frauen  reift  die  Erkenntnis,  daß  offenbar  auch  die
Revolution Männersache ist, sich strukturell für sie somit
nicht viel ändern würde. Hier finden sich die Wurzeln der
autonomen Frauenbewegung, und wer etwas älter ist und früher
mal  „links“  war,  kennt  das  vielleicht  auch  alles.  Dieser
Wiedererkennungseffekt  hat  sicherlich  einen  nicht  geringen
Anteil  am  Erfolg  der  Ferrante-Bücher,  auch  beim  deutschen



Publikum.

Strukturelle Zusammenhänge

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

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

Johans Stühle

Von Johan Simons wissen wir, daß er gerne Stühle auf der Bühne
mag.  So  auch  hier.  Und  die  Schauspieler  sind  gut  damit
beschäftigt,  Stühle  hin  und  her  zu  tragen,  aufzureihen,
abzuräumen.  Wenn  gar  ein  Erdbeben  die  Stadt  erschüttert,
bleibt als bildlicher Ausdruck ein großer Haufen Stühle, unter



denen  (Trümmer!)  Opfer  zu  beklagen  sind.  Doch  mehr  als
einprägsame Bilder entstehen so nicht; anders als in manchen
Psychotherapien erklären die Stühle in ihren Anordnungen nicht
die  Beziehungen  der  Menschen  zueinander,  bleibt  es  bei
allgemeiner Symbolik von Verortung und Seßhaftigkeit.

Es soll eine italienische Piazza sein

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

Nicht folkloristisch

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



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

Ideale Besetzung

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



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

Unmengen von Text

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

Ein Solitär in der deutschsprachigen Theaterwelt

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

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

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



www.schauspielhausbochum.de

Ruin  der  menschlichen
Beziehungen  –  Johan  Simons
inszeniert  O`Neills  „Eines
langen  Tages  Reise  in  die
Nacht“ in Bochum
geschrieben von Rolf Pfeiffer | 26. Januar 2025

Szene mit (v.l.) Alexander Wertmann, Pierre Bokma und Guy
Clemens. (Foto: Armin Smailovic/Schauspielhaus Bochum)

Am Eingang wird das Publikum gewarnt. Laut werde es, aber nur
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am Anfang, kostenlose Ohrenstöpsel gibt’s am Stand mit den
Programmen. Auf der Bühne dann, der eiserne Vorhang hat sich
gehoben,  ein  weißes  Haus  mit  Fenstern,  Tür  und
Inneneinrichtung.  Das  steht  da  einfach  so,  minutenlang,
während  aus  dem  Off  ein  betörend  schönes,  langsames
Blechbläsersolo  ertönt.

Kommt  gleich  Till  Brönner  um  die  Ecke?  Nein,  aber  völlig
unvermittelt kracht das Häuslein ohrenbetäubend zusammen, und
die  Stöpsel,  die  man  für  die  schöne  Musik  aus  den  Ohren
gezogen hatte, haben einem überhaupt nichts genutzt.

Ein Haus stürzt ein

Der stimmige Simonsche Knalleffekt nimmt vorweg, was in den
folgenden drei Stunden intensiv herausgespielt wird: Das Haus
als  zentraler  Ort  familiärer  Geborgenheit,  Sicherheit  und
Struktur ist ein Trümmerhaufen schon, bevor das Spiel beginnt.
Intendant  Johan  Simons  inszeniert  im  Schauspielhaus  Bochum
Eugene O’Neills Stück „Eines langen Tages Reise in die Nacht“
als bedrückendes Tableau menschlicher Unzulänglichkeiten. Und
warum es nicht hier schon sagen: Ein großartiger Theaterabend
ist  es  geworden,  getragen  von  Akteuren,  denen  die
Berufsbezeichnung  Schauspielkünstler  (ein  bedeutender
Vertreter der Kritikerzunft verwendete sie besonders gerne)
angemessen ist.



Elsie  de  Brauw  als  Mutter  Mary  (Foto:
Armin Smailovic/Schauspielhaus Bochum)

Eine Künstlerin

Allen voran ist die Künstlerin zu nennen, Elsie de Brauw, die
sich  als  morphiumsüchtige  Mutter  Mary  in  mitunter
atemberaubende  schauspielerische  Intensität  steigert,  eins
wird mit ihrer Rolle, wie man es in Inszenierungen der letzten
Jahre  kaum  noch  gesehen  hat.  Ein  bißchen  holländische
Grundierung hört man bei ihr noch heraus, doch hat sie ihr
Deutsch – so jedenfalls schein es dem Verfasser dieser Zeilen
–  in  den  letzten  Jahren  perfektioniert.  Die  holländische
Sprachfärbung wirkt, so könnte man vielleicht sagen, wie ein
leichter V-Effekt und tut der Erzählung gut. Außerdem agiert
die  zierliche  Schauspielerin  (Jahrgang  1960)  mit  einer
Körperlichkeit,  die  man  eher  von  einer  Zwanzigjährigen
erwarten  würde.  Man  kann  es  nicht  anders  sagen:  dieser
Theaterabend ist ihr Abend, ein Erlebnis.



Szene mit (v.l.) Alexander Wertmann, Pierre
Bokma und Konstantin Bühler. (Foto: Armin
Smailovic/Schauspielhaus Bochum)

Der Patriarch

Ein weiterer hoch zu preisender Akteur ist Pierre Bokma als
ihr Mann, ein gleichermaßen brummeliger, düsterer, geiziger
wie auch wichtigtuerischer und protziger Patriarch, ein Vater,
auf den man sich nicht verlassen, auf den man nicht hoffen
kann. Bokma ist eine kongeniale Besetzung für die Rolle des
alten Schauspielers James Tyrone.

Die Familie hat Probleme

Ein bißchen Inhalt will noch erzählt werden, denn Inhalt gibt
es  schon,  Handlung  eher  nicht.  Die  Familie  des  einstigen
Bühnenstars James Tyrone – er, sein Frau Mary sowie die Söhne
Jamie und Edmund – verbringen ihren Sommer im nebelumwaberten
Ferienhaus  am  Ozean.  Quasi  sachliche  Probleme  sind  die
Morphiumsucht der Mutter, die nach der schweren Geburt des
jüngeren Sohnes entstand, der Alkoholismus der drei Herren,
die Schwindsucht Edmunds, die lieblose Entscheidung des Alten,
ihn für mindestens ein halbes Jahr in eine öffentliche (statt
private) Therapieeinrichtung zu stecken, um Geld zu sparen.
Doch das alles wäre ja, wenn nicht lösbar, so doch besprechbar



oder therapierbar.

Nicht mehr zu reparieren

Nicht  zu  reparieren  aber  ist  der  Totalruin  der
zwischenmenschlichen  Beziehungen.  Das  vergiftete,  lustvoll-
zwanghaft betriebene Spiel mit Nähe und Distanz, Liebe und
Destruktion, Verzeihen und Entwertung (und so weiter und so
weiter)  prägt  den  langen  Tag.  Die  Eltern  spielen  es,  und
natürlich  hat  es  die  Kinder  kaputtgemacht,  und  etwas
Besonderes ist es gleich gar nicht. Jeder im Zuschauerraum
kennt  solche  Familienverhältnisse,  bei  sich  selbst,  bei
anderen. Und die Bühne kennt sie natürlich auch. Auch von
vielen anderen Autoren.

Szene mit (v.l.) Guy Clemens und Pierre
Bokma  (Foto:  Armin
Smailovic/Schauspielhaus  Bochum)

Die anderen

Bleibt  die  weiteren  Mitwirkenden  zu  preisen,  die  sämtlich
stark in ihren Rollen auftreten. Guy Clemens ist der ältere
Bruder Jamie, dem das Stück eine in ihrer Ambivalenz geradezu
bedrohliche  Haß-/Liebeserklärung  für  seinen  jüngeren  Bruder
Edmund  (Alexander  Wertmann)  zugeteilt  hat,  furios  und



alkoholisch  enthemmt  gespielt.  Der  junge  Edmund  wiederum
steigert sich beeindruckend im Streit mit seinem Vater, der
ihn in die Billigklinik abschieben will. Konstantin Bühler als
Diener (im Original ist übrigens ein Hausmädchen vorgesehen)
und Django Gantz als von Mutter Mary im Morphiumrausch fast
verführter Handwerker komplettieren die Besetzung.

Ein Sittenbild

Zum  Ende  des  Stücks  hin  werden  Selbsterklärungen
verbindlicher, Zwiegespräche länger und intensiver, entsteht
Raum für eine tragische Verständnisebene.  Johan Simon, der
einen respektvollen Umgang mit der Vorlage pflegt, zeigt uns
diese Entwicklung, legt aber gleichzeitig viel Gewicht auf die
Anmutung  eines  eher  stillstehenden  Sittenbildes.  Die
Verhältnisse sind, wie sie sind. Und auch wenn alle unter
ihnen leiden, werden sie nicht besser werden. Doch lange sah
man diese Unzulänglichkeit nicht mehr so grandios auf die
Bühne gestellt wie in dieser Inszenierung.

Einige Jahre, ist zu lesen, wird uns Altmeister Johan Simon
(er ist jetzt 78) noch in Bochum erhalten bleiben, bis sein
Nachfolger Nicolas Stemann 2027 antritt. Man darf gespannt
sein,  was  er  in  dieser  Zeit  realisieren  wird,  mit  seiner
wunderbaren  Art,  „richtige“  Stücke  mit  viel  Text  und
Spieldauer  zu  realisieren.

Großer Applaus.

Weitere Aufführungen
11.Oktober
30. Oktober

www.schauspielhausbochum.de



Zwischen Brontë und O’Neill –
Schauspielhaus Bochum kündigt
Programm für 2024/2025 an
geschrieben von Rolf Pfeiffer | 26. Januar 2025

Der Intendant des Bochumer Schauspielhauses Johan Simons und
Chefdramaturgin  Angela  Obst  präsentierten  das  Programm  der
kommenden  Spielzeit  (Foto:  Daniel  Sandrowski/Schauspielhaus
Bochum)

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

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

Zwei Regiearbeiten für den Chef

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

Wir warten auf Godot

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

Romane auf der Bühne

Weiter geht es mit den – man will immer Literaturverfilmungen
sagen, aber was wäre richtig? Inszenierungen vielleicht? Also
Literaturinszenierungen.  Lies  Pauwels  wird  sich  recht
freihändig dem Werther widmen (Untertitel, wie passend: „Love
and Death“, Premiere 1. November 2024). „Sturmhöhe“ heißt die



Produktion nach dem gleichnamigen Roman Emily Brontës, die
Claudia  Bossard  realisieren  wird.  Es  ist  ihre  erste
Regiearbeit am Schauspielhaus Bochum, sie gilt als Expertin
für  komplexe  literarische  Texte,  verwandelt  sie  in
eindrucksvolle Bilder und atmosphärische Szenen. Da muß man
gespannt  sein.  Schließlich  steht  in  der  Literaturabteilung
noch Kästners „Fabian oder Der Gang vor die Hunde“ auf dem
Zettel, eine Koproduktion mit der Folkwang Universität der
Künste in der Regie von Thomas Dannemann (31. Januar 2025).

Stücke für Kinder und Jugendliche

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

Illustre Gäste

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

Weitere Informationen: www.schauspielhausbochum.de

http://www.schauspielhausbochum.de


Männliche  Familienbande  –
Johan  Simons  inszeniert
Dostojewskijs  „Brüder
Karamasow“  mit  viel
Gelassenheit
geschrieben von Rolf Pfeiffer | 26. Januar 2025

Elsie de Brauw als Stariza Sossima in ihrer Klause. Der brave
Hund taucht in der Besetzungsliste namentlich leider nicht
auf. (Foto: Armin Smailovic/Schauspielhaus Bochum)

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

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

Dostojewskijs Qualen

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



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

Vorkenntnisse

Manches erklärt die Inszenierung dem Publikum, vieles aber
auch  nicht.  Ohne  recht  genaue  Kenntnis  des  Stoffs,  der
Charaktere und ihrer philosophisch-religiösen Verortungen ist
es nicht leicht zu folgen. Johan Simons’ Inszenierung zeigt
wenig Interesse daran, die dem Drama innewohnende Mechanik
offenzulegen,  sondern  verströmt  sich  in  der  oft



detailverliebten Illustration des als bekannt Vorausgesetzten.
So stehen hier hübsche Spielszenen großer Intensität neben
schwergewichtigen Sätzen, die, einmal in den großen Bühnenraum
hineindeklamiert, beziehungslos hängenbleiben und dann langsam
verblassen. Entschleunigung ist die Devise, doch führt sie
nicht zwingend zu Erkenntnisgewinnen.

Gute Leute

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

Abgeranzte Küche

Erste Pause um Viertel vor fünf, Wanderung durch die Kulissen
zum Kleinen Haus, Zwischenstop im Foyer. Weitergeht es um halb
sechs, mit einem völlig anderen Bühnenbild. Im Kleinen Haus
wird  deutlich,  warum  im  Großen  Haus  so  viele  Sitze  frei
bleiben mußten. Hier ist nun alles besetzt. Auf der Bühne
steht  als  raumgreifende,  naturalistisch  durchgestaltete
Kulisse  eine  recht  professionelle,  aber  auch  reichlich



abgeranzte Küche, Lüftungsrohre unter der Decke, Kellerlage
mit Treppenaufgang. Ein sinnfälliger Ort natürlich, hier unten
werden  Sachen  angerichtet,  der  Kohl  (für  den  Borschtsch)
ebenso wie die eine oder andere Mordidee. Hier fliegt das
Gemüse, hier fliegen die Töpfe; Konflikte werden zelebriert
und auch gelöst mit den Methoden des Tür-auf-Tür-zu-Theaters,
wenngleich es nur eine einzige Tür links im Bild – und eben
die Treppe – gibt. Fast hatte man es bei der ganzen Statuarik
im ersten Teil schon vergessen: Johan Simons ist ja auch ein
ganz vorzüglicher Possenreißer mit Wurzeln im Straßentheater,
der  mit  burlesken  Späßen  souverän  dramatische  Fallhöhe  zu
erzeugen weiß. Das wissen wir in Deutschland spätestens seit
„Sentimenti“.

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

Fallhöhe

Dramatische Fallhöhe – das Drama strebt dem Höhepunkt zu –
gibt es in Teil 3, nach dem Gemeinsamen Essen, nun wieder im
Großen Haus. Der Alte ist mittlerweile tot, liegt in der Ecke.
Wie  kein  anderer  Dostojewskij-Stoff  gelten  „Die  Brüder



Karamasow“  ja  auch  als  „Kriminalstory“,  doch  explizite
Elemente einer solchen fehlen in dieser Inszenierung. Spannung
oder ein bißchen „Whodunnit“ ebenso.

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

Borschtsch und Gemüsequiche

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

Materieller Aufwand

Und nun sitzt man zu Hause, massiert sich die immer noch
schmerzenden Knie (vom langen Sitzen), wühlt sich durch die
Unterlagen und fragt sich, was man eigentlich erlebt hat, im
Kern, in der Essenz. Großes Theater war es sicherlich, schon
hinsichtlich  des  materiellen  Aufwandes  (beide  Häuser,
Publikumswanderung durch Kulissen und Garderoben, Heerscharen
von  Mitarbeitern,  die  den  Weg  weisen  mußten,  usw.).  Das
Ensemble gut bis großartig, eine doch sehr homogene Truppe,
deren  holländische  Mitglieder  mittlerweile  ein  untadeliges



Deutsch sprechen. Und schließlich: Eine gelassene Sicht auf
Stück  und  Autor,  die  sich  nur  ein  Regisseur  mit
uneingeschränkter Souveränität leisten kann, einer wie eben
Johan Simons mit seinen 77 Jahren.

Nicht alles geht in 90 Minuten

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

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

Mord  als  schrecklich
groteskes  Kinderspiel  –
Shakespeares  „Macbeth“  in
Bochum
geschrieben von Bernd Berke | 26. Januar 2025
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Wenn’s zum Schwur kommt: „Macbeth“-Szene mit gezückten
Messern im Becken – mit (v. li.) Marina Galic, Jens
Harzer und Stefan Hunstein. (Foto: Armin Smailovic)

Hat  dieser  Mann,  Macbeth  heißt  er,  erst  einmal  den
grundsätzlichen  Entschluss  gefasst  und  einmal  einen  Mord
begangen, so tötet es sich hernach furchtbar leicht. Einfach
das  Messer  angesetzt  und  zugestochen.  Dann  wird  noch
demonstrativ  eine  Portion  Theaterblut  angerührt  und  über
Mörder  wie  Leiche  gegossen  –  und  fertig.  Gedanke  und  Tat
folgen dann immer schneller aufeinander. Es ist fast wie ein
Kinderspiel. Oder eben wie Theater.

Intendant Johan Simons hat Shakespeares blutrünstiges Drama
„Macbeth“  auf  die  Bühne  des  Bochumer  Schauspielhauses
gebracht. Gar oft ist die Premiere verschoben worden, nahezu
gefühlte zwei Jahre lang (hab’s nicht eigens nachgerechnet),
gewiss nicht nur wegen der Corona-Pandemie. Nein, Simons und
sein Team haben offenkundig mit diesem kaum auszulotenden,
schwerlich auszuschöpfenden Stück gerungen, sie haben es wohl
noch und noch von immer wieder anderen Seiten her betrachtet,
um eine Form zu finden. Womöglich war es ein Prozess, der zur
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Entschlackung und zu einer Art Minimalismus geführt hat. Es
ist nun, als wäre es ein Konzentrat geworden, das jedoch an
manchen Rändern leichthin in Anflüge von Clownerie „ausfranst“
und neben dem Schrecklichen auch das Groteske aufruft. Nun
gut, das Publikum will unterhalten und nicht nur entsetzt
werden. Trotzdem ist es – alles in allem – eine Inszenierung,
die einem nachgeht.

Den Text auf nur drei Figuren verteilt

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



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

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

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

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

Plötzlich die Frage: „Und wenn das schiefgeht?“

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



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

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

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

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

Ausblick auf eine Welt ohne Menschen

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

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



überleben und auf ihre Art weitermachen werden.

Der Rest ist Schweigen. Und Finsternis.

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

_______________________________

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

www.schauspielhausbochum.de

 

 

 

Bochumer  Theaterpläne:
Fleischfabriken,  Abstieg  in
die Unterwelt – und endlich
der „Macbeth“
geschrieben von Bernd Berke | 26. Januar 2025

http://www.schauspielhausbochum.de
https://www.revierpassagen.de/126341/bochumer-theaterplaene-fleischfabriken-abstieg-in-die-unterwelt-und-endlich-der-macbeth/20220609_1818
https://www.revierpassagen.de/126341/bochumer-theaterplaene-fleischfabriken-abstieg-in-die-unterwelt-und-endlich-der-macbeth/20220609_1818
https://www.revierpassagen.de/126341/bochumer-theaterplaene-fleischfabriken-abstieg-in-die-unterwelt-und-endlich-der-macbeth/20220609_1818
https://www.revierpassagen.de/126341/bochumer-theaterplaene-fleischfabriken-abstieg-in-die-unterwelt-und-endlich-der-macbeth/20220609_1818


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

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

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

Ein wahrer „Tsunami“ der großen Themen

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

Titelseite  des  neuen
Bochumer
Programmheftes für die
Spielzeit  2022/2023.
(©  Schauspielhaus
Bochum)
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Die  erste  Premiere  der  nächsten  Saison  wird  für  den  9.
September  angekündigt:  die  Uraufführung  der  Roman-Adaption
„Dem Freund, der mir das Leben nicht gerettet hat“ nach Hervé
Guibert  (Regie:  Florian  Fischer).  Am  Beispiel  der  Aids-
Epidemie in den 1980er Jahren geht es um existenzielle Fragen
zwischen  Liebe,  Leben  und  Tod,  wobei  auch  die  Rolle  der
Pharma-Industrie in den Blick gerät. Parallellen zur Corona-
Pandemie? Möglich wär’s.

„Alkestis“ vor 14000 Menschen – und dann im Schauspielhaus

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

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

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

Am 5. November präsentiert die Toneelgroep Amsterdam (früher
„De  Warme  Winkel“)  das  Kooperations-Projekt  „Der  Bus  nach
Dachau“. Niederländische KZ-Überlebende schicken sich an, den



Ort des Schreckens Jahrzehnte später aufzusuchen. Dabei sollen
deutsche Darsteller die Rollen von Holländern spielen – und
umgekehrt. Daraus sollen sich (selbst bei diesem ernsten Thema
der Erinnerungskultur) auch komische Momente ergeben. Johan
Simons, der auch die Kunst des Rühmens wunderbar beherrscht,
bescheinigt  dem  Toneelgroep-Kollektiv  vorab  „große  kluge
Ironie“.

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

Am Fließband der Fleischindustrie

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

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



solchen Themen widmet.

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

Büchners „Woyzeck“ noch mehr fragmentieren

Wir steuern die Schlusskurve an – und finden einen Giganten
des Theaters: Georg Büchner, dessen „Woyzeck“ erstmals am 9.
April 2023 auf dem Spielplan steht. Auch diese Inszenierung
hatte  schon  andernorts  Premiere  –  in  Wien,  mit  dessen
Burgtheater  man  kooperiert  und  wo  es  zwei  der  begehrten
Nestroy-Preise für die Regie (Johan Simons) und Steven Scharf
als besten Schauspieler gab. Es ist bereits Simons‘ dritte
Auseinandersetzung  mit  dem  schier  unergründlichen  Fragment.
Oft sei versucht worden, die recht kurzen Bruchstücke mit
anderen  Texten  „anzureichern“.  Simons  hingegen  will  einen
gegenläufigen Weg einschlagen: noch mehr fragmentieren, noch
mehr  weglassen  –  und  dafür  langsamer  spielen,  auch  mit
deutlichen  Pausen.  Die  unvergleichliche  Kraft  von  Büchners
Sprache  (Simons:  „Er  schreibt  Sätze,  mit  denen  man  sich
tagelang  beschäftigen  kann.“)  trage  auch  über  Wartezeiten
hinweg.  Schauplatz  des  eigentlich  todtraurigen  Stückes  ist
eine Zirkus-Arena. Woyzeck agiere darin wie jener Clown, der
vorne  mit  den  Händen  aufbaut  und  mit  dem  Hintern  wieder
einreißt. Simons: „Bei ihm geht alles schief.“

Der Kartenvorverkauf für die nächste Spielzeit beginnt am 10.
August 2022. Ausführliche Infos: www.schauspielhausbochum.de
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Warten  auf  Macbeth  –
Schauspielhaus  Bochum  plant
eine  zweite  Saisonhälfte  in
Omikron-Zeiten
geschrieben von Rolf Pfeiffer | 26. Januar 2025

Bochums Intendant Johan Simons (links) und sein Chefdramaturg
Vasco Boenisch stellten das Programm für die zweite Hälfte der
Spielzeit  2021/2022  auf  einer  Video-Pressekonferenz  vor.
(Foto: Daniel Sadrowski/Schauspielhaus Bochum)

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

Er macht weiter und weiter und weiter

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

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

Schwarzes Loch



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

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

Maja Beckmann gastiert

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

Die erste „Hermannsschlacht“ seit Peymann

Überhaupt, äußerst jugendlich ist es hier überall, und ohne
Musik, so scheint es, geht gar nichts. Intendant Simons kommt
einem da fast vor wie der gütige Opa, der milde über die
Nachgeborenen wacht und sie in seinem Theater an ganz langer
Leine laufen läßt. Aber ob immer Gutes dabei herauskommt?
Viele Ankündigungen, wie gesagt, vermögen nicht wirklich zu
überzeugen. Dürrenmatts „Besuch der alten Dame“ gibt es (auch
aus  Zürich)  als  Zweipersonenstück  mit  Musik,  Kleists
„Hermannsschlacht“, an die sich in Bochum seit Peymanns Zeiten
keiner  mehr  herantraute,  erfährt  humoristische
Berücksichtigung mit Minimalbesetzung und viel poppiger Musik.
Es gibt Theater, das von einem jungen Fußballer erzählt und
konsequenterweise  in  den  Vereinsheimen  von  Fußballvereinen
aufgeführt werden soll (auch im Dortmunder Fußballmuseum), es
gibt ein Bevölkerungsprojekt mit Laien, das polnischen und
türkischen Migrationshintergrund reflektieren soll, außerdem
einiges  im  Jugendbereich  in  der  Prinzregentstraße.
Interessierten  sei  die  Internetseite  des  Bochumer
Schauspielhauses  sowie  die  durchaus  beeindruckend  geratene
Programmzeitung empfohlen, die vielerorts ausliegt.

Grönemeyer muß warten, Simons will bleiben

Was es übrigens bis auf weiteres nicht geben wird, ist das
einst vollmundig angekündigte Grönemeyer-Projekt. „Nicht bei
Pandemie“, vermerkt der Chef einsilbig. Und dann wird Johan
Simons noch gefragt, was er von einer Vertragsverlängerung in



Bochum  hält.  „Aber  gerne“,  sagt  er  einfach.  Der  Rat
entscheidet demnächst über weitere drei Jahre Intendanz.

____________________

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

Schauspielhaus  Bochum:  Wie
Rennpferde vor dem Start
geschrieben von Bernd Berke | 26. Januar 2025

Bochums  Schauspiel-Intendant  Johan  Simons  (li.)  und
Chefdramaturg  Vasco  Boenisch  bei  der  Spielplan-
Vorstellung.  (Foto:  Daniel  Sadrowski)

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

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

„Das neue Leben“ nach der Krise

Zum Spielplan hier einstweilen nur ein paar Stichpunkte:

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

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

Schwergewichte  der  Weltliteratur  stehen  mit  Knut  Hamsuns
„Mysterien“ (17. September) und Shakespeares „Macbeth“ (21.
Januar  2022)  auf  dem  Plan,  beide  Stoffe  werden  von  Johan



Simons in Szene gesetzt, der im „Macbeth“ mit seinen Hexen-
Szenen finstersten Voodoo am Werke sieht. Und Hamsun, der zum
Nazi-Anhänger  gewordene  Nobelpreisträger?  Der  werde  in  der
Inszenierung nicht so ohne Weiteres davonkommen, deutet Simons
schon mal an.

Fußball-Stück in Vereinsheimen, Berichte aus dem Liebesleben

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

Wenn wir schon beim Fußball sind: Johan Simons ist drauf und
dran, sich eine Dauerkarte für den VfL Bochum zu besorgen, der
just in die erste Bundesliga aufgestiegen ist. Es besteht
Hoffnung, dass die Bochumer Bühne quasi in derselben Klasse
spielen wird.

Die  Revierpassagen  werden  demnächst  ausführlicher  auf  den
Bochumer Spielplan zurückkommen.

Infos: www.schauspielhausbochum.de

Für das Echte gibt es keinen
Ersatz:  Bochums  Theater
verzichtet  auf  digitale
Hamsun-Premiere
geschrieben von Bernd Berke | 26. Januar 2025
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Lang entbehrt, nicht zu ersetzen: Blick ins Bochumer
Schauspielhaus, nach Ende der Vorstellung. (Aufnahme vom
November 2018: Bernd Berke)

Es  war  eine  unscheinbare  Mail,  die  uns  heute  aus  dem
Schauspielhaus  Bochum  erreicht  hat  –  und  doch  ist  sie  in
gewisser Weise bedeutsam. Inhalt: Die ursprünglich für den 29.
Mai angekündigte Bochumer Theaterpremiere nach Knut Hamsuns
Roman „Mysterien“ wird abgesagt.

Interessant  ist  die  Begründung.  Zitat  aus  der
Presseinformation:  „Wie  sich  im  Laufe  des  Probenprozesses
gezeigt  hat,  kann  die  Aufführung  mit  ihrer  visuellen
Einbeziehung des Theaterraums auf dem Bildschirm nicht ihre
volle Wirkung entfalten.“

Die Premiere war als Streaming-Ereignis geplant, doch just
diese (neuerdings oftmals erprobte) Form der Präsentation hat
eben offenkundig ihre Grenzen. Ohne weitere Details zu kennen,
darf man davon ausgehen, dass der jetzigen Absage redliche
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künstlerische  Erwägungen  zugrunde  liegen.  Regisseur  Johan
Simons  und  sein  Team  konnten  es  offenkundig  nicht
verantworten, für eine Online-Darbietung zu viele Kompromisse
einzugehen. Das Stück soll zu Beginn der nächsten Spielzeit
als analoge Premiere gezeigt werden.

Auch im Museum geht nichts über Präsenz

Und was lernen wir daraus? Nochmals und wie zur Bekräftigung
das,  was  wir  eigentlich  schon  längst  gewusst  haben:  Die
vielbeschworene Digitalität ermöglicht zwar Ausweichmanöver in
Krisenzeiten, sie ist oft weitaus besser als gar nichts. Aber
sie ist keineswegs geeignet, das klassische Theatererlebnis zu
ersetzen. Das mag man auslegen, wie man will, mir erscheint es
als Hoffnungszeichen – und als weiterer Beleg dafür, wie sehr
wir  der  unmittelbaren  Präsenz  in  Theatern  und  sonstigen
Kulturstätten bedürfen.

Ähnliches gilt auch für andere Kunstsparten. Nur ein Beispiel:
Jüngst hat das Museum Ostwall im „Dortmunder U“ den Versuch
unternommen,  die  bereits  geschlossene  Retrospektive  über
Rainer  Fetting  quasi  als  Online-Aufzeichnung  mit  360-Grad-
Rundumsicht fortbestehen zu lassen. Sicher, da kann man sich
nach und nach durch die Räume klicken und sozusagen virtuell
vor die Bilder hinstellen, aber es wirkt doch eher wie die
hilflose Parodie eines Rundgangs.

Wie lautete doch einst jener Werbespruch: „Für das Echte gibt
es keinen Ersatz.“

Die  Wiederentdeckung  der
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Langsamkeit  –  Johan  Simons
inszeniert  einen  grandiosen
„Iwanow“  im  Bochumer
Schauspiel
geschrieben von Rolf Pfeiffer | 26. Januar 2025

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

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

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

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

Keine Deutungen

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

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



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

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

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

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

Fast wie bei Peter Stein

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

Zeitlos aktuell

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

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

Alles unmöglich

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

Theater ohne finale Wahrheiten

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



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

Gutes Ensemble

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

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

Mett-Igel statt Haifisch: In
Bochum bringen Schauspiel und
Symphoniker  zum  100.
Geburtstag  wenig  auf  die
Beine
geschrieben von Anke Demirsoy | 26. Januar 2025
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Figuren aus der Vergangenheit: Jonathan Peachum (Martin Horn), Hauer-Hendrik (Dominik Dos-Reis), Jenny (Friederike Becht), Celia Peachum (Veronika Nickl), Polly
(Romy Vreden) und der Kommissar a.D. Braun (Michael Lippold, v.l. Foto: Jörg Brüggemann)

Kinder, wie die Zeit vergeht. Der Haifisch trägt keine Zähne
mehr im Gesicht, Mack the Knife ist nur mehr ein Mackie ohne
Messer  und  verlebt  sein  Altenteil  mit  Frau  Polly  im
Ruhrgebiet. Gemeinsam mit den Schwiegereltern Peachum hängen
sie in Bochum in der Kneipe „Zur Ewigkeit“ ab. Sie warten auf
den  Beginn  eines  großen  Festes,  denn  angeblich  wird  die
Schenke 100 Jahre alt. Die Ewigkeit ist eben auch nicht mehr
das, was sie mal war.

Mit  dieser  Kneipen-Kantate  für  Bettler,  Bergleute  und
Betrunkene, die jetzt im Anneliese Brost Musikforum Premiere
hatte, feiern das Bochumer Schauspielhaus und die Bochumer
Symphoniker  gemeinsam  ihren  100.  Geburtstag.  Diesen
bedeutenden  Anlass  hat  es  gebraucht,  um  nach  vielen
vergeblichen Anläufen endlich zu einer Koproduktion zusammen
zu finden. Statt nun mit vereinten Kräften ein künstlerisches
Großprojekt zu stemmen und beispielsweise Ibsens „Peer Gynt“
samt der Schauspielmusik von Edvard Grieg aufzuführen, gab man
beim Komponisten Moritz Eggert ein neues Stück in Auftrag, das
sich als inszenierte Ereignislosigkeit entpuppte.

Als  Geschäftsführerin  der
Firma  „Bergmanns  Freund“
muss  Polly  (Romy  Vreden)
viel  telefonieren  (Foto:
Jörg  Brüggemann)
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So wird „Ein Fest für Mackie“ zwar unentwegt angekündigt,
kommt aber mangels Geld und Personal nicht in die Gänge. Der
einst gefürchtete Gangster (Guy Clemens) will nicht von seinem
Turm aus Kohle steigen, auf dem er in Bademantel und weißen
Socken  sitzt,  als  sei  er  ein  Bruder  der  TV-Comedyfigur
Dittsche. Da keift und wettert Romy Vreden als Polly Peachum
ganz vergeblich.

Das  Geld  ist  futsch,  die  Kneipe  pleite  und  Pollys  Firma
„Bergmanns  Freund“  findet  keine  Mitarbeiter  mehr.  Es  ist
Schicht im Schacht. Trotz virtuoser Betrunkenheits-Akrobatik,
die  Michael  Lippold  als  Tiger  Brown  und  Martin  Horn  als
Jonathan Peachum auf ihren Barhockern vorführen, ist das von
Schauspiel-Chef  Johan  Simons  persönlich  inszenierte  Stück
ungefähr so attraktiv wie der Mett-Igel, den Celia Peachum
(Veronika Nickl) an der Bar zubereitet, die Simons und Oliver
Kroll vor das Orchester gestellt haben.

Jonathan  Peachum  (Martin
Horn,l.) und Kommissar Braun
(Michael  Lippold,  r.)  sind
virtuos  versoffen  (Foto:
Jörg  Brüggemann)

Schmerzlich wenig reicht diese Anhäufung von Klischees an den
Geist und das Genie von Brecht/Weill heran. Immerhin färbt die
Vorlage ein wenig auf die Musik ab. Wo Moritz Eggert sich
hörbar an berühmte Nummern wie den „Anstatt dass“-Song oder
das  Dreigroschen-Finale  anlehnt,  entwickeln  die  Bochumer
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Symphoniker  unter  der  Leitung  von  Steven  Sloane  einigen
Schmiss. Gekonnt auch die böse Ironie, mit der Eggert manche
Musical-Süßlichkeit  zentimeterdick  aufträgt.  Die  Texte  von
Martin  Becker  passen  sich  hingegen  ganz  dem  Niveau  einer
Ruhrgebiets-Spelunke  an.  „Wat  is  denn  dat  jetz  für  ne
Scheiße?“, brüllen die Figuren gegen Ende zunehmend entnervt.
Das wüssten wir in der Tat auch ganz gerne.

Aber mögen diese versoffenen Gestalten auch trostlos in das
Jahr 5000 stieren: Der laue Beifall des Publikums brandet
herzlich  auf,  sobald  der  Ruhrkohle-Chor  das  Steigerlied
anstimmt. Die Frage, ob ein derart mageres Produktiönchen dem
Ruf und der Bedeutung zweier kultureller Flaggschiffe wie dem
Bochumer Schauspielhaus und den Bochumer Symphonikern gerecht
wird, muss freilich gestellt werden dürfen.

Zwei weitere Aufführungen am 13. Oktober 2019. Karten/Infos:

https://www.schauspielhausbochum.de/de/stuecke/3114/ein-fest-f
ur-mackie

(Der Bericht ist in ähnlicher Form zuerst im Westfälischen
Anzeiger erschienen.)

Er  ist  allein  –  Hamlets
traurige  Einsamkeit,  von
Johan  Simons  in  Bochum  so
kühl  wie  tiefgründig
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inszeniert
geschrieben von Martin Schrahn | 26. Januar 2025

Hamlet (Sandra Hüller) ganz allein in seiner Not. Foto:
JU Bochum

„Er ist allein“! Das ist der Schlüsselsatz. Wie ein Mantra
wird  er  durchs  gesamte  Drama  getragen,  ernst,  fast
maschinenhaft  ausgesprochen.

Vor allem fehlt jegliches Pathos. Wie eben im ganzen Stück
zwar der hehre Ton und der flapsige Ton, der schnoddrige Ton
und  der  inbrünstige  Ton  sich  ausbreiten,  Schwulst  oder
Manierismus  aber  gänzlich  ausbleiben.  Kühl  wirkt  das
bisweilen, klingt nach Verlorenheit und Einsamkeit. Ja, er ist
allein, Shakespeares „Hamlet“ in Johan Simons’ Inszenierung am
Bochumer Schauspielhaus.

Der Blick auf den rechteckigen, weiß getünchten Bühnenboden,
darauf die Figuren sich oft in Grüppchen formieren, in einer
Art minimalistischer Choreographie, zeugt ebenfalls von Kälte,
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Abstraktion, Reduktion. Zumal diese weit aufgerissene Bühne,
von Johannes Schütz erdacht, nichts weiter birgt als einige
Eisenkugelfelder im Hintergrund und eine Art Riesenmobile im
Zentrum. Ein wuchtiges Gestänge hält vorn einen großen, weißen
Ballon,  hinten  ein  gewaltiges  Bronzeblech.  Sonst  ist  da
nichts. Und wenn in diesem „Nichts“ die Beteiligten des Dramas
zu Beginn nebeneinander Aufstellung nehmen, dann wirken sie
allesamt wie Verlorene, Alleingelassene. Jeder mit seiner Tat,
seinem Fühlen, seinem Gewissen.

Simons, der schon in seiner „Penthesilea“-Deutung auf äußerste
Verknappung  setzte  –  als  Zweipersonendrama  hinter  einem
blendend weißen Lichtstreifen –,  reduziert auch den „Hamlet“
auf eine wie unter dem Mikroskop zu beobachtende Folge von
Personenkonstellationen.  Oft  unterstreicht  Stille  das  zuvor
Gesagte,  illustrieren  abgezirkelte  Zeichen  das  Gesprochene.
Dazu  Mieko  Suzukis  wabernde,  flirrende,  rauschende
elektronische Klänge, allemal unheimlich wirkend, aber auch
fremd wie vom anderen Planeten. „Hamlet“ in Bochum – ein Drama
unter Laborbedingungen.



Wundersame  Zeichen:  Ophelia  (Gina
Haller), Hamlets alter Ego im hellen
Licht. Foto: JU Bochum

Den Schluss daraus zu ziehen, hier herrsche die gefühlsarme
Askese,  hier  dominiere  nahezu  klinische  Sterilität,  käme
jedoch  einem  verengten  Blickwinkel  gleich.  Simons’
Inszenierung erwächst vielmehr aus dem Geist der Einsamkeit,
des Zweifels. Nicht spektakuläre Action setzt das Publikum
unter  Spannung,  sondern  das  Bemühen  der  Figuren,  mittels
Maskerade  ihre  Schwäche  und  Schuld  zu  kaschieren.  Einzig
Hamlet spricht die Wahrheit aus, die er in der Theater-auf-
dem-Theater-Szene nachstellt: wie seinem Vater Gift ins Ohr
geträufelt wurde, von dessen eigenem Bruder. In diesem „Spiel“
indes wird alle Distanz abgestreift, herrschen Raserei und
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Hysterie.

Sandra  Hüller  ist  Hamlet.  Sie  gibt  sich  sanft,  fast
schüchtern,  ist  umflort  von  düsteren  Gedanken,  scheut
andererseits  nicht  zurück  vor  messerscharfen  Erkenntnissen,
formuliert aus dem Geist der Logik. Nur dann schlägt ihre
Stimme ins Monströse um, wenn der gemeuchelte Vater aus ihr,
aus Hamlet spricht. Hüller spielt dezent, erlaubt sich kaum
emotionale  Entäußerung.  Dieser  Hamlet  wägt  ab,  zögert,
kalkuliert und berechnet, wann es Zeit ist, seinen Onkel,
Claudius, den Vatermörder, zu töten. Stefan Hunstein verleiht
diesem  Emporkömmling  wackelige  Würde,  will  dem  angeblich
wunderlich  gewordenen  Hamlet  helfen,  wird  dabei  aber  zum
tragischen Herrscher, der die Jugend nicht versteht. Der die
tiefe Trauer des Vaterlosen nicht sieht, dessen Alleinsein,
und ihn deshalb zum Verrückten erklärt.

Hamlets Mutter Gertrud mag ähnlich denken, doch Mercy Dorcas
Otieno  glänzt  mit  standhaftem  Selbstbewusstsein.  Beider
Begegnung ist von unwirklicher Art: pendelnd zwischen Hass,
Sorge und wilder Kabbelei. So wird Hamlets erstes Opfer, aus
einer Unachtsamkeit heraus, der königliche Berater Polonius.
In Gestalt von Bernd Rademacher entpuppt er sich freilich als
Intrigenschmied,  der  von  oben  herab  und  arrogant  seine
Weisheiten von sich gibt, wenn auch gern in freundlichsten
Tonfall  gehüllt.  Derart  aalglatt  verbietet  er  kurzerhand
seiner Tochter Ophelia den Umgang mit Hamlet.



Totengräbers  Stunde  im  Reich  der  Abstraktion  –  Jing
Xiang  rollt  metallene  Kugeln,  Symbole  für  längst
verblichene Schädel. Foto: JU Bochum

Die  sich  freilich,  verkörpert  durch  die  so  wunderbar
verspielte  wie  ernste,  mitunter  etwas  zu  burschikose  Gina
Haller, zunächst wenig sagen lässt, an Hamlets Seite vielmehr
wie dessen alter Ego auftritt. Es ist eine seltsame Liebe, die
beide  verbindet,  die  letzthin  in  Zweifel  und  Distanz,  in
Ophelias Wahn und Tod mündet. Wie am Ende ohnehin die Stunde
der Totengräber kommt: der somnambulen Ann Göbel, die Hamlets
Alleinsein  als  einzige  erkennt  sowie  der  draufgängerischen
Jing Xiang. Der helle Bühnenboden wird zum Duellplatz von
Hamlet und Ophelias rachegetriebenem Bruder Laertes (Dominik
Dos-Reis),  die  sich  wechselseitig  mit  vergiftetem  Degen
umbringen. Zugleich ist diese Stätte Gertruds und Claudius’
Grab.

Auch  dieses  letzte  Bild  ist  trotz  aller  bedeutungsvollen
Tragik von kühler Eleganz. Johan Simons’ Inszenierung zeigt
ein Labor verlorener Seelen. Sein Verzicht auf Drastik ist
zugleich ein Gewinn an Ausdruckstiefe und Größe.
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____________________________________________

(„Hamlet“ wird in der Spielzeit 2019/20 wieder aufgenommen.
Die  nächsten  Vorstellungen  gibt  es  am  17.,  20.  und  24.
Oktober. www.schauspielhausbochum.de)

Liebe kann es nicht geben –
Johan  Simons  inszeniert  in
Bochum  „Plattform“  nach  dem
Roman von Michel Houellebecq
geschrieben von Rolf Pfeiffer | 26. Januar 2025

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

Es  beginnt  mit  einem  Knall.  Plastikmobiliar  kracht  vom
Schnürboden auf die Bühne, und erstaunt nimmt man im weiteren
wahr, daß Menschen unter den Trümmern sind.

Dies war, erfährt man, ein terroristischer Anschlag, der die
weibliche Hauptfigur des Stücks das Leben kostete, während der
Mann unverletzt blieb. Also ist dies eigentlich der Schluß;
doch  in  Johan  Simons’  Bochumer  Bühnenadaption  von  Michel
Houellebecqs Roman „Plattform“ folgt jetzt die Rückblende auf
unverdient glückliche Tage mit viel, viel glücklichem Sex.

Viel und gerne vögeln

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

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

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



gelangte.

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

Bekannte Stilmittel

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

Sexuelle Dienstleistungen

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

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

Gespräche mit der Nummer eins

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

Sprengstoffgürtel

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

Die Vielschichtigkeit verliert sich



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

Freundlicher  Beifall  im  bei  weitem  nicht  ausverkauften
Schauspielhaus.

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

 

 

Die  Vergangenheit  schmerzt
immer  noch:  „Gift.  Eine
Ehegeschichte“  in  den
Bochumer Kammerspielen
geschrieben von Rolf Dennemann | 26. Januar 2025
Ein Mann und eine Frau bewegen sich auf dem Konfliktfeld Bühne
und bewegen dabei vor allem auch die Herzen des Publikums. Das
Licht im Saal bleibt an. Die Zuschauer sind Teil der Bilanz
einer Ex-Ehe – zehn Jahre nach der Trennung.
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Elsie  de  Brauw,
Steven  van
Watermeulen als Ex-
Ehepaar  (Foto:  ©
Phile  Deprez  /
Schauspielhaus
Bochum)

Die beiden treffen sich zum ersten Mal „danach“ im Warteraum
eines Friedhofs. Dieser Raum ist eine Tribüne mit nur wenigen
intakten Sitzplätzen. Zuerst kommt er und schaut ins Publikum,
dann sie, staksend und unsicher. Wo soll sie Platz nehmen?
Neben  ihm  oder  weit  entfernt?  Meist  sind  sie  voneinander
entfernt, manchmal rücken sie zusammen.

Hier ist ihr gemeinsames Kind begraben. Es soll umgebettet
werden.  Sie  wohnt  in  dieser  Stadt,  er  inzwischen  in  der
Normandie  mit  neuer  Frau  und  angeblich  neuem  Leben.  Die
Vergangenheit wird hier behandelt und zurückgeholt ins Jetzt.
Dialoge, die viele im Saal an eigene Erfahrung erinnern. Das
ist hörbar. Manche lachen, andere glucksen zustimmend.

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

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

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

Königin  und  König  im
Geschlechterkampf:  Johan
Simons  reduziert  Kleists
„Penthesilea“  auf  ein
Zweipersonenstück
geschrieben von Rolf Pfeiffer | 26. Januar 2025
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Penthesilea  (Sandra  Hüller),
Achilles (Jens Harzer) (Foto:
Schauspielhaus  Bochum/Monika
Rittershaus)

Am Anfang ist das Geräusch. Das könnte ein Zerreißen sein, ein
Zerknüllen  oder  Zerfetzen,  auf  jeden  Fall  etwas
Beunruhigendes. Man ahnt schon den Tabubruch. Dann erst werden
die beiden Figuren im dunklen Hintergrund bemerkbar, die in
ständiger Bewegung sind und sich nun langsam zum Bühnenraum
vorarbeiten. Sie ist Penthesilea, er Achilles, und sie werden
die einzigen Personen auf der Bühne bleiben, in Johan Simons’
Ausdeutung des Kleist-Stoffes im Bochumer Schauspielhaus.

Keine Rahmenhandlung

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

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

Die Amazonen

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

Beeindruckende Darstellerin

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

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

Alles schwarz

Die Bühne (Johannes Schütz) ist dunkel und leer, lediglich ein
nerviger,  grell  blendender  Lichtbalken  ist  am  vorderen
Bühnenrand in den Boden eingebaut. Er taucht die Akteure, wenn
sie vorne spielen, in ein unwirkliches Rampenlicht, das dem



Spiel  viel  Natürlichkeit  nimmt.  Sparsam  auch  bleibt  die
Garderobe  (Kostüme:  Nina  von  Mechow),  beschränkt  sich  auf
einige schwarze Kleidungsstücke, und statt der nackten Frau
ist an diesem Abend mal ein nackter Mann zu sehen.

Zum Ende hin recht statisch

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

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

Aus  dem  Geisterreich  der
Geschichte:  Johan  Simons
inszeniert  in  Bochum  „Die
Jüdin  von  Toledo“  nach
Feuchtwangers Roman
geschrieben von Bernd Berke | 26. Januar 2025
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Alles zertrümmern: Ensemble-Szene aus „Die Jüdin von
Toledo“.  (Foto:  ©  Jörg  Brüggemann  /  Ostkreuz  –
Schauspielhaus  Bochum)

Große Erwartungen an der Königsallee: Der neue Schauspielhaus-
Intendant Johan Simons (zuvor Chef der RuhrTriennale) zeigt
seine  erste  Bochumer  Premiere  und  hat  mit  „Die  Jüdin  von
Toledo“  nach  Lion  Feuchtwangers  Roman  gleich  einen  höchst
gewichtigen Stoff gewählt, der sich trotz historischer Ferne
immer wieder aufs Heute beziehen lässt und verblüffende bis
bestürzende  Aktualität  gewinnt.  Und  das  keineswegs  nur
gedanklich, sondern mit genuin theatralischen Mitteln.

Das Grundgerüst der vielfältigen Ereignisse: Der kastilische
König Alfonso (Ulvi Erkin Teke) sinnt mit anderen christlichen
Fürsten  auf  einen  neuen  Kreuzzug  gegen  die  andalusischen
Gebiete Spaniens, in denen Muslime herrschen, seinerzeit als
Garanten einer kulturellen Blüte sondergleichen. Zur Abwehr
christlicher Angriffe rufen sie hernach freilich andere, weit
weniger tolerante Glaubensbrüder zur kriegerischen Hilfe – ein
Umstand, der sich womöglich durch all die Jahrhunderte fatal
ausgewirkt hat.
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Amour  fou  mit  Gewalt-
Faszination:  Raquel  (Hanna
Hilsdorf),  König  Alfonso
VIII.  (Ulvi  Erkin  Teke).
(Foto: © Jörg Brüggemann /
Ostkreuz  –  Schauspielhaus
Bochum)

König Alfonso, hier eher mit trottelhaften Zügen als bruchlos
imponierende Heldenfigur, verfällt derweil einer Amour fou mit
der schönen, muslimisch erzogenen Jüdin Raquel (gegen jedes
Klischee besetzt: Hanna Hilsdorf) und lässt gar eigens ein
Lustschloss errichten. Lässt ihr Vater etwa zu, dass sie sich
als eine Art Hure verdingt?

Jedenfalls zieht Raquels mit manchen Wassern gewaschener Vater
Jehuda (Pierre Bokma), vormals zum Islam konvertiert und nun
wieder  zum  jüdischen  Glauben  zurückgekehrt,  geschickt  die
Fäden  in  Alfonsos  Staats-  und  Wirtschaftswesen.  Derlei
Aufschwung aber braucht Frieden als Grundlage, während der
Ritterkönig  Alfonso  trotz  anders  lautender  Verträge  zum
„Heiligen Krieg“ gegen die Muslime drängt und vom christlichen
Scharfmacher De Castro (Guy Clemens) zusätzlich angetrieben
wird.  Zur  gleichen  Zeit  werden  Juden  in  Europa  zunehmend
verfolgt.

Gewalt macht grässlich geil

Es  entsteht  eine  kreuz  und  quer  verwobene,  mitunter  auch
verworrene Gemenge-, Gefühls- und Gefechtslage, die tief bis
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in die Körperlichkeit hineinreicht. Macht und „Heldentum“, so
sieht  man  vielfach,  machen  mitunter  grässlich  geil.  Die
abgründige  Faszination  durch  schrankenlose  Gewalt  ist  ein
Kernthema  des  Stücks.  Blutrünstige  Vorstellungen  erfassen
nicht zuletzt die Frauen, die Königin (Anna Drexler) ebenso
wie Alfonsos jüdische Geliebte. Hie und da erkundigen sie sich
lechzend  nach  Leichenzahlen,  bevor  sie  es  bereitwillig
treiben.

In einer Szene steigert sich der Befund zur ebenso bizarren
wie  lachhaften  Gruppen-Orgie.  Unbedingt  nötig  war  diese
Aufgipfelung nicht, sie brachte freilich die lautesten Lacher
des  Abends.  Auch  wirkte  das  anfängliche  Gezerre  des
zehnköpfigen Ensembles um ein Tuch noch ein paar Spuren zu
harmlos  und  „sportlich“  verhampelt  für  die  verwickelten
Interessenlagen. Doch das sind Ausnahmen in einer ansonsten
sehr ernsthaften Aufführung, die gleichsam von Szene zu Szene
an  Dringlichkeit  gewinnt.  Übrigens  erleichtern  englische
Obertitel auch deutschsprachigem Publikum den Zugang, falls
denn mal ein Satz vernuschelt sein sollte.

Einige Zeitebenen sind zu bedenken

Regisseur Johan Simons und sein Dramaturg Koen Tachelet haben
den  Roman  (als  Aufbau-Taschenbuch  immerhin  511  Seiten)  zu
einer  knapp  dreistündigen  Theaterfassung  konzentriert  und
dialogisch gekonnt aufbereitet. Das Ganze ist wahrlich nicht
unkompliziert, sind doch einige Zeitebenen zu bedenken: Der
Roman über die Kreuzzugszeit des 12. Jahrhunderts beschreibt
die Beziehungen zwischen Christen, Muslimen und Juden in jener
frühen Epoche. Gewiss ist er nicht ohne die Erfahrungen des
jüdischen  Schriftstellers  Lion  Feuchtwanger  im  erzwungenen
Exil ab 1933 zu verstehen. Feuchtwangers Roman erschien 1955,
umfasst also auch das furchtbare Wissen um den Holocaust.
Schließlich  spielen  nunmehr  heutige  Konflikte  zwischen  den
drei monotheistischen Weltreligionen hinein. Solche Fülle will
erst einmal bewältigt sein.



Beiderseits der Mauer: Szene
mit (v. li. im Vordergrund)
Musa (Gina Haller), Raquels
Vater  Jehuda  Ibn  Esra
(Pierre  Bokma)  und  Raquel
(Hanna  Hilsdorf).  (Foto:  ©
Jörg Brüggemann / Ostkreuz –
Schauspielhaus Bochum)

Der Bühne (Johannes Schütz) merkt man die Vielschichtigkeit
nicht direkt an, im Gegenteil: Sie ist radikal reduziert auf
eine im Grunde simple Geometrie aus Kreis (Drehbühne) und
raumgreifendem Rechteck. Eine große weiße Mauer (Aus Styropor?
Aus Rigips?) teilt die Spielfläche die ganze Zeit über in zwei
variierende  Hälften.  Immerzu  werden  Figuren  voneinander
getrennt  oder  auch  wieder  zueinander  gebracht.  Beinahe
unaufhörlich rotiert die Drehbühne, so dass die Darsteller
stets  in  Bewegung  sein  müssen,  sollen  sie  vorne  sichtbar
bleiben; es sei denn, sie lägen leblos Boden, was überaus
häufig geschieht. Dabei sieht es manchmal so aus, als würden
sie  beinahe  von  der  Mauer  zermalmt.  Doch  selbst  dann
vollführen  sie  zwangsläufig  die  Drehung  der  Bühne  mit.

Auch eine Klagemauer

Auf diese Weise entstehen – wie von Geisterhand – immer wieder
neue Situationen und Konfrontationen oder auch Allianzen, wie
denn überhaupt die Figuren gelegentlich wirken, als seien sie
flackernde,  schwankende,  wankende  Gestalten  aus  einem
geschichtlichen Geisterreich, die aber jederzeit wiederkehren
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können.  Sie  tragen  ja  auch  einen  „ewigen“  Streit  aus;
jedenfalls einen, der nicht und nicht aufhören will und immer
wieder ins falsche Heldentum „Heiliger Kriege“ mündet, die
schon  hier  (jüdische)  Flüchtlingsströme  und  deren  rigide
Abwehr nach sich ziehen. Die dominierende Trennwand ist daher
auch und vor allem eine Klagemauer.

Zu schrecklichen Opfern bereit

Feuchtwangers  historisch  weitgehend  faktengetreuem  Roman
folgend, ist dies ein vielfältig und oft gedanklich haarfein
differenzierendes Stück, reich an Zwischentönen, die am Ende
allerdings brutal erstickt werden. Mehrere Protagonisten, wie
Alfonsos Beichtvater Rodrigue (Michael Lippold) oder auch der
muslimische  Arzt  Musa  (Gina  Haller)  unternehmen  –  aus
unterschiedlicher  Motivation  (Menschenliebe,  Pragmatismus,
Fatalismus etc.) – immer wieder Anläufe zur Friedensstiftung
und zur Suche nach Gemeinsamkeiten zwischen den Religionen,
ungefähr im guten Geiste von Lessings „Nathan“-Drama. Doch die
kriegerischen Gegenkräfte scheinen übermächtig.

Die eifersüchtige Königin sorgt dafür: Den Juden wird am Ende,
als  alles  zerstört  ist,  die  Schuld  an  der  christlichen
Niederlage zugeschoben, weil die lüsterne Raquel Alfonso von
Kriege abgelenkt habe. Die Juden haben keine Armeen und sie
sind, wie es einmal raunend heißt, oft auf schreckliche Weise
zu  allen  erdenklichen  Opfern  bereit.  Wehe,  wenn  das
aufgehetzte Volk auf sie losgelassen wird. Zunächst werden
hier „nur“ Raquel und ihr Vater umgebracht, doch sind diese
Morde Vorboten der Pogrome kommender Zeiten.

Neben all dem steht ein blinder Bettler und etwas entrückter
„Seher“ (Risto Kübar), der – mal weise, mal opportunistisch –
weitere Perspektiven ins Geschehen einbringt. Ist er nicht ein
Nachfahr Shakespearescher Narren?



Nach der Schlacht:
Ensemble-Szene.
(Foto:  ©  Jörg
Brüggemann  /
Ostkreuz  –
Schauspielhaus
Bochum)

Wenn alles zertrümmert ist

Als  Kriegslüsternheit  und  tödliche  Intrigen  die  Oberhand
gewonnen haben, wird minutenlang die weiße Mauer in Stücke
geschlagen, bis die Bühne wie ein Schlachtfeld aussieht – oder
wie das Eismeer auf Caspar David Friedrichs berühmten Gemälde.
Es  ist,  als  sei  auch  die  Schutzmauer  der  Zivilisation
gefallen.

Schon  zu  Beginn  hat  eine  schrille  Alarmsirene  aufgeheult,
zwischendurch  haben  immer  wieder  (Wach)hunde  bedrohlich
gebellt  und  schlimmste  Assoziationen  geweckt,  auch  haben
anschwellende Motorengeräusche an Schlachten und Abtransporte
neuerer Zeiten gemahnt. Am Schluss fährt die Bühne zurück und
wird  in  Richtung  Zuschauerraum  gekippt,  so  dass  alle
Trümmerteile und alle Schauspieler haltlos hinunter rutschen.
Ein  immens  starkes  Katastrophen-Bild,  das  in  Erinnerung
bleiben wird.
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Erstmals  sind  mit  dieser  Produktion  Teile  des  völlig  neu
formierten Bochumer Ensembles zu erleben. Man darf annehmen,
dass sie sich mit der Zeit noch mehr aufeinander einspielen,
doch schon jetzt war ein von Simons geweckter Ensemble-Geist
zu spüren. Niemand spielt sich über Gebühr in den Vordergrund,
alle  miteinander  sind  sie  aufs  bestmögliche  Ergebnis  aus.
Ungeschmälerte Bewunderung ist indes Pierre Bokma als Jehuda
zu zollen. Er ist denn doch ein Zentralgestirn, um das diese
Aufführung zu wesentlichen Teilen kreist.

Großer, anhaltender Beifall für alle Beteiligten. Gut möglich,
dass  das  Haus  mit  solchen  Inszenierungen  wieder
nachdrücklicher  auf  der  überregionalen  Theater-Landkarte
auftaucht. Eine ganz andere Frage ist, ob auch nennenswert
viele muslimische Zuschauer sich das Stück ansehen werden.

Nächste Vorstellungen: 3., 4., 7., 16. November, 14., 16., 26.
Dezember. Karten-Telefon: 0234 / 3333 5555. 

www.schauspielhausbochum.de

Künftiger  Ruhrfestspiel-Chef
heißt Olaf Kröck
geschrieben von Bernd Berke | 26. Januar 2025
Hier mal ein dürre Nachricht, einstweilen noch ohne allzu viel
„Fleisch“,  wie  man  so  sagt:  Der  kommende  Intendant  der
Ruhrfestspiele  heißt  Olaf  Kröck,  ist  derzeit  (Interims)-
Intendant des Bochumer Schauspielhauses und wird sein Amt in
Recklinghausen am 1. August 2018 antreten.
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Wird Intendant der
Ruhrfestspiele:
Olaf Kröck. (Foto:
© Knotan)

Der 45-jährige Kröck tritt die Nachfolge von Frank Hoffmann
(63)  an,  der  den  Ruhrfestspielen  seit  2004  nur  selten
ästhetische  Offenbarungen,  jedoch  hervorragende
Auslastungszahlen  beschert  hat.

Mit  Kröck,  der  ein  Studium  der  Angewandten
Kulturwissenschaften  und  ästhetischen  Praxis  an  der
Universität Hildesheim absolviert hat, entscheidet man sich
nicht für einen etablierten großen Namen der Theaterzunft,
sondern  eher  für  ein  Versprechen  auf  die  Zukunft.  Die
Zusammenarbeit dürfte wunschgemäß langfristig angelegt sein.

Der  in  Viersen  geborene  Olaf  Kröck  wird  seinen  jetzigen
Bochumer Posten, den er gerade erst eingenommen hat, im Sommer
2018 für Johan Simons, den bisherigen Chef der RuhrTriennale,
räumen.  Simons` Triennale-Nachfolge wiederum wird aus einer
„Doppelspitze“  mit  Stefanie  Carp  und  Christoph  Marthaler
bestehen.

Die Karten in der Theaterlandschaft des Reviers werden also
gründlich neu gemischt.
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Der neue Ruhrfestspiel-Mann Kröck war bisher vorwiegend als
Dramaturg tätig, und zwar in Hildesheim, Luzern, am Schauspiel
Essen  und  (vor  seiner  jetzigen  Kurz-Intendanz)  am
Schauspielhaus in Bochum, wo er wesentliche Inszenierungen der
letzten Jahre mitgeprägt hat.

Die  Entscheidung  für  den  neuen  Ruhrfestspielchef  wurde  im
Aufsichtsrat des traditionsreichen, 1947 gegründeten Festivals
einstimmig getroffen. Gesellschafter der Ruhrfestspiele sind
der  Deutsche  Gewerkschaftsbund  (DGB)  und  die  Stadt
Recklinghausen.

Am 27. Oktober soll Olaf Kröck in Recklinghausen offiziell
vorgestellt  werden.  Mal  schauen  und  hören,  welche
konzeptionellen  Vorstellungen  er  dann  womöglich  schon  im
Gepäck hat.

 

Deklamationen  am  Rande  der
Kohlenhalle  –  Johan  Simons
inszeniert  in  Marl  „Die
Fremden“
geschrieben von Rolf Pfeiffer | 26. Januar 2025
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Sandra  Hüller
(rechts),  weitere
Mitwirkende  (Foto:
JU/Ruhrtriennale)

In seinem Roman „Der Fremde“ läßt Albert Camus den Franzosen
Meursault in Algerien einen einheimischen Mann ermorden, der
namenlos bleibt. Für den Gang der Geschichte ist das sinnvoll,
aber etwas kränkend für die arabische Seele war es offenbar
auch. Vor wenigen Jahren – auf Deutsch erschien das Buch im
Februar – hat der algerische Schriftsteller Kamel Daoud seine
Version der Camus-Geschichte verfaßt: „Der Fall Meursault –
eine Gegendarstellung“.

Daoud erzählt den Plot aus der Perspektive der Familie des
Opfers, das hier den Namen Moussa trägt. Sein Bruder, ein
alter Mann mittlerweile, erinnert sich, und Camus’ Geschichte
über einen vorgeblich zufälligen Mord wird zu einem Lehrstück
über  Kolonialismus,  Rassismus,  Identität,  über  Verhältnisse
kurzum, deren logische Folge geradezu dieser Mord war. Nun
gut.

Steiniger Untergrund

Jetzt  hat  sich  Johan  Simons,  Ruhrtriennale-Intendant,  des
Buchs von Daoud bedient, um daraus eine Bühnenproduktion zu
machen. Spielort von „Die Fremden“ (!) – Bühne kann man es
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nicht  nennen  –  ist  die  Kohlenmischhalle  der  kürzlich
stillgelegten Zeche Auguste Victoria in Marl, ein steiniger,
staubiger Untergrund, auf dem zu agieren sicher keine Freude
ist.

Das  Orchester  Asko/Schönberg  hat  auf  dem  Spielfeld  seinen
Platz  bezogen  und  intoniert  während  der  rund  100  Minuten
Spielzeit Kompositionen von Mauricio Kagel, Claude Vivier und
György Ligeti. Dominiert wird die Szene von einer riesigen
Maschine auf Schienen, der Kohlenmischmaschine wohl, die sich
irgendwann  im  Mittelteil  sinnfällig  in  Bewegung  setzt  und
langsam und lautlos nach hinten wegfährt.

Im  Hintergrund  ist  die
Videoarbeit von Aernout Mik
zu  sehen  (Foto:
JU/Ruhrtriennale)

Bedeutungsschwer

Die  Maschine  ist  aber  auch  das  Originellste  an  dieser
Inszenierung,  deren  Ende  man  nach  einiger  Zeit  doch  sehr
herbeisehnt. Wie im letzten Jahr schon in Simons’ Einrichtung
von „Accattone“ nach Pasolini – in einer großen Kohlenhalle in
Gladbeck  –  besteht  der  gesprochene  Text  fast  nur  aus
bedeutungsschweren  Deklamationen,  deren  akustische
Verständlichkeit zudem dadurch erschwert ist, daß die Mimen
vorwiegend niederländische Muttersprachler zu sein scheinen.
Mit dem Deutschen und seiner richtigen Betonung tun sie sich
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schwer. Gerade einmal Sandra Hüller, die jüngst im Film „Toni
Erdmann“  neben  Peter  Simonischek  brillierte  und  die  man
offenbar als Star eingekauft hat, gibt manchmal eine Ahnung
von dem, was Schauspielkunst (auch hier) sein könnte.

Szenenfoto  (Foto:
JU/Ruhrtriennale)

Flachbild

Mit dem Spielort, ein weiteres Ärgernis, weiß Simons wenig
anzufangen,  sieht  man  einmal  von  der  erwähnten
Kohlenmischmaschine ab. Der größte Teil des riesigen, tiefen
Raums bleibt für die Inszenierung praktisch ungenutzt, alles
spielt  sich  an  einem  Kopfende  der  Halle  ab,  vor  dem  die
Zuschauerränge aufgebaut sind.

Hier  offenbaren  sich  die  Grenzen  eines  „freien“,
improvisationsfreudigen Theaters nach Simons’ Art, das fast
überall Spielräume zu schaffen weiß, sich mit vorgegebenen
Räumen aber schwertut. Mit einer gewissen Wehmut denkt man da
an  bombastische  Produktionen  der  Ära  Heiner  Goebbels,  die
lustvoll mit der Tiefe spielten, an ausschwenkende Lichtkräne
über nächtlicher Jahrhunderthalle und an bedrohliche, in das
Publikum hineinrollende Dampflokomotiven. Tempi passati.

Flüchtlingslager im Video

Natürlich wurde auch das Migrationsthema nicht ausgelassen.
Eine  Videoinstallation  von  Aernout  Mik  zeigt  die
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Kohlenmischhalle  als  Flüchtlingslager,  erschöpfte  Menschen,
Kinder,  Verwaltungsbeamte,  Polizisten.  Natürlich  gibt  da
Zusammenhänge;  trotzdem  wirkt  das  Video  wie  der  etwas
ungelenke Versuch, möglichst viel Aktualität in einen Stoff zu
pressen, der auch aus sich heraus bestünde.

Erwähnt sei noch, daß auch der Bundespräsident im Publikum
saß. Sein Auftritt mit Gefolge und ein bißchen Händeschütteln
vollzog  sich  glücklicherweise  in  wenigen  Minuten,  und  die
erhöhten  Sicherheitsmaßnahmen  blieben  erträglich.  Leider
konnte man ihn nicht nach seiner Meinung fragen. Wie immer sie
auch  ausgefallen  sein  mag  –  gewiß  hätte  er  sie  in  die
richtigen  Worte  gekleidet.

Termine: 4., 8., 9., 10. September
www.ruhrtriennale.de

Skepsis  und  Erstarrung  –
Johan  Simons  deutet  zum
Triennale-Auftakt Glucks Oper
„Alceste“
geschrieben von Martin Schrahn | 26. Januar 2025
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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
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
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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“
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.
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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
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
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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.

Triennale-Chef  Johan
Simons  wagt  den
skeptischen  Blick  auf
Glucks „Alceste“. Foto: -n
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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

Mit  Glucks  „Alceste“  und
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Theater  in  der  Moschee:
Ruhrtriennale startet am 12.
August
geschrieben von Rolf Pfeiffer | 26. Januar 2025

Pressegespräch  in  karger
Halle.  Intendant  Johan
Simons sitzt in der Mitte.
(Foto: Pfeiffer)

„Freiheit, Gleichheit, Brüderlichkeit“ hat Johan Simons auf
seine Programmhefte geschrieben, „Alle Menschen werden Brüder“
zitiert er Schiller in seiner Ansprache an das (Abonnenten)-
Volk, und auch die Zeile „Seid umschlungen, Millionen“ aus
desselben  Dichters  Feder  findet  Eingang  in  seinen
Zitatenschatz.

Wenn unsereiner bei diesen Worten möglicherweise eher an die
Panzerknackerbande aus den Mickymausheften der 60er Jahre und
deren geniale Texterin Dr. Erika Fuchs denkt, die Disneys
Mäusen  und  (mehr  noch)  Enten  deutsche  Klassik  in  die
Sprechblasen  schrieb,  so  ist  dies  ein  anderes  Thema.

Aufklärung und Humanismus

Johan Simons jedenfalls, nunmehr im zweiten Jahr Intendant der
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Ruhrtriennale,  wähnt  sich  in  seiner  Programmgestaltung  der
Aufklärung  und  dem  Humanismus  verpflichtet,  aber  kritisch
natürlich, zweifelnd und hinterfragend. Die „Brüderlichkeit“
auf der gut gestalteten Programmübersicht ziert deshalb ein
Fragezeichen,  was  eine  Pressekonferenzteilnehmerin  im
Genderwahn  nicht  davon  abhielt,  „Schwesterlichkeit“
einzufordern  oder,  besser  noch,  „Menschlichkeit“.  Die  aber
gibt es schon, und sie hat in der deutschen Sprache eine etwas
andere Bedeutung als die intendierte. Das Dilemma ist auf die
Schnelle  wohl  nicht  zu  lösen,  und  etwas  Respekt  vor  des
Dichters  Wort  wäre  sicher  auch  nicht  schlecht.
Glücklicherweise  blieb  die  längere  Diskussion  aus.

Carolin Emcke hält Eröffnungsrede

Also denn: Am 12. August startet die Ruhrtriennale 2016, und
als Festrednerin wurde Carolin Emcke engagiert, Publizistin
und  diesjährige  Preisträgerin  des  Friedenspreises  des
deutschen Buchhandels. Ihr neues Buch „Gegen den Hass“ soll im
Oktober  erscheinen,  „Vom  Übersetzen“  ist  ihr  Vortrag
überschrieben, in dem es laut Ankündigung um den „Wert der
Gleichheit“ geht (Jahrhunderthalle Bochum, 18 Uhr).

Strenge Opernfassung

René  Jacobs  dirigiert
„Alceste“.  (Foto:  Molina
Visuals/Ruhrtriennale)

Am selben Tag auch hat die erste Großproduktion des Festivals
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Premiere, die Oper „Alceste“ von Christoph Willibald Gluck in
der frühen, strengen Wiener Fassung. Hier, erläutert Dirigent
René Jacobs, spielt der Chor gerade so wie in der antiken
griechischen Vorlage Euripides’ eine tragende Rolle – was das
Premierenpublikum des Jahres 1767 gar nicht recht goutierte.
Im Spätbarock war man auf gute Show und Kurzweil abonniert,
verlangte  nach  virtuosen  Kastraten  und  Publikumslieblingen.
Doch ein gestrenger Chor, so ganz im Dienst des Dramas? Oder
gar  einer  neuen  künstlerischen  Freiheit?  Johan  Simons  ist
sicher, mit dieser Regiearbeit seinem Aufklärungsthema ganz
nahe zu sein (Premiere 12. August, 20 Uhr, Jahrhunderthalle
Bochum).

Johan Simons inszeniert auch
in  der  Moschee  (Foto:  Edi
Szekely/Ruhrtriennale)

Zwischen den Religionen

Auch die zweite Regiearbeit des Intendanten ist bereits am
ersten  Wochenende  zu  sehen,  allerdings  nicht  in  der
Jahrhunderthalle,  sondern  in  der  DITIB-Merkez-Moschee  in
Duisburg-Marxloh. Hier gelangt das Stück „Urban Prayers Ruhr“
von Björn Bicker zur Aufführung.

Chorwerk Ruhr sowie fünf Darstellerinnen und Darsteller geben
sich,  wenn  ich  es  recht  verstanden  habe,  an  eine
Glaubensdiskussion,  die  jedoch  daran  leidet,  daß  zunächst
keiner richtig ausreden kann, weil es so vieles zu sagen, zu
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diskutieren gibt. Trotzdem konturieren sich bald Positionen,
Haltungen und Ansichten.

Bickers  Stück  ist  flexibel,  die  jeweilige
Glaubensgemeinschaft,  in  deren  Räumen  „Urban  Prayers  Ruhr“
aufgeführt wird, liefert eigene Beiträge zum Text. Das Stück
ist also immer wieder anders, wenn es bei den verschiedenen
Religionsgemeinschaften gespielt wird – im Hindu Shankarar Sri
Kamadchi  Ampal  Tempel  in  Hamm,  in  der  Lutherkirche  in
Dinslaken-Lohberg,  in  der  serbisch-orthodoxen  Kirche  in
Dortmund-Kley, in der Synagoge Bochum, im (freikirchlichen)
House of Solution in Mülheim an der Ruhr und, eben, in der
Moschee in Marxloh.

Schlurp!  Teil  der
Installation „The Good, The
Bad  and  the  Ugly“  vom
Atelier  Van  Lieshout
(Foto:Pfeiffer)

Andere Mentalität

Autor Björn Bicker hat ein ähnliches Projekt schon einmal in
München realisiert und zeigte sich im Pressegespräch immer
noch erstaunt über die großen Versammlungsräume der Religionen
im  Revier.  In  München  seien  die  alle  viel  kleiner,  was
sicherlich auch an den horrenden Mieten und Immobilienpreisen
liege.

http://www.revierpassagen.de/37273/mit-glucks-alceste-und-theater-in-der-moschee-ruhrtriennale-startet-am-12-august/20160803_2116/28-img_6903


Das Stück mal eben so ins Ruhrgebiet umzusetzen (wie er sich
das  zunächst  zugegebenermaßen  vorgestellt  hatte),  sei
unmöglich gewesen. Ein zweiter Grund stand dem entgegen: Die
Mentalität im Ruhrgebiet sei anders, in jeder Gemeinde sei man
sehr  schnell  beim  Thema  Jugend  gelandet,  bei  Ängsten  und
Befürchtungen in Bezug auf die Zukunft der Kinder. In München
hingegen  habe  „eine  gewisse  Sattheit“  geherrscht,  ein
gelassener Optimismus, den es im Ruhrgebiet in gleicher Weise
offenbar nicht gebe.

Die  rostigen  Klos  gehören
auch  zur  Installation  „The
Good, the Bad and the Ugly“
vor  der  Jahrhunderthalle
(Foto:  Pfeiffer)

Tempeltänzerinnen

Doch allzu trist wird es auch im Revier nicht werden. Bei den
Hammer Hindus gibt es Tempeltänzerinnen, in Marxloh dreht sich
der Derwisch, in der Synagoge tritt (neben Kantor Tsah) das
Nodelman-Duo auf. Und so fort.

Die „städtischen Gebete“ versprechen muntere Veranstaltungen
zu werden, Ausdruck eines fröhlich-friedliches Nebeneinanders
der  Religionen,  bei  denen  Haß  und  Intoleranz  sich,  wenn
überhaupt,  an  den  radikalen  Rändern  finden.  Seit  dieses
Programm geplant wurde, gab es islamistischen Terror auch in
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Deutschland, hat sich die tolerante Grundstimmung im Land eher
eingetrübt. Doch wäre das ein Grund, auf dieses Religionen-
Projekt zu verzichten? Ganz gewiß nicht, im Gegenteil.

Der namenlose Araber

Simons’  dritte  Regiearbeit  wird  ihre  Aufführung  am  2.
September erleben, in der Kohlenmischhalle der Zeche Auguste-
Victoria in Marl, wo bis 2015 tatsächlich noch richtige Kohle
gemischt wurde. Das Stück „Die Fremden“ erzählt, ausgehend von
Kamel  Daouds  Buch  „Der  Fall  Meursault  –  eine
Gegendarstellung“, die Geschichte des in Albert Camus’ Roman
namenlos  gebliebenen  ermordeten  Arabers  weiter,  dessen
Nachfahren  fremd  bleiben  in  einer  gottverlassenen  Welt.
Fremdheit auch in der Musik von György Ligeti und Mauricio
Kagel,  die  dazu  erklingt:  Das  wird  kein  lauschiger
Spätsommerabend  werden.

Das ist – in der Simulation
–  der  subversive  rosa
Kanalcontainer im Dortmunder
Hafen. (Foto: osa – office-
for-subversive-
architecture/Ruhrtriennale)

Container im Dortmunder Hafen

Doch  zurück  zum  ersten  Wochenende:  Am  Samstag  wird  in
Dortmund,  im  Hafen,  ein  Schwebecontainer  für  das  breite
Publikum in Betrieb genommen. Entwickelt hat ihn „osa“, das
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„office for subversive architecture“, und stationiert ist er
bei der Firma SAZ Stahlanarbeitungszentrum Dortmund GmbH & Co.
KG.

Für Ortskundige: Der schmucklose Industriebau ragt über das
Kanalbecken und ist vom alten Hafenamt und der Hafenbrücke
davor gut zu sehen. Hier nun, an diesem klassischen Kultur-
Unort, hängt der knallig pink gestrichene Container an einem
Hallenkran und wird von diesem über das Wasser transportiert,
wo er einige Minuten verharrt, bevor es zurück in die Halle
geht. 20 Minuten dauert die Ausfahrt in zehn Metern Höhe über
dem Hafenbecken, maximal 15 Personen dürfen an Bord sein.

Oliver Langbein, der die Installation zusammen mit Karsten
Huneck und Bernd Trümpler schuf und der einen Lehrauftrag an
der Dortmunder Fachhochschule hat, stellt Mitreisenden einen
kleinen  Adrenalinstoß  in  Aussicht.  „Well,  come“  heißt  die
Arbeit übrigens, will natürlich als Kunstwerk verstanden sein
und verweist schon im Titel auf die migrantische Konnotation.
Wie willkommen sind die, die auf unübliche Weise über das
Wasser reisen?

Neues  Van-Lieshout-Objekt
vor  der  Jahrhunderthalle
(Foto:  Pfeiffer)

Cate Blanchett in 13 Rollen

Während  der  ganzen  Triennale-Zeit  ist  die  Videoarbeit
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„Manifesto“ im Landschaftspark Duisburg-Nord zu sehen, in der
die  australische  Schauspielerin  Cate  Blanchett  in  13
unterschiedlichen  Rollen  künstlerische  und  politische
Manifeste zum Besten gibt; ab 16 Uhr läuft wieder der große
Rock-/Pop-/Techno-Zauber  „Ritournelle“  in  der
Jahrhunderthalle, und während des gesamten Festivals werden
Teile  des  Hallenvorplatzes  (der  wieder  mit  der  brachialen
Skulpturenlandschaft „The Good, the Bad and the Ugly“ aus dem
Atelier Van Lieshout bestückt ist) als Teenager-Machtgebiet
ausgewiesen, wo die Jugend das Sagen hat. „Mit und von: Mit
Ohne Alles und Mammalian Diving Reflex“, entnehmen wir der
Pressemitteilung, „Teentalitarismus“ heißt das Ganze. Und wer
mehr wissen möchte, sei auf das Netz verwiesen.

Musik auf Zeche Zollern

Zwei  (nach  allem,  was  wir  wissen  können:)  wunderbare
Musikproduktionen kündigen sich für die folgende Woche an,
„Spem  in  alium“  in  der  Dortmunder  Zeche  Zollern
(Maschinenhalle) am Mittwoch, „Carré“ in der Jahrhunderthalle
am Donnerstag. In Dortmund wird Musik von Thomas Tallis, Henry
Purcell, Alfred Schnittke und György Ligeti zu hören sein,
singt der Chor MusicAeterna, dirigiert Vitaly Polonsky; in
Bochum  nähern  Bochumer  Symphoniker  und  Chorwerk  Ruhr  sich
Karlheinz Stockhausen mit vier Chören, vier Orchestern und
„gewaltiger  Klangwanderung“  an.  Über  beide  Musikereignisse
wird zu gegebener Zeit zu berichten sein.

Über 50000 Tickets standen zum Verkauf, zwei Drittel davon, so
Kultur-Ruhr-Geschäftsführer Lukas Crepaz, sind schon weg. Doch
gebe es für praktisch alles auch noch Karten, zumal dann, wenn
man terminlich flexibel sei.

Also dann: Viel Glück mit Gluck, Glückauf!

www.ruhrtriennale.de

http://www.ruhrtriennale.de


Wer  will  mal  zum  Film?
RuhrTriennale und ARD suchen
fast 1400 Komparsen im Revier
geschrieben von Bernd Berke | 26. Januar 2025
Darüber  nachgedacht,  wie  es  wohl  ist,  wenn  man  in  Paris,
London oder New York lebt. Dann ist man sicherlich schon in
mindestens 130 Filmen aufgetaucht, zumeist wohl unfreiwillig.
Und wenn man nur ganz hinten zufällig durchs Bild gehuscht
ist.  Jaja,  schon  gut.  In  Berlin  hätten  sich  im  gleichen
Zeitraum auch ca. 42 Gelegenheiten geboten.

Wie ich darauf komme? Nun, im Ruhrgebiet geht’s jetzt auch
gaaanz langsam los damit. An zwei aufeinander folgenden Tagen
wurden hier jetzt Komparsinnen und Komparsen für Dreharbeiten
gesucht.  Natürlich  gibt  es  jeweils  ein  Auswahlverfahren
(neudeutsch  „Casting“),  was  wohl  auch  einige  Möchtegerns
anlocken dürfte.

Kulturelles Schwergewicht

Hochkulturell mutmaßlich viel gewichtiger ist dieser Aufruf:
Die  RuhrTriennale  sucht  80  „StatistInnen“
(Originalschreibweise  des  Festivals)  für  ein  filmisches
Szenenbild zur Theaterproduktion „Die Fremden“. Triennale-Chef
Johan  Simons  höchstselbst  inszeniert  die  musiktheatralische
Adaption  des  Romans  „Der  Fall  Meursault  –  eine
Gegendarstellung“ von Kamel Daoud, der sich bemüht hat, Albert
Camus’ „Der Fremde“ zu konterkarieren.

Der Filmdreh begibt sich dann am 1. und 2. Juli, jeweils ab 8
Uhr in der Kohlenmischhalle der Zeche Auguste Victoria in
Marl. Notorische Spätaufsteher müssten sich also sputen…
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Polizisten, Journalisten und Gaffer

Okay, 80 Plätze sind schnell vergeben. Aber gemach. Es gibt
noch eine weitere, wahrscheinlich ungleich größere Chance, im
Film aufzutauchen. Für den TV-Zweiteiler „Gladbeck“ (ARD /
Produktion Ziegler Film) über das Gladbecker Geiseldrama im
August  1988  werden  etwa  1300  (!)  weibliche  und  männliche
Darsteller gesucht. Man scheint also mächtig auftrumpfen zu
wollen. Zu besetzen sind u. a. die Rollen von Augenzeugen,
Polizisten,  Journalisten  und  Schaulustigen  –  die  Letzteren
anno 1988 noch ohne allzeit knipsbereites Handy. Werden sich
wohl echte Gaffer melden, um Gaffer darzustellen?

Das entsprechende Casting der Agentur Eick ist bereits für
Samstag,  28.  Mai  (11  bis  15  Uhr),  in  der  Stadtbücherei
Gladbeck vorgesehen. Nana, ob die Kapazitäten der Bibliothek
und bloße vier Stunden dafür reichen? Kaum vorstellbar.

Schnauzbärte gern gesehen

Gesucht  werden  Leute  „zwischen  vier  und  70  Jahren“  für
(kleine)  Sprech-  und  Komparsenrollen.  Besonderheit,  so  die
Casting-Agentur  wörtlich:  „Wer  sich  für  eine  Rolle
interessiert,  sollte  sich  nicht  mehr  die  Haare  schneiden
lassen, damit authentische 80er Jahre-Frisuren gestylt werden
können.“  Auch  Schnauzbärte  sind  erwünscht.  Richtig:  Den
Begriff  Styling  hätte  man  in  dem  Zusammenhang  nicht  so
unbedarft verwenden müssen.

Die meisten Auserwählten werden übrigens mit ein bis drei
Drehtagen auskommen. Doch je nach Rolle (rund 80 Mitwirkende
müssen ein paar Worte sprechen) sind von einzelnen Leuten bis
zu 17 Drehtage zu absolvieren. Das könnte also richtig in
Arbeit ausarten. Ob dafür auch Mindestlöhne gezahlt werden?

Daten/Termine

RuhrTriennale, „Die Fremden“: Am 18. Juni Casting bei der
Kultur  Ruhr  GmbH  (Leithestr.  35,  45886  Gelsenkirchen).



Voranmeldungen bis zum 15. Juni unter www.ruhr3.com/komparsen
(Rückfragen unter 0209/60507143).

ARD-TV-Drama „Gladbeck“: Casting schon am Samstag, 28. Mai (11
bis 15 Uhr) in der Stadtbücherei Gladbeck, Friedrich-Ebert-
Straße 8.

Ab  2018:  Stefanie  Carp  und
Christoph  Marthaler  sollen
die RuhrTriennale leiten
geschrieben von Bernd Berke | 26. Januar 2025

Ab  2018  für  die
RuhrTriennale
verantwortlich:  Stefanie
Carp und Christoph Marthaler
beim  Pressetermin  in  der
Bochumer  Jahrhunderthalle.
(Foto: Bernd Berke)

Für  die  Kulturszene,  zumal  im  Ruhrgebiet,  ist  dies  eine
Nachricht von größerem Kaliber: Von 2018 bis 2020 werden die
Dramaturgin Stefanie Carp (Jahrgang 1956) und der Schweizer
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Theatermacher  Christoph  Marthaler  (64)  an  der  Spitze  der
RuhrTriennale stehen. Zwei hochkarätige Namen, fürwahr.
Die Entscheidung war gestern noch ziemlich frisch. Man hatte
sie, so gut es eben ging, geheim gehalten. Und so konnte NRW-
Kulturministerin  Christina  Kampmann  in  der  Bochumer
Jahrhunderthalle  tatsächlich  den  allermeisten  Medien  eine
Neuigkeit  verkünden.  Der  zum  Scherzen  aufgelegte  Christoph
Marthaler flunkerte gar, ihm selbst sei das alles auch neu.
Die Einladung nach Bochum hätte er demnach einfach mal so als
schicksalhaft hingenommen…

„Das schönste aller Festivals“

Gleichfalls anwesend war der jetzige Triennale-Intendant Johan
Simons, der hier – beim „schönsten aller Festivals“ (Simons) –
noch  zwei  Spielzeiten  vor  sich  hat.  Der  Niederländer
versicherte glaubhaft, dass er die Entscheidung für Carp und
Marthaler sehr begrüße („Eine richtig gute Wahl“), denn gerade
die Mischformen zwischen Theater, Musik (und anderen Künsten),
die die RuhrTriennale prägen, lägen den beiden „Neuen“ am
Herzen.

Kennzeichnend  für  die  Triennale  sind  auch  die  teilweise
monumentalen  Spielstätten  mit  industrieller  Vergangenheit.
„Das ist meine Welt“, rief Christoph Marthaler aus. Er habe
als Künstler in Garagen und Fabriken begonnen.

Geschichte der monumentalen Räume

Marthaler  schwärmt  noch  heute  von  unvergesslichen  Revier-
Ortsbesichtigungen  im  Gefolge  des  Triennale-
Gründungsintendanten  Gerard  Mortier  und  leidet  offenbar  am
herkömmlichen Guckkasten-Theater: „Auf Bühnen verkümmere ich.“
Neue, ungeahnte Räume erfassen und entwerfen, darum ist es ihm
zu tun. Es gelte, auch die Geschichte dieser Räume aufzunehmen
und fortzuführen, die nicht zuletzt eine Geschichte der Arbeit
sei.

Natürlich verrät das künftige Führungs-Duo (Carp fungiert als
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Intendantin  bzw.  Direktorin,  Marthaler  sozusagen  als
„Chefregisseur“)  noch  nichts  Konkretes  über  Planungen  und
weitere Personalien; erst recht nicht, weil Johan Simons ja
noch in seiner Festivalarbeit steht, bevor er 2018 die Leitung
des Bochumer Schauspielhauses übernimmt. Carp und Marthaler
betonten,  sie  hätten  bislang  nicht  einmal  ihre  engste
berufliche Weggefährtin, die Regisseurin und Bühnenbildnerin
Anna Viebrock, eingeweiht. Man darf aber – bei aller Vorsicht
– wohl davon ausgehen, dass sie auch bei der Triennale zum
engeren Kreis zählen wird.

„Zwischenzeiten“ als Leitmotiv

Stefanie  Carp,  die  vor  allem  in  Hamburg,  Zürich,  Wien
(Festwochen) sowie Berlin (Castorfs Volksbühne) gewirkt hat
und mehrfach als Dramaturgin des Jahres ausgezeichnet wurde,
blieb  also  notgedrungen  eher  allgemein  und  vage,  als  sie
„grenzgängerische  und  hybride“  Produktionen  als  Mischformen
zwischen den Künsten in Aussicht stellte. Dazu gebe es schon
etliche Ideen, die aber noch reifen müssten.

Jedenfalls, so Carp, vertrage gerade die RuhrTriennale kein
Verharren im Konventionellen. Gefragt seien Experimente, und
zwar „im großen Format“. Ein übergreifendes Motto für die
Spielzeiten 2018-2020 schwebt ihr und Marthaler auch schon
vor: „Zwischenzeiten“. Das Dazwischen sei nicht nur zeitlich
zu  verstehen,  sondern  beispielsweise  auch  kulturell.
Allerdings könne sich die Leitidee in den nächsten Jahren noch
wandeln.

Große Erwartungen geweckt

In  einem  unscheinbaren,  aber  vielleicht  bezeichnenden
Nebensatz  erklärte  sich  Stefanie  Carp  vorwiegend  fürs
Pragmatische zuständig, während Marthaler offenbar vor allem
als künstlerischer Anreger wirken soll; was aber sicherlich
nicht heißt, dass sie das Kreative allein ihm überlässt. Als
Leitungsteam haben sie schon gemeinsam in Zürich bewiesen,



welch reiche Früchte ihre Zusammenarbeit tragen kann. Sie sind
bestens  aufeinander  eingespielt.  Und  wir  wagen  mal  die
beherzte  Prognose,  das  vom  neuen  Duo  tatsächlich  einige
Großtaten zu erwarten sind.

Kurz  zurück  in  die  Niederungen.  Über  die  finanzielle
Ausstattung  der  RuhrTriennale  und  die  Dotierung  der
Leitungsposten  mochte  man  im  Überschwang  nicht  reden.
Kulturministerin  Kampmann  sagte,  das  sei  noch  kein  Thema
gewesen.  Christoph  Marthaler  gab  sich  unterdessen
zuversichtlich:  „Wir  werden  uns  schon  einigen.“

Sie  freue  sich  besonders,  dass  erstmals  eine  Frau  das
renommierte Festival leiten werde, befand die Direktorin des
Regionalverbands  Ruhr  (RVR),  Karola  Geiß-Netthöfel.
Schmerzliche Einschränkung: 2006 war Marie Zimmermann bereits
als Triennale-Chefin für 2008 bis 2010 vorgestellt worden. Sie
starb im Jahr 2007. Man hat also nie erfahren dürfen, was sie
bewirkt hätte.

Start mit Gluck – Intendant
Johan  Simons  stellt  das
Programm  der  RuhrTriennale
2016 vor
geschrieben von Rolf Pfeiffer | 26. Januar 2025
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Auf  Zeche  Zollern  erklingt
zumindest  an  einem  Abend
Triennale-Musik – allerdings
nicht  im  abgebildeten
Verwaltungsgebäude,  sondern
in der (unsichtbar) dahinter
liegenden  berühmten  und
frisch  renovierten
Jugendstil-Maschinenhalle
(Foto:  Ruhrtriennale/LWL
Hudemann)

Christoph Willibald Gluck macht den Anfang, es folgen Albert
Camus,  Emile  Zola  und  viele  andere.  Johan  Simons  hat  das
Programm  seiner  zweiten  Ruhrtriennale  (12.  August  bis  24.
September 2016) vorgestellt, die an etlichen ehemaligen (oder
noch aktiven) Industriestandorten des Ruhrgebiets stattfinden
soll.  Nach  langer  Pause  ist  auch  Dortmund  wieder  mit
Spielstätten  vertreten,  dem  Hafen  und  (endlich!)  der
renovierten Maschinenhalle von Zeche Zollern in Bövinghausen.
Hier ein paar Fakten:

Beginn in der Jahrhunderthalle

Große Auftakt-Produktion ist Glucks Reformoper „Alceste“ in
der Bochumer Jahrhunderthalle. Simons hat sie, wie wir den
sorgfältig  zusammengestellten  Presseunterlagen  entnehmen
können,  „neu  inszeniert  und  stellt  Fragen  nach
Opferbereitschaft, Mut und Demut“. Der belgische Dirigent René
Jacobs steht am Pult, leitet das B’Rock Orchestra und den
MusicAeterna-Chor aus Perm.
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René  Jacobs  dirigiert  die
Eröffnungsproduktion
„Alceste“  (Foto:
Ruhrtriennale/  Molina-
Visuals)

Drei Wochen später startet die zweite große Musikproduktion,
wiederum unter Simons’ Leitung. Das Werk heißt „Die Fremden“
und ist eine musikalische Bühnenadaption des Romans „Der Fall
Meursault – eine Gegendarstellung“ von Kamel Daoud. Daouds
Roman wiederum ist eine (etwas späte) Antwort auf den Roman
„Der Fremde“ von Albert Camus, in dem der scheinbar grundlose
Mord an einem namenlos bleibenden Araber eine zentrale Rolle
spielt. Der Mord, ist zu erfahren, war nicht nur tödlich,
sondern seine Beschreibung auch rassistisch, was Daoud zur
Gegendarstellung bewegte.

Jetzt auch Auguste Victoria

Die  Inszenierung  hinterfragt  menschliches  Dasein  in  einer
gottverlassenen  Welt,  fragt  nach  den  Werten,  die  unsere
Kulturen bestimmen, und läßt bei alledem Musik von György
Ligeti und Mauricio Kagel hören. Da wage ich die Prognose, daß
dies  kein  leichter  Abend  wird  –  aber  ein  spannender.  Ein
hoffentlich  auch  bereichernder.  Spielort  übrigens  ist
erstmalig die Kohlenmischhalle der Zeche Auguste Victoria in
Marl, die erst vor kurzem stillgelegt wurde. Reinbert de Leeuw
leitet das Asko/Schönberg Ensemble.
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Ein Bau von einschüchternder
Größe:  Die  Marler
Kohlenmischanlage,  wo  „Der
Fremde“ gespielt wird (Foto:
Ruhrtriennale/RAG  Montan
Immobilien  GmbH)

In der Abteilung „Musik“ sticht das Projekt „Carré“ ins Auge,
bei dem Bochumer Symphoniker und ChorWerk Ruhr, auf jeweils
vier  Gruppen  verteilt,  Musik  von  Karlheinz  Stockhausen
sozusagen dezentral zum Klingen bringen. Eigentlich geht das
nirgendwo, aber in der Jahrhunderthalle eben doch.

Ebenfalls bemerkenswert: „Répons“, das „Raummusik-Meisterwerk“
des Komponisten Pierre Boulez, das im Landschaftspark Duisburg
Nord vom Ensemble Inter-Contemporain unter der Leitung von
Matthias Pintscher gegeben wird.

Fortsetzungen: Zola und Couperus

Im Bereich „Schauspiel“ werden Fortsetzungen angekündigt. Luc
Perceval wandelt weiterhin auf Emile Zolas Spuren und bringt
„Geld. Trilogie meiner Familie 2“ auf die Bühne. Ivo van Hove
inszeniert „Die Dinge, die vorübergehen“ von Louis Couperus,
eine Art Familienthriller. Wie auch im letzten Jahr, als das
Couperus-Stück „Die stille Kraft“ im steten Tropenregen das
Scheitern  des  Kolonialismus  am  Beispiel  eines
Verwaltungsbeamten  und  seiner  Familie  schilderte,  umkreist
Couperus das, was falsch ist an der Besitznahme ferner Länder
durch sein Land.
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Das ist jetzt ein Symbolfoto
zu  „Geld.  Trilogie  meiner
Familie  2“  (Foto:
Ruhrtriennale/  Armin-
Smailovic)

Es gäbe der Projekte viele, viele mehr zu nennen, doch soll
dies ja nur ein erster Eindruck sein.

Im Dortmunder Hafen, um darauf zurückzukommen, ist die neue
Arbeit  von  „osa_office  for  subversive  architecture“  zu
bestaunen und auch zu benutzen. Konkret handelt es sich um
einen zehn Tonnen schweren Container in der Farbe Pink, der in
eine  real  existierende  Bearbeitungshalle  für  Stahlprodukte
gekrant wird. Dabei dürfen um die 20 Besucher „an Bord“ („an
Container“?) sein, bestimmt ein unvergeßliches Erlebnis.

Endlich in der Maschinenhalle von Zeche Zollern

Die Maschinenhalle der Zeche Zollern in Dortmund schließlich
ist am 17. August Ort des Konzerts „Spem in alium“, benannt
nach einer Motette Thomas Tallis’. An diesem Abend wird es
experimentell, mit Musik von Henry Purcell, Alfred Schnittke,
György Ligeti und eben Tallis. Vitaly Polonsky dirigiert den
Chor  MusicAeterna,  der  aus  dem  russichen  Perm  zur
Ruhrtriennale  gestoßen  ist.

So, hier soll es einstweilen sein Bewenden haben. Natürlich
könnte man über das Ruhrtriennale-Programm noch unendlich viel
mehr  schreiben,  doch  würde  es  bald  unübersichtlich  und
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sicherlich  auch  langweilig.  Auf  den  Internet-Seiten  des
Festivals  können  Interessierte  sich  orientieren  und  Karten
kaufen. Noch gibt es 15 Prozent Frühbucherrabatt.

www. ruhrtriennale.de

RuhrTriennale-Chef  Johan
Simons  soll  ab  2017  das
Bochumer  Schauspielhaus
leiten
geschrieben von Bernd Berke | 26. Januar 2025
Dieser überraschenden Personalie dürfte nicht mehr allzu viel
im Wege stehen: Wie WAZ und WDR übereinstimmend berichten,
soll der renommierte holländische Theatermacher Johan Simons
ab 2017 Intendant des Bochumer Schauspielhauses werden.

Am Freitag dieser Woche (5. Februar) muss der Verwaltungsrat
des Schauspielhauses noch zustimmen. Das Plazet gilt jedoch
als sicher. Damit scheint eine längere Hängepartie beendet zu
sein, in der sich die Stadt mit der Suche nach einem neuen
Theaterchef recht schwer getan hat. Zwischenzeitlich war dabei
auch  Kritik  am  Bochumer  Kulturdezernenten  Michael  Townsend
geäußert worden.
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Wird  vermutlich  Chef  des
Bochumer  Schauspielhauses:
Triennale-Intendant  Johan
Simons.  (Foto:  Stephan
Glagla/RuhrTriennale)

Johan Simons könnte damit jedenfalls ganz in der Nähe seiner
jetzigen  Wirkungsstätte(n)  bleiben.  Just  bis  2017  ist  er
bekanntlich  Intendant  der  RuhrTriennale.  Er  verfügt  somit
nicht  nur  über  überregionale,  sondern  auch  über  regionale
Netzwerke. Beste Voraussetzungen also.

Die Nachricht von Simons’ höchstwahrscheinlicher Berufung ist
denn auch eine erfreuliche – nicht nur für Bochum, sondern
fürs  Revier  insgesamt.  Endlich  bekommt  das  ehedem  weitaus
wichtigste Schauspiel der Region, das in goldenen Zeiten u.a.
von Peter Zadek und Claus Peymann geleitet wurde, wieder einen
Chef mit bundesweiter, ja internationaler Ausstrahlung. Bei
allem Respekt vor seiner Leistung: Anselm Weber, der 2010 von
Essen  nach  Bochum  geholt  wurde  und  2017  nach  Frankfurt
wechselt, hat das Haus nicht in die allererste Reihe führen
können.
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Das  Bochumer  Schauspielhaus
(Foto: Bernd Berke)

Der vielfach preisgekrönte Simons (69), der seine Ursprünge im
freien  Kollektivtheater  hatte,  hat  an  etlichen  deutschen
Bühnen inszeniert, außerdem u. a. in Zürich und beim Festival
in Avignon. Von 2010 bis 2015 war er Intendant der Münchner
Kammerspiele.

Schon lange vor seiner Triennale-Intendanz hat Simons ab 2002
Regiearbeiten bei diesem Ruhrgebiets-Festival gezeigt, so auch
seine  geradezu  legendär  gewordene  Produktion  „Sentimenti“
(2003), von der noch heute viele Theaterfreunde mit freudig
funkelnden  Augen  sprechen.  Simons  vermag  es,  neben  allen
anderen Fähigkeiten, die Magie von Spielstätten zu wecken und
auch musikalische Mittel höchst wirksam einzusetzen. Man darf
davon ausgehen, dass Bochums Schauspiel unter seiner Leitung
die  Kategorie  „routiniertes  Stadttheater“  bei  weitem
überschreiten  wird.

Simons, der im kommenden September 70 Jahre alt wird, ist zwar
nicht mehr der Allerjüngste, doch bringt dieser erfahrene Mann
sicherlich die Energie und Leidenschaft mit, um das Bochumer
Theater  zu  einer  mindestens  bundesweit  bedeutsamen
Kulturstätte  zu  machen.  Vielleicht  erscheint  dann  ja  auch
wieder mal öfter der eine oder andere Rezensent aus Berlin,
München, Hamburg oder Frankfurt, um davon zu künden.

http://www.revierpassagen.de/34505/ruhrtriennale-chef-johan-simons-soll-ab-2017-das-bochumer-schauspielhaus-leiten/20160203_1332/p1120706-2
https://de.wikipedia.org/wiki/Schauspielhaus_Bochum


Zwischen  Talkshow  und
Happening – die Triennale auf
musikhistorischer Lesereise
geschrieben von Martin Schrahn | 26. Januar 2025

Blick  auf  die
skandalträchtige
Uraufführungschoreo
graphie  des
 „Sacre“.  Foto:
Christoph Sebastian

Ach  Du  lieber  Gott!  Da  hopsen  und  tanzen  seltsame
Hutzelmännchen, mit Vollbart verziert und Bärenfell behangen,
wie Indianer auf dem Kriegspfad umeinander, und das zu Igor
Strawinskys  archaischer,  brutaler,  rhythmusgesättigter
„Sacre“-Musik.

Es sei gestattet, ein wenig zu lachen, auch wenn hier, als
filmisches  Dokument,  die  Rekonstruktion  der
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Uraufführungschoreographie gezeigt wird (1913 in Paris, von
Waslaw  Nijinsky),  die  immerhin  einen  der  größten
Theaterskandale  des  beginnenden  20.  Jahrhunderts  ausgelöst
hat.  Sodass  die  Musik  im  tumultuösen  Lärm  des  erhitzten
Publikums beinahe unterging.

Nicht zuletzt auf Eklats dieser Art hat der amerikanische
Musikkritiker Alex Ross wohl bei der Titelgebung seines Buches
geblickt: „The Rest is Noise“ erzählt eine Geschichte von der
tönenden  Moderne,  die  nicht  wenige  Zeitgenossen  als  Lärm
abtaten, von einer Moderne, die andererseits den Lärm der Welt
durchaus  spiegelte.  Der  Autor  entwirft  dabei  ein
großformatiges Gemälde, das die musikalische Entwicklung des
vergangenen  Jahrhunderts  in  Beziehung  setzen  will  zu
politischen, philosophischen, soziologischen Strömungen jener
Epoche. Ein überquellendes Kompendium, nicht frei indes von
steilen  Thesen,  „Vielleicht“-  und  Konjunktivsätzen,
Halbwahrheiten.

Sei’s drum: Triennale-Intendant Johan Simons hat das Buch ins
Herz geschlossen und schon als Chef der Münchner Kammerspiele
szenische  Lesungen  erarbeitet.  Die  finden  nun  ihre
sechsteilige Fortsetzung in Schauspielhäusern des Ruhrgebiets.
Diese Kooperation mit Theatern des Reviers, anfangs vollmundig
beschworen, vereinzelt realisiert, dann aber schmählich fallen
gelassen, erfährt also nun eine gewisse Renaissance. Das ist
nur  recht  und  billig:  dass  die  Triennale  sich  bei  allen
europäischen Leuchtturmprojekten noch der Leistungsfähigkeit
der traditionsreichen städtischen Bühnen und ihrer Ensembles
bewusst wird.



Stephanie Schönfeld
in  der  Rolle  des
Buchautors  Alex
Ross.  Foto:
Christoph Sebastian

Johan Simons’ Musikvermittlung der besonderen Art startet im
Essener  Grillo-Theater  und  verhandelt  zunächst  die  letzte
Jahrhundertwende, das Fin de Siècle, mithin die Komponisten
Mahler und Strauss, um sich dann im 2. Teil hauptsächlich eben
des „Sacre“ anzunehmen.

Der  eingangs  erwähnte  Videoschnipsel  bleibt  alleiniger
Filmbeitrag,  ansonsten  wird  fleißig  rezitiert.  Doch  längst
nicht alles, was wir in der Lesefassung von Julia Lochte und
Tobias Staab zu hören bekommen, entstammt direkt dem Buch.
Manche Zitate gehen weit darüber hinaus. Ross’ Werk wird zum
Steinbruch, andere Quellen (zu erschließen aus den Anmerkungen
des Buches?!) kommen hinzu. Das Schöne ist: Wenn in Simons’
Inszenierung  die  Figuren  selbst  sprechen,  wenn  also  die
Zeitzeugen  etwa  über  den  „Sacre“-Skandal  in  Form  einer
aufregenden  Collage  berichten,  gewinnt  die  Geschichte  weit
mehr Authentizität als durch die Einlassungen von Alex Ross.

Da  gibt  Axel  Holst  einen  fein  formulierenden  Harry  Graf
Kessler, Stefan Diekmann einen spitzzüngigen Jean Cocteau, und
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die resolute Ingrid Domann zitiert im Agitpropstil harsche
Kritiken aus der zeitgenössischen Weltpresse. Der wunde Punkt
von Strawinskys Musik ist schnell benannt: die Dissonanz. Sie
ist im übrigen in Ross’ Buch das Element, das die Entwicklung
der tönenden Moderne geprägt hat. Sie emanzipiert sich indes
nicht erst, das sei nur am Rande angemerkt, seit den späten
Stücken eines Franz Liszt. Es gibt Werke der Renaissance, die
würde der arglose Hörer im 20. Jahrhundert verorten.

Gestatten:  Richard  Strauss,
Alma  und  Gustav  Mahler
(Thomas  Büchel,  Janina
Sachau,  Jens  Winterstein,
v.l.n.r.).  Foto:  Christoph
Sebastian

Vieles  von  Ross’  Text,  der,  wie  erwähnt,  mit  Strauss  und
Mahler  beginnt,  wird  von  Stephanie  Schönfeld  gelesen.  Sie
sitzt auf der T-förmigen Bühne auf einem Drehstuhl, fungiert
als  Wegbereiterin  für  den  Einsatz  der  jeweiligen
„Zeitgenossen“. Thomas Büchel (Strauss) und Jens Winterstein
(Mahler) wirken dabei eher verhalten, lümmeln sich auf ihren
Plätzen, wollen hintersinnig witzig sein, verleihen dem Abend
aber leichte Zähigkeit. In der hinteren Reihe weitere Akteure:
etwa Axel Holst als nöliger Kaiser Wilhelm oder Jan Pröhl als
teils bärbeißiger, teils gesetzter Debussy.

Das  Ganze  wirkt  wie  eine  Mischung  aus  Talkshow  und
studentischem Happening. Es ist ein unterhaltsamer Abend mit
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Stärken  und  Schwächen.  Musiker  der  Bochumer  Symphoniker
streuen hier und da klingende Beispiele ein, etwa zwei Sätze
aus Debussys Streichquartett.

Über allem schwebt die Frage zur Rolle des Publikums, das
einst  etwa  Strauss’  modernistische  „Salome“  bejubelte,  das
„Sacre“ aber erst allmählich goutierte. Debussy und Schönberg
wiederum  hatten  für  ihre  Zuhörer  mitunter  nur  Verachtung
übrig.  Die  Vorstellung  im  „Grillo“  indes  wird  einhellig
beklatscht.  Dennoch  bleiben  Zweifel  inhaltlicher  Art.  Die
amerikanische  Sicht  auf  einen  Teil  der  europäischen
Musikgeschichte  mutet  nicht  zuletzt  etwas  salopp  an.

Die  weiteren  Stationen  der  Lesereise  finden  sich  unter
www.ruhrtriennale.de

Triennale-Nachlese:  „Die
stille  Kraft“  des
Niederländers  Louis  Couperus
in Essen
geschrieben von Werner Häußner | 26. Januar 2025
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Europa-Dämmerung:  Kokerei
Zollverein  in  Essen,
Schauplatz  der  Triennale-
Aufführung  von  Louis
Couperus‘  „Die  stille
Kraft“. Foto: Werner Häußner

Das  Wasser,  dieses  unheimliche  Wasser,  diese  kraftvolle,
unausweichliche Urgewalt: Zu Beginn der Aufführung ist die
Grenze zwischen Trocken und Nass exakt über die Bühne gezogen;
genau an der Trennlinie spielt jemand Klavier. Doch wenn das
geregelte Leben zerbricht, stürmt das Wasser die Bühne, tobt
sich in einem Gewitter aus, lässt die Planken aus Tropenholz
dampfen, dünstet aus den Ritzen und hüllt die Welt in Nebel.

Ein  Bild,  das  nicht  die  Atmosphäre  des  Monsunregens  in
Indonesien – dem Schauplatz von Louis Couperus‘ „Die stille
Kraft“ – illustrieren will, sondern das als große Metapher die
Bühnen-Einrichtung  von  Jan  Versweyveld  im  Salzlager  der
Kokerei  Zollverein  in  Essen  dominiert.  Das  Wasser,  ein
naturhafter Akteur, der für das Unbewusste ebenso stehen kann
wie für die unheimlichen, unaufhaltsamen Dynamiken, die in dem
Schauspiel nach dem Roman des niederländischen Autors Krisis
und Katastrophe hervorrufen.

„Die stille Kraft“ gehört zu den letzten Produktionen der
ersten  Triennale  von  Johan  Simons.  Ein  vergessener  Stoff,
geschrieben im Jahr 1900 von einem damaligen Erfolgsautor, der
wie Thomas Mann in Deutschland in großen Romanen den Zerfall

http://denhaag.com/de/ort/9767/louis-couperus-museum


der bürgerlichen Kultur und Familie in Augenschein nimmt.

„De stille Kracht“ spielt zwar in Indonesien, thematisiert
aber ebenso die Brüchigkeit europäischer Lebenskonzepte wie
eine  Kolonialgeschichte  oder  den  „Clash“  unvereinbarer
Kulturen. Das Unbehagen an der ach so dauerhaft scheinenden,
sich selbst so sicheren Gesellschaft Europas wird greifbar im
Kontrast  zu  der  geheimnisvollen,  sich  nicht  rational
aussprechenden  asiatischen  Welt.

Der Ruhrtriennale ist zu danken, auf diesen Autor aufmerksam
gemacht zu haben, der in Deutschland ziemlich unbekannt ist.
„Die  stille  Kraft“  ist  1993  einmal  in  deutscher  Sprache
erschienen,  beim  Aufbau-Verlag,  aber  längst  nicht  mehr
erhältlich. Simons plant, auch 2016 und 2017 Bühnenadaptionen
von Romanen Couperus‘ zu spielen und leistet damit, was eine
vornehmes Ziel der Triennale ist: den Blick zu weiten für
andere kulturelle Welten.

Es  würde  zu  kurz  greifen,  die  Geschichte  auf  einen
vermeintlich unvermeidbaren Konflikt westlicher und östlicher
Kulturen  zu  reduzieren,  so  reizvoll  das  unter  aktuellen
Vorzeichen auch wirken mag. Und Regisseur Ivo van Hove meidet
folglich allzu explizite Anspielungen, deutet nur in Kostümen
(An D’Huys) oder durch asiatisch geprägte Schauspieler den
„exotischen“  Aspekt  an.  Denn  tatsächlich  geht  es  um  das
Scheitern  eines  europäischen  Rationalismus,  der  heute  zum
ökonomisch-pragmatischen Utilitarismus degeneriert ist.

Der Unterschied wuchert in der Seele

Der  Protagonist  Otto  von  Oudijck,  Kolonialverwalter  der
(erfundenen)  Region  Labuwangi  auf  Java,  verbindet
positivistisches Denken mit einer protestantischen Ethik, die
das Wohl der Menschen will, es aber auf „vernünftige“ Aspekte
reduziert:  Als  die  Eingeborenen  einen  Brunnen  mit  einem
Opferfest einweihen wollen, verweigert er die Zustimmung, weil
er ein Ritual einige Wochen nach Inbetriebnahme für sinnlos



erachtet.

Gijs  Scholten  van  Aschat  gibt  diesem  Mann,  der  sich  im
zufriedenen Mittelmaß eingerichtet hat, keine unsympathischen
Züge, im Gegenteil: Er will das Beste für Land und Leute, aber
er sieht und hört nicht, was sich außerhalb seines rational
abgesteckten Horizonts zusammenbraut. Wir sehen ihn, wie er
vor seinem Schreibstuhl kniet, wie er seine Akten aus dem
Wasser zieht, wie er versucht, sich mit den Kladden gegen den
Regen zu schützen. Noch am Ende, als er von der „stillen
Kraft“ überwältigt, in einem einheimischen Dorf lebt, versucht
er, das Wasser zu bändigen, zu ordnen: Er gießt es in Gefäße,
die er in einer exakt geraden Linie voreinander setzt. Ein
wunderbares Bild des Scheiterns – und des inneren Vorbehalts.

Louis Couperus‘ „Die stille Kraft“ – und das ist, zumindest in
dieser klugen Einrichtung Peter van Kraaijs für die Bühne, ein
Vorzug – verteilt keine Moralwerte, urteilt nicht, lässt seine
Menschen in einer Ambivalenz, die auch tragische Züge ihres
Unvermögens nicht verdeckt. Leonie van Oudijck etwa, die Frau
des  wackeren  Kolonialbeamten,  glüht  in  der  wunderbaren
Darstellung durch Halina Reijn vor sexueller Gier, lebt sie
ungeniert und schrankenlos aus mit ihrem Stiefsohn Theo und
dem dunkel-geheimnisvollen Halbindonesier Addy de Luce. Aber
in  dem  Moment,  in  dem  ihr  Mann  die  javanische  Prinzessin
(formvollendet: Marieke Heebink) demütigt, weil er „dem Recht“
zum Sieg verhelfen, die „Ordnung“ bewahren will, appelliert
sie  voll  Menschlichkeit  und  Anteilnahme  an  seine
Barmherzigkeit  –  vergeblich.

Mag sein, dass Couperus nur einen Weg sah, den „in der Seele
wuchernden Unterschied“ zwischen Europäern und Einheimischen
zu überwinden – den einer intimen Begegnung. in den Kindern
aus  beiden  Kulturen  ließe  sich  so  etwas  wie  Hoffnung
festmachen. Aber sie werden verachtet und verleugnet: Auf den
sinnlichen  Addy  (Mingus  Dagelet)  werden  alle  Vorurteile
projiziert; der illegitime Sohn Oudijcks wird totgeschwiegen.
Als  der  blonde,  „reinblütige“  Theo  von  seinem  Halbbruder



erfährt, führt seine Rebellion zum finalen Umsturz: Er wirft
den Stuhl um, an dem sein Vater sich festgehalten hat, das
Instrument der Weltordnung und des Realitätsverlustes. Jip van
den Dool spielt in dieser Szene bravourös die mühsam im Zaum
gehaltene innere Wut des jungen Mannes, die sich nun endlich
Bahn brechen kann.

Die Jugend macht die Heuchelei und die Verdrängungsspiele der
Alten nicht mehr mit – auch das ein Krisensymptom. Ein anderes
manifestiert sich in der Sekretärin von Oudijck, Eva Eldersma.
Maria Kraakman verkörpert eine gebildete Frau, die den Abgrund
spürt. Sie fühlt „die Kraft, die gegen die ganze Westlichkeit
vorgeht“. Sie registriert, wie hohl die europäische Kultur an
der Schwelle des Ersten Weltkriegs tönt: „Das Kunstgetue ist
eine Seuche ….“. Dem Fremden, Unwirklichen, das mit Mücken,
Termiten und Kakerlaken das westliche Gebäude unterminiert,
hat sie nichts entgegenzusetzen.

Eine pessimistische Sicht, die sich im 20. Jahrhundert und bis
heute bitter bewahrheiten sollte. Eva wird das Land verlassen,
hin zu europäischen Zielen, die eher in Träumen und Visionen
einer dynamischen Kultur eine Rolle spielen – wie Paris. Dass
sie  zum  Abschied  den  „Feuerzauber“  aus  Wagners  „Walküre“
spielt, ist bezeichnend: Die „Götterdämmerung“ wird nicht auf
sich warten lassen.

So wird Peter van Kraaijs Couperus-Adaption zu einer bitteren
Bestandsaufnahme,  die  aber  auch  als  Appell  gelesen  werden
kann: Ein Appell zur europäischen Selbstbesinnung und für ein
Reinforcement europäischen Selbstbewusstseins. Simons ist mit
dieser  Produktion  der  Toneelgroep  Amsterdam,  die  noch  bis
Februar 2016 in Amsterdam und bei einem Gastspiel in Antwerpen
zu sehen ist, eine wichtige Entdeckung gelungen. Ein gutes
Zeichen für die beiden nächsten Jahre.

http://tga.nl/voorstellingen/de-stille-kracht/speellijst


44.000  Tickets  –  Intendant
Johan  Simons  zieht  positive
Bilanz  seiner  ersten
Ruhrtriennale
geschrieben von Rolf Pfeiffer | 26. Januar 2025

Triennale-Intendant  Johan
Simons  hat  Bilanz  gezogen.
(Foto:  Stephan
Glagla/pottMEDIA/Ruhrtrienna
le)

Die Ruhrtriennale nähert sich ihrem Ende. Deshalb zog
Intendant Johan Simons jetzt eine erste Bilanz. Wie nicht
anders zu erwarten, war das Festival sehr erfolgreich, alles
in allem wurden 44.000 Eintrittskarten verkauft.

Es gibt der Zahlen etliche mehr; genannt sein sollen noch die
Verkäufe für Simons’ großformatige eigene Regiearbeiten
„Accattone“ (6500 Karten) und „Das Rheingold“ (6020 Karten).
Bemerkenswert ist die kurzfristige Vermehrung der Zeit-„Slots“
bei „Orfeo“ in der Kokerei Zollverein von 400 auf 460. Zur
Erläuterung: Pro Zeitslot wandern in Viertelstundenabstand
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acht Zuschauer durch eine fein installierte Alltagshölle, in
welcher (Haus-) Frauen mit ausdruckslosen Gummimasken ein
freudloses Dasein fristen. Der Durchgang dauert rund eine
Stunde, an zentraler Stelle spielt ein Orchester ebenfalls mit
Gummimasken Monteverdi-Musik, und diese Installation von
Susanne Kennedy, Suzan Boogaerdt und Bianca van der Schoot ist
für die einen banal und für die anderen ein geniales
Kunstwerk. Auf jeden Fall ist es ein Kunstwerk mit arg
begrenzter Kapazität.

Spielt hier im nächsten Jahr
die  Ruhrtriennale?  Portal
der  Jugendstil-
Maschinenhalle  auf  Zeche
Zollern.  (Foto:  Martin
Holtappels/LWL)

Dortmund darf hoffen

Die nächste Triennale findet vom 12. August bis zum 25.
September 2016 statt. Was Johan Simons schon in der Pipeline
hat, verrät er natürlich nicht. Ein bißchen hat er aber doch
gesagt, beispielsweise zu der Frage, ob es im nächsten Jahr
neue Spielorte geben wird: „Ich hoffe, es wird Dortmund!“

An der Jugendstilhalle auf Zeche Zollern hatte die Triennale
ja beizeiten Interesse gezeigt, letztlich wurde es 2015 aber
nichts mit diesem Spielort. Jetzt scheint die Halle als
markanter Dortmunder Ort wieder in der Diskussion zu sein,
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zusammen mit der Phoenix-Halle am Phoenixsee, die ihrer
Bestimmung als Eventstandpunkt entgegendämmert.

Kein Dinslaken, kein Wagner

Zeche Lohberg in Dinslaken, das Hallenmonstrum, in dem
„Accattone“ lief, hat 2016 Pause. Da derzeit aber wieder
fraglich ist, was dauerhaft aus dem gigantischen Schuppen
werden soll, will Simons für 2017 noch keine Prognosen wagen.

Und was macht der Triennale-Ring? Nach „Rheingold“ ließe sich
doch trefflich weiter an im bosseln. Doch eine Wagner-
Inszenierung sei für 2016 definitiv nicht auf dem Plan, so der
Intendant.

Musikalische Lesereise durch die Theater des Ruhrgebiets

Bis zur nächsten Triennale ist jetzt bald Pause – aber doch
nicht ganz. Mit einer kleinen Tournee durch die Theater des
Reviers möchte Johan Simons dem Publikum in Erinnerung
bleiben. Deshalb gibt es – die Termine stehen unten –
musikgeschichtliche Lesungen aus dem dicken Sachbuch-
Bestseller „The Rest is Noise“ des Musikkritikers Alex Ross.
Lesen werden Mitglieder der jeweiligen Ensembles unter Simons’
Regie; zudem spielen Musiker der Bochumer Symphoniker unter
Leitung von Carl Oesterhelt bei dieser „literarisch-
musikalischen Etappenreise“. Ein Abend soll um die drei
Stunden dauern, eine Pause haben und 15 Euro Eintritt kosten.
Und entspannt soll es zugehen, sagt Simons, gerne mit
Getränken und ein paar Tischchen im Zuschauerraum.

Wir sind gespannt. Und die Kontaktaufnahme zu den Theatern der
Region, die in der Planung früherer Triennale-Intendanten
schlichtweg nicht vorkamen und sich deshalb übergangen
fühlten, ist eine ausgezeichnete Idee, aus der mehr werden
könnte.

Hier noch die Termine von „The Rest is Noise“:



Schauspiel Essen 5.11.2015
Schloßtheater Moers 3.12.2015
Schauspiel Dortmund 21.01.2016
Theater Oberhausen 04.02.2016
Theater a.d. Ruhr Mülheim 17.03.2016
Schauspielhaus Bochum 07.04.2016

www.ruhrtriennale.de

Unter  Kriminellen  –  Johan
Simons  inszeniert  „Das
Rheingold“  bei  der
Ruhrtriennale
geschrieben von Rolf Pfeiffer | 26. Januar 2025

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

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.
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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
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
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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,
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:
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?
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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

Die Sinnlichkeit der Moderne
–  ein  Konzert  ehrt  den
Triennale-Begründer  Gerard
Mortier
geschrieben von Martin Schrahn | 26. Januar 2025

Große  Geste:  Sylvain
Cambreling  dirigiert  das
Klangforum  Wien.  Foto:
Marcus  Simaitis/Triennale
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Johan Simons, der neue Intendant der Triennale, weiß, wem er
zu Dank verpflichtet ist. Dem „Freund und Vorbild“ Gerard
Mortier,  der,  nicht  zu  vergessen,  auch  entscheidender
Wegbereiter  war.

Mortier, Gründungsintendant des Ruhrgebietsfestivals (2002 bis
2004), hat den Jüngeren von Beginn an ins Regieboot geholt,
auch und gerade, wenn es um die Inszenierung der neu erdachten
„Kreationen“ ging. 2014 starb Mortier; ihm hat Simons nun das
erste Konzert der Triennale gewidmet, mit Werken der Moderne,
für die sich der Geehrte zu Lebzeiten stets eingesetzt hatte.

Moderne heißt in diesem Fall Musik des 20. Jahrhunderts, der
Bogen spannt sich von Ferruccio Busoni über die Zwölftöner
Berg  und  Webern,  hin  zu  Messiaen  und  Giacinto  Scelsi.
Überwiegend kammermusikalisch besetzt, erweist sich dabei das
Klangforum Wien als Meister farbenprächtiger Vielseitigkeit.
In  der  Duisburger  Gebläsehalle  tönt  es  schroff  und
geschmeidig, dramatisch und bisweilen auch ein wenig kühl.
Denn das Orchester mag das Sinnliche hervorheben, kann indes
den analytischen Zugang zu dieser Musik nicht überspielen.

Das  liegt  nicht  zuletzt  an  den  beiden  Dirigenten,  die  im
Wechsel am Pult stehen. Sylvain Cambreling und Emilio Pomàrico
bringen  Klarheit  ins  Notengeflecht,  setzen  exakte  Akzente.
Lineare  Verläufe  können  atmen,  rhythmische  Passagen  sind
kraftvolle  Kontrapunkte,  Klangfelder  öffnen  sich  in  aller
Transparenz.

Entsprechend  gelingt  es  nur  bedingt,  sich  dem  klingenden
Geschehen ganz und gar hinzugeben. Am liebsten noch lassen wir
uns von den süffig morbiden „Altenberg Liedern“ Alban Bergs
umspülen.  Rausch  und  Exaltation,  aber  auch  sanfte  Elegie
inbegriffen. Zumal die Sopranistin Sarah Wegener mit wunderbar
warmer Stimme oder geheimnisvollem Flüsterton die Texte Peter
Altenbergs  interpretiert.  Und  wenn  sie  die  höchsten  Höhen
erklimmt, wähnen wir uns ohnehin ins Sphärische katapultiert.



Nicht minder engagiert: Hier
steht  Emilio  Pomàrico  am
Pult  des  Orchesters.  Foto:
Marcus Simaitis/Triennale

Anderes wirkt bodenständiger, dafür mutet es fremd an. Was
Wunder, wenn etwa Busoni in seiner Studie für Streicher, sechs
Bläser und Pauke indianisches Melos einflicht. „Gesang vom
Reigen  der  Geister“  nennt  er  dies,  1915  komponiert,  eine
Musik, die zwischen Exotismus, einem Rest Romantik und neuer
Sachlichkeit pendelt. Indisches Couleur wiederum lässt Scelsi
knapp 60 Jahre später in „Pranam I“ erklingen, in Form einer
virtuosen Lautmalerei, die Natalia Pschenitschnikova gekonnt
umsetzt, während ein Tonband percussive Akzente liefert, alles
eingebettet in große Klangflächen.

Als Meister der Farbe aber erweist sich zum Schluss der große
französische  Mystiker  Olivier  Messiaen,  dessen  Werk  Gerard
Mortier immer wieder in den Mittelpunkt der Triennale stellte.
In den „Couleurs de la Cité Céleste“ will der Komponist nichts
weniger als die Farben des Himmels in Klang umsetzen. Mit
Flöten,  Trompeten,  Posaunen  und  Tuba,  mit  Xylophonen  und
Gongs, Glocken und Klavier. Orchester und Dirigent Cambreling
loten sorgsam das dynamische Spektrum aus, arbeiten rhythmisch
genau.  Die  Musik  mit  ihren  stilisierten  Vogelgesängen  und
riesenhaften Spreizklängen ist überwältigend. Großer Beifall.
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Klugheit  und  Kraft  bei  der
RuhrTriennale
geschrieben von Rolf Dennemann | 26. Januar 2025
Dass  der  Gründungsintendant  Gerard  Mortier  nicht  vergessen
wird, dafür sorgte endlich eine Hommage in der Gebläsehalle
Duisburg. Der jetzige Intendant Johan Simons hat diesen Abend
zu  Ehren  seines  verstorbenen  Freundes  eingerichtet.  Das
Klangforum Wien musizierte Werke von Scelsi, Busoni, Berg,
Webern  und  Messiaen,  Lieblingskomponisten  von  Mortier.  Es
dirigierten Emilio Pomàrico und Sylvain Cambreling.

Simons betonte in seiner kurzen Einführungsrede die Klugheit
des ersten Triennale-Intendanten, seine umfassenden Kenntnisse
in der Musik, der Architektur, der Literatur und auf vielen
anderen Gebieten. Er sei ihm immer ein Freund gewesen und
einmal sogar Dramaturg bei der Umsetzung des Buches „Milch und
Kohle“ von Ralf Rothmann, unterfüttert mit dreizehn Arien von
Verdi. „Sentimenti“ ist bis heute in Erinnerung. Es war ein
würdevoller  Abend  und  man  hatte  das  Gefühl,  gleich  käme
Mortier, der Meister der Vermittlung, auf die Bühne, um sich
bei Künstlern und Publikum zu bedanken.

Tanz-Kreationen im Salzlager

Am Samstagabend kam die Tanzproduktion „Model“ zur Premiere.
Richard  Siegal  bereist  die  Welt  und  schöpft  daraus.  Er
konfrontiert  das  Publikum  mit  seinen  unterschiedlichen  und
kraftvollen  Tanz-Kreationen,  dieses  Mal  im  Salzlager  auf
Zollverein in Essen. Partner ist das Bayrische Staatsballett.
Ballett? Ja genau, hier bewegt sich der klassische Tanz in
neuen Welten, abseits der Schwäne und ohne Dornröschen.
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Szene  aus  der  Produktion
„Model“  (Foto:  Ursula
Kaufmann/RuhrTriennale)

Es ist ein formaler Kraftakt, sieht nach Arbeit aus an einem
Ort,  der  (wie  fast  alle  der  RuhrTriennale)  dafür  einmal
vorgesehen war. Es war laut und grell und Schweiß wurde ohne
Sonneneinstrahlung produziert.

Zehn Tänzerinnen und Tänzer, naturgemäß eine Verbindung von
Grazie und Kraft, machen die Bühne zu einem Exerzierfeld für
Bewegungen. Das Publikum ist im Zustand freudiger Erregung,
von  freudig  erregter  Zustimmung.  Ich  bin  weniger
enthusiasmiert.

Teil  zwei  warnt  vor  dem  Einsatz  von  Stroboskop-Licht.
Ohrstöpsel  kann  man  sich  zum  Schutz  gegen  zu  viel  Lärm
mitnehmen. Es ist aber kein Lärm, sondern eine Puls steigernde
Musik,  ein  Sound,  der  an  Krieg  und  Zerstörung,  an
Schwerindustrie und Herzschlag erinnert. Lichteinsätze fliegen
durch den Raum und über die Gesichter des Publikums. Es geht
zur Sache. Es werden LED-Texte eingeblendet: „For the rejected
inferno and for the elected paradise.” Daneben sieht man das
Angesicht eines Säuglings. Die Worte „nice“ und „easy“ werden
kurz durch die Halle gejagt. Gnadenlos und zornreich geben die
Tänzer alles.

Draußen regnet es wie Bindfäden. Die Nacht bricht herein. Das
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Leben geht weiter, sanft und hässlich, schön und böse – wie
immer.

Erstmals ein Festivalzentrum

Zum  ersten  Mal  hat  die  RuhrTriennale  ein  Festivalzentrum
eingerichtet,  das  täglich  Besucher  empfängt.  Die
Großinstallation vor der Jahrhunderthalle wurde vom Atelier
Van  Lieshout  aus  Rotterdam  konzipiert  und  eingerichtet.
Verschiedene Skulpturen laden zur Besichtigung.

WCs  im  Festivalzentrum
(Foto:  Rolf  Dennemann)

Das Refektorium lädt zu Musik, Film und Performance. „The
good,  the  bad  and  the  ugly“  heißt  diese  komische  und
gleichzeitig  ernste  Installation  im  Kunstdorf.  Sogar  die
Toiletten  haben  industrielles  Flair.  So  schnell  ist  die
Vergangenheit Vergangenheit – Schwerindustrie als Folie für
modernes Design.

Einladung  zur  Neugier:  Die
RuhrTriennale  will  uns  alle
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umarmen
geschrieben von Rolf Dennemann | 26. Januar 2025
Die  RuhrTriennale  öffnet  ihren  neuen  Reigen  und  will
umschlingen.  „Seid  umschlungen!“  ist  das  Motto  und
Festivalintendant Johann Simons öffnet seine Arme, besonders
für  die,  die  „eigentlich  nicht  ins  Theater“  gehen.  Ein
schwieriges  Unterfangen,  aber  ein  notwendiger  Ehrgeiz,  der
hier im Ruhrgebiet erfolgreich sein wird. Je weniger abgehoben
die Kunst daherkommt, desto größer der Drang des Menschen,
seiner Neugier freien Lauf zu lassen. „Das machen die also für
mich“, wäre der richtige Ansatz und so soll es in der Saison
2015 sein.

Backstage.

Die Pressekonferenz fand in der Turbinenhalle auf dem Gelände
der Jahrhunderthalle in Bochum statt, ein Ort, wo derzeit für
„Rheingold“ geprobt wird. Intendant Simons hegt zu Wagner eine
Hassliebe  und  lobt  das  revolutionäre  Potential  des
Komponisten, der sicher von so einer Umgebung angetan wäre.

An den Wänden der Halle hängen Kleider, ein Bord mit Fotos der
Darsteller wie in einem Filmbüro. Ich sitze am Regietisch, wo
noch aufgeschlagene Notenbündel liegen – Arbeitsplatz also für
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die Vorbereitungen dieser RuhrTriennale. Über Geld wird nur am
Rande gesprochen. Für Simon ist Sprache ein zentrales Thema
und davon haben wir glücklicherweise in Europa viele. “Über
Ökonomie reden führt nicht zu einer Einheit“, sagt er. Über
Geld spricht nur die Vertreterin der Bundeskulturstiftung, die
sich glücklich schätzt, die Eröffnungsinszenierung „Accattone“
mit 800.000 € fördern zu dürfen, die im neuen Spielort, der
Kohlenmischanlage  in  Dinslaken,  zur  Premiere  kommt,  einer
Halle, die für Simons wie eine Wüste wirkt.

Reflektorium

Der  Musiker  und  Komponist,  Gast  der  Triennale,  ein
Schubladenuntauglicher, spricht von der Wüste in ihm selbst
bei  seiner  Suche  nach  Inspiration,  die  neue  Klagräume
hervorbringt. Er sagt den Satz „Zwischen den Stühlen zu sitzen
ist der beste Zustand zu wachsen“. Das zeichnet immer wieder
die Projekte der RuhrTriennale aus, dass sie eben nur selten
Schubladen für Einordnungen öffnen.

Vor der Jahrhunderthalle entsteht derzeit ein Kunstort als
Festivalzentrum, das „Reflektorium“. Bei freiem Eintritt gibt
es ein umfangreiches Surround-Programm, an dem viele lokale
und regionale Kräfte beteiligt sind.

Nachdem  Johan  Simons  zur  ersten  Triennale  2003  mit  „I
Sentimenti“ einer der seitdem besten Inszenierungen geliefert
hatte, kann jetzt wieder man auf Gefühle hoffen – eine Linie
zum  ersten  Leiter  Gerard  Mortier,  dem  ein  Konzert  am  16.
August in Duisburg gewidmet ist.

http://www.revierpassagen.de/wp-content/uploads/2015/08/reflektorium.jpg


Freuen wir uns also auf die neue Saison mit Entdeckungen, viel
Erbauung  und  Erkenntnisgewinn  –  dem  ganzen  kritisch  und
weltoffen zugeneigt, die Umschlingungen entgegennehmend.

Infos: https://www.ruhrtriennale.de/

Rheingold, Notwist, Pasolini:
Johan  Simons  stellt  sein
erstes Ruhrtriennale-Programm
vor
geschrieben von Rolf Pfeiffer | 26. Januar 2025

Demnächst  vor  der  Bochumer
Jahrhunderthalle:  Die
Bikinibar  aus  dem  Atelier
Van  Lieshout  (Foto:
Ruhrtriennale)

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

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

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

Ruhrtriennale-Intendant
Johan Simons (Foto: Stephan
Glagla)

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

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

Die Zeche Lohberg übrigens ist neu im Strauß der Spielorte,
der  generösen  Ruhrkohle-AG  –  bzw.  deren  mit  anderen
Großbuchstaben  firmierenden  Rechtsnachfolgerin  –  sei  Dank.
Hingegen, um auch das noch los zu werden, bleibt Dortmund
wieder außen vor. Letztes Jahr noch war zu hören, daß die neue
Triennale-Leitung auch Interesse an der berühmten Jugendstil-
Maschinenhalle  der  Museumszeche  „Zollern“  in  Dortmund-
Bövinghausen gezeigt hätte. Doch es ist wohl nichts daraus
geworden.  Statt  dessen,  neben  den  „Haupt-Städten“  des
Festivals  (Bochum,  Duisburg,  Essen  und  Gladbeck)  nun  also
Dinslaken. Voilà!
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Auffällig viele Niederländer (und Belgier) bevölkern das neue
Triennale-Programm. Doch ist dies letztlich nicht zu geißeln,
da ein Intendant natürlich alle Freiheiten hat, Kunst und
Künstler zu bestimmen. Für den Vorplatz der Jahrhunderthalle
ist seine Wahl auf das „Atelier Van Lieshout“ gefallen, das
hier  rund  um  eine  bespielbare  Gebäudeskulptur  mit  Namen
„Refectorium“ ein Dorf entstehen lassen will, in dem es ein
„BarRectum“, einen „Domesticator“, eine „Bikinibar“ oder auch
ein „Workshop for Weapons and Bombs“ geben soll. „The Good,
the Bad and the Ugly“ ist das Projekt überschrieben. Was kommt
da auf uns zu? Geistige Auseinandersetzung natürlich, hier,
laut Ankündigung, mit Selbstbestimmung und Macht, Autarkie und
Anarchie, Politik und Sex.

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

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

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

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

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

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

Etliche  weitere  Tanz-  und  Musikproduktionen  sowie



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

Ach ja: Von Anne Teresa De Keersmaeker wird Ende September
dreimal die Uraufführung ihrer Choreographie „Die Weise von
Liebe und Tod des Cornets Christoph Rilke“ gezeigt, die Rilkes
Erzählung über den begeisterten Türkenkrieg-Soldaten aktuell
deutet;  Regisseur  Luk  Perceval  verarbeitet  mehrere  Stoffe
Émile Zolas mit Darstellern des Hamburger Thalia-Theaters zu
einem  Gesellschaftsbild,  das  den  Titel  „Liebe  –  Trilogie
meiner Familie I“ trägt. Die Teile II und III gibt es auf
dieser Triennale noch nicht zu sehen.

So, das soll mal reichen. Glück auf!

www.ruhrtriennale.de

Stunden der wahren Empfindung
– Johan Simons inszeniert die
famose  Produktion

http://www.ruhrtriennale.de
https://www.revierpassagen.de/83545/stunden-der-wahren-empfindung-johan-simons-inszeniert-die-famose-produktion-sentimenti-fuer-die-ruhrtriennale/20030621_1610
https://www.revierpassagen.de/83545/stunden-der-wahren-empfindung-johan-simons-inszeniert-die-famose-produktion-sentimenti-fuer-die-ruhrtriennale/20030621_1610
https://www.revierpassagen.de/83545/stunden-der-wahren-empfindung-johan-simons-inszeniert-die-famose-produktion-sentimenti-fuer-die-ruhrtriennale/20030621_1610


„Sentimenti“  für  die
RuhrTriennale
geschrieben von Bernd Berke | 26. Januar 2025
Von Bernd Berke

Bochum. Stoffe mit Ewigkeitswert sind im Grunde oft einfach,
schon  die  Antike  hat  Muster  bereitgestellt.  Wenn  nun  ein
Mittvierziger ins Land seiner Jugend zurückkehrt, als seine
Mutter stirbt, und sich an jene Zeit erinnert, als die Ehe der
Eltern zerbrach, so bangt man dennoch: Was kann das Theater
daraus gewinnen? Die Antwort lautet: alles!

Natürlich nicht irgendwie und immer. Sondern dann, wenn man
den Stoff so überaus inspiriert entfaltet wie Johan Simons,
Paul Koek und ihre Truppe ZT Hollandia. Aus der Freien Szene
hervorgegangen und heute in Eindhoven tätig, hat die Formation
jetzeine  grandiose  Kreation  für  die  RuhrTriennale  aus  der
Taufe gehoben: „Sentimenti“ verknüpft kühn Grundzüge von Ralf
Rothmanns Roman „Milch und Kohle“ mit Opernmusik von Giuseppe
Verdi.  Siehe  da:  Diese  Vorlagen  steigern  einander  in
zweieinhalb  Stunden  der  wahren  Empfindung  zu  ungeahnter
Wirksamkeit.

Rothmanns Prosa beschwört mit frappanter Detail-Süffigkeit die
60er Jahre im Ruhrgebiet herauf. In jeder Textfaser spürt man
den  Beinahe-Jahrgangsgenossen  aus  der  Region:  Der  1953
geborene Autor wuchs im Revier auf und lebt heute in Berlin.
Sein Erzähler Simon (dargestellt vom famosen Jeroen Williams)
schildert, was er als Jugendlicher im Ruhrgebiet der 60er
erlebte:  Seine  Mutter  gab  sich  damals  einem  italienischen
„Gastarbeiter“ hin, als der Vater nach einem Bergwerksunglück
mit gebrochenen Beinen in der Klinik lag.

Kläglich  hat  der  Vater  dahingelebt:  zwischen  Malochhe  im
Schacht, Autoreparaturen und seinen geliebten Kanarienvögeln.
Nun wirft ihn die Untreue zu Boden. Dem Sohn sind manche
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Erinnerungen  an  die  Zeit  der  Burda-Schnittmusterkleider
peinlich, doch er findet zu einem fast zärtlichen Umgang mit
der Vergangenheit.

Selten aber fühlt man das Schmerzliche eines Ehebruchs so
scharf und persönlich ergreifend wie hier, wo das Leben als
vom Tode umsäumter Bezirk erscheint. Oh, hättet ihr eure Zeit
auf Erden besser genutzt! Der allgegenwärtige Todesengel in
Schwestern-Tracht  wartet  geduldig:  Letztlich  wird  ihm  doch
jedes Wesen zuteil.

Die  äußerst  weitläufige  Spielfläche  in  der  Bochumer
Jahrhunderthalle besteht im zentralen Bereich aus Unmengen von
Kohlebriketts.  Man  kann  diese  16  Tonnen  Materie  wörtlich
nehmen:  Bei  aller  Phantasie  ist  diese  Aufführung  zutiefst
„geerdet“, sie basiert auf konkreten sozialen Verhältnissen.

Ruhrgebiets-Roman und Verdis Arien beflügeln einander

Doch sie führt auch himmelweit darüber hinaus. Wenn etwa die
Mutter  die  Szenerie  betritt,  so  zunächst  noch  nicht  als
lebensgierige  und  kokette  Frau,  sondern  als  monströs
röchelndes Häuflein Elend, dem Tode schon bestürzend nah.

Überhaupt ist alles, was die Menschlein hier tun und treiben,
von Vergänglichkeit umfangen. Lebensstufen gleiten beklemmend
ineinander über, Figuren verschwimmen surreal, sie wiederholen
Sätze wie in Trance. Mit sehr feinem Strich werden da die
Hirnströme des Erinnerns nachgezeichnet.

Und zu alledem noch Verdi! Diese Bühne der Erinnerung erweist
sich als idealer Hallraum für seine gleißenden Arien (aus „II
Trovatore“,  „La  Traviata“,  „Rigoletto“,  „Don  Carlos“,
„Nabucco“, „Aida“) – notengetreu in eher kammermusikalischer
Besetzung  mit  jazzigen  Einsprengseln  gespielt  und  von  den
Sängern, die sich wie hilflose Beschützer in die Handlung
mengen,  zur  Essenz  gebracht.  Diese  Klänge  überhöhen  das
Geschehen nicht nur, sondern werden ihrerseits angefüllt mit
neuer Gegenwart. Es gibt Momente, da könnte man heulen vor



menschlicher Trauer und vor Theaterglück.

Doch  die  „Sentimenti“  erschöpfen  sich  keineswegs  in
Vergeistigung. Es gibt auch eine Dimension des Humors und
barscher Körperlichkeit. Verzweifelt ziellose Begierde entlädt
sich in sexuellen Attacken, Streit in Eruptionen des Schlagens
und Tretens. Man spürt, wie es sich anfühlt, das anhaltend
waltende Ungenügen – und sehnt sich nach der Gegenwelt.

Ganz großer Beifall.

Termine: 22, 25.. 26.. 28., 29. Juni. 1., 2., 3., 6. Juli.
Karten: 0700/2002 3456.


