
Erkundungen  im  real
existierenden  Kapitalismus:
Der  Schriftsteller  Ingo
Schulze  streift  durchs
Ruhrgebiet
geschrieben von Rolf Pfeiffer | 21. Dezember 2024

An  diesem  imposanten  Ort  beginnen  die  Ruhrgebiets-
Erkundungen von Ingo Schulze: die kruppsche Villa Hügel
in Essen. (Foto von Januar 2006: Bernd Berke)

Ein  halbes  Jahr  lang  war  Ingo  Schulze  so  etwas  wie  der
Stadtschreiber des Ruhrgebiets, Oktober 2022 bis März 2023,
Wohnsitz in Mülheim, eingeladen von der Brost-Stiftung. Zwei
Dinge  hatte  er  sich  für  diese  Zeit  vorgenommen,  nämlich
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erstens an streng durchstrukturierten Arbeitstagen halbtags an
seinem neuen Roman zu arbeiten und zweitens jede Einladung
anzunehmen, die er in seiner Ruhrgebietszeit erhielt. „Ich
weiß nicht, warum ich immer wieder auf mich selbst reinfalle“,
schreibt er in der Rückschau, „keine Zeile habe ich an meinem
Roman geschrieben.“

Das Ruhrgebiet, so könnte man folgern, erregte des Dichters
ganze  Aufmerksamkeit.  Aber  interessante  Menschen  hat  er
getroffen, Lehrerinnen, Polizisten, Gewerkschafter, Techniker,
Buchhändler und so fort, eine bunte Mischung. „Zu Gast im
Westen – Aufzeichnungen aus dem Ruhrgebiet“ heißt das Buch,
das  Schulzes  Begegnungen  und  Recherchen  nun  in  recht
entspannter  Form  versammelt  –  keine  Skandalliteratur,  ganz
sicher nicht, auch keine geographische Liebesprosa.

Das Thema wirkt zunächst einmal wie falsch gestellt. Denn
gängig sind ja nach wie vor eher die Berichte über den Osten,
besonders über die Unzufriedenheit der dortigen Abgehängten
und Rechtsradikalen. Hier aber nun: sachliche Berichte aus dem
Westen,  von  Ingo  Schulze  mit  Ernst  und  Akribie  aus  kaum
wahrnehmbarer „Ost-Optik“ heraus verfaßt.

Die Jahre nach der Wende

Mit seinem opulenten Nach-Wende-Roman „Neue Leben“, schrieb
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Schulze sich in bleibende, respektvolle Erinnerung. Das knapp
800  Seiten  starke  Buch,  2005  erschienen,  gab  einem
eingefleischten  Westler  (wie  dem  Verfasser  dieser  Zeilen)
etwas mehr als eine Ahnung davon, was der Untergang der DDR
mit Menschen in verschiedenen Milieus machte. Es war eine
Zeit, wie sie unterschiedlicher in Ost und West ja kaum sein
konnte; was „drüben“ Existenzen von Grund auf umkrempelte,
reduzierte sich im Westen auf Tagesschaunachrichten. Später
hat Schulze auch in, wenn man so will, ostdeutschen „Langzeit-
Befindlichkeiten“ gegründelt, hat etwa in „Die rechtschaffenen
Mörder“  (2020)  den  langsamen,  unerbittlichen  und  offenbar
ungeheuer  kränkenden  Bedeutungsverlust  eines  einstmals
schillernden,  luziden  Buchhändlers  und  seiner  Bücher
beschrieben.  Ganz  leicht  war  das  Verletzende  in  dieser
Geschichte für den Westler nicht zu greifen, doch blieb der
Eindruck großer Redlichkeit, der Ingo Schulzes Texten Mal um
Mal eigen zu sein scheint.

Bei Krupp in Essen

So. Und nun tut sich der Dichter, 1962 in Dresden geboren und
wohnhaft in Berlin, im Ruhrgebiet um, und er fängt dort an, wo
es vielleicht immer noch seinen Markenkern hat, bei Krupp in
Essen, Villa Hügel. Schulze, dessen Weltbild einst vermutlich
vom Hauptwiderspruch zwischen Lohnarbeit und Kapital geprägt
wurde,  entwickelt  großes  Interesse  am  real  existierenden
Kapitalismus im Westen der Republik; er arbeitet anerkennend
heraus,  wie  die  Montan-Mitbestimmung  über  Jahrzehnte  hin
funktioniert  hat,  stellt  aber  auch  fest,  daß  sie
Betriebsschließungen  –  wie  die  von  Rheinhausen  –  nicht
verhindern konnte. Schulze recherchiert recht journalistisch,
doch mitunter kommt am Ende eher Literatur dabei heraus. So,
wenn er ähnlich Bert Brechts lesendem Arbeiter fragt, was aus
dem flammenden Streikredner nach seiner letzten Rede wurde.
(Er  machte  sich  im  Recycling  selbständig,  ging  später
bankrott.)

Irritierender Namensgeber



Schulze irritiert, daß Alfried Krupp von Bohlen und Halbach
immer  noch  Namensgeber  von  Essener  Einrichtungen  wie  der
Philharmonie  ist,  obwohl  er  nach  dem  Krieg  als
Kriegsverbrecher eingestuft und interniert wurde. Ebenso aber
registriert er auch, daß Berthold Beitz, der legendäre Krupp-
Generalbevollmächtigte,  in  der  Nazi-Zeit  viele  jüdische
Mitarbeiter vor der Deportation bewahrte, indem er sie als
betrieblich  unabkömmlich  meldete.  Beitz’  Liste  war  jener
Schindlers ähnlich.

Schulzes Krupp-Geschichte hat, wie einige andere Beiträge im
Buch  auch,  in  etwa  den  Umfang  und  Rechercheaufwand  einer
profunden  schulischen  Hausarbeit.  Schlußendliche  Wertungen
bleiben  aus,  eher  fällt  dem  Autor  auf,  daß  die  Menschen
einander doch recht ähnlich sind, im Osten und im Westen.

Emscher-Renaturierung in allen Details

Den  Duisburger  Hafen  besichtigt  er,  er  schreibt  über
schulische Konzepte in schwierigen, durch Migration geprägten
Stadtteilen,  läßt  sich  von  einem  pensionierten  Polizeichef
spezifische  Probleme  mit  arabischer  Clan-Kriminalität
erklären,  ist  schwer  beeindruckt  von  der  Emscher-
Renaturierung.  Bei  letzterer  hat  er  aus  Schriften  der
Emschergenossenschaft  abgeschrieben  (bzw.  ausführlich
zitiert), und das teilt er auch ausdrücklich mit. Da geht es
um die komplexe Technik, die die Reinigung der Emscher möglich
macht, und wer so viel Technisches nicht wissen will, mag
diesen Abschnitt getrost überblättern. Der Dichter selbst rät
dazu.

Leider  tut  er  gleiches  nicht,  wenn  es  um  unorthodoxe
Grundschulpädagogik geht, die weitgehend ohne deutsche Sprache
auskommen muß. Da wird der Text ausladend und detailverliebt.
Seitenlang beschreibt er fast wie ein Manual das Procedere,
ohne nach dem theoretischen Konzept zu fragen, das dem Ganzen
doch sicherlich zugrundeliegt. Hier wäre Raffung ein Gewinn –
oder à la Kläranlage der technische Hinweis an pädagogisch



Desinteressierte, wieviele Seiten man überblättern kann.

Ein Fan von Borussia Dortmund

Der  Schriftsteller  sitzt  im  Orchestergraben  und  besichtigt
einen  Soldatenfriedhof;  die  naturgemäß  abenteuerliche
Geschichte eines DDR-Flüchtlings, der damals über Ungarn ins
Revier kam, gelangt zum Vortrag, und dann ist da natürlich der
Fußball. Schulze offenbart sich als Fan von Borussia Dortmund,
und deshalb gibt es auch die entsprechenden Spielberichte. Die
aber sind so anders nicht als jene, die man schon kennt, gelbe
Wand und so weiter. Wiederum bleibt festzustellen, daß das
tägliche  Leben  im  tiefen  Westen  so  anders  nicht  zu  sein
scheint als im Osten der Republik.

Die Liebe zu den Büchern

Ein nostalgischer Schlußakkord schließlich ist dann der Besuch
in Helmut Loevens Duisburger „Weltbühne“, einer der letzten
dezidiert linken Buchhandlungen. Kommunistische Literatur aus
aller Welt, gut behütet und geordnet, unendlich wertvoll und
kaum noch nachgefragt. Loeven und Schulze – mehrfach begegnen
sich  hier  zwei  Buch-Afficionados,  und  wenn  sie  sich  ihre
Vorlieben eingestehen, ist das fast schon ein intimer Moment,
bei dem der Leser stört.

Der junge Dortmunder Bundestagsabgeordnete

Merkwürdig geriet, für Dortmunder zumal, der allerletzte Teil
des  Buches.  Da  besucht  Ingo  Schulze  den  langjährigen
Dortmunder Ex-Bundestagsabgeordneten Marco Bülow und läßt sich
von dem – widerstandslos, könnte man fast sagen – in den Block
diktieren, wie das alles begann und sich eher unglücklich
fortsetzte. Ohne in Details gehen zu wollen sei angemerkt, daß
die Geschichte des SPD-Abgeordneten Bülow, der die letzten
drei  Jahre  als  Parteiloser  (bzw.  als  Neumitglied  von  DIE
PARTEI) in vielen Punkten auch anders erzählt werden könnte.
So  war  seine  Nominierung  zumindest  nicht  nur  Folge
persönlicher Beliebtheit, sondern auch Resultat einer neuen



Rekrutierungsstrategie der Partei, die unbedingt jünger und
weiblicher werden wollte und alte Schlachtrösser wie Bülow-
Vorgänger Hans Urbaniak dafür gerne in die Wüste schickte.
Möglicherweise hat dieser recht senkrechte Start dem jungen
Bülow nicht gutgetan, hat ihn überfordert, und möglicherweise
wäre  Schulze  dieser  alles  in  allem  doch  recht  bizarren
Politikerkarriere durch kluge Nachfragen näher gekommen als
durch unkritisches Protokollieren. Nur so viel zu diesem Teil
des Buches.

Wertvolle Fleißarbeit

Nun gut. Um „Aufzeichnungen aus dem Ruhrgebiet“ ging es, und
da  ist  der  Dichter  in  seinen  Entscheidungen  frei,  was  er
aufzeichnen möchte und was nicht. Natürlich hätte man sich
auch  Beiträge  vorstellen  können,  etwa  zum  Straßenverkehr
(Schulze ist notorischer ÖPNV-Nutzer oder Mitfahrer) oder zur
Kleinkunst,  beispielsweise.  Trotzdem  geriet  Schulzes  Buch
alles  in  allem  zu  einer  Fleißarbeit,  wohltuend  in  seiner
durchgängigen  Sachlichkeit  –  eine  wertvolle  Ergänzung  der
Regalabteilung mit den regionalen Schriften.

Ingo Schulze: „Zu Gast im Westen – Aufzeichnungen aus
dem  Ruhrgebiet“,  Wallstein  Verlag,  344  Seiten,  keine
Bilder, 24 €.

Ruhrgebiet  –  Traumgebiet:
„Urbane  Künste  Ruhr“  wollen
ab Mai wieder Orte der Region
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verwandeln
geschrieben von Bernd Berke | 21. Dezember 2024

Durch Schaum überfluteter und verwandelter Stadtraum:
Stephanie Lüning „Island of Foam“ (Schauminsel), Version
XIV, 2021, in Linz/Österreich. Ob es bei der Aktion in
Essen-Steele ähnlich zugehen wird? (Foto: © Violetta
Walkobinger)

Noch ist alles im Wachsen und Werden, doch es lässt sich schon
im Ungefähren darüber reden: Bei einer Online-Pressekonferenz
gab es jetzt einen ersten Überblick zu neuen Projekten von
„Urbane Künste Ruhr“. Sie befassen sich vom 5. Mai bis zum 25.
Juni mehr oder weniger direkt mit dem Generalthema „Schlaf“.

Damit wird die 2019 gestartete und 2021 fortgesetzte Trilogie
„Ruhr  Ding“  enden,  deren  erste  Ausgaben  „Territorien“  und
„Klima“  in  den  Blick  genommen  haben.  Allesamt  dehnbare
Themenfelder, fürwahr.

„Schlaf“ also. Unter diesem Losungswort sollen sich diverse
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Orte im Ruhrgebiet als traum- oder auch alptraumnahe Gelände
erweisen,  wenn  nur  erst  Künstlerinnen  und  Künstler  ihnen
beigekommen sind. Manche Stätten haben freilich auch so schon
einigermaßen surreale Anmutungen. Wer es gerne in Zahlen hat,
bitte  sehr:  19  künstlerische  „Positionen“  werden  an  22
Standorten „sichtbar“, um im modischen Jargon zu bleiben.

Britta Peters, Leiterin von „Urbane Künste Ruhr“, bezeichnet
den Schlaf als universelles Thema. In der Tat: Es ist – wie
vordem  schon  Territorien  und  Klima  –  im  Grunde  dermaßen
ausufernd, dass es beliebig werden könnte. Allerdings wird der
Schlaf  sozusagen  regional  und  lebensweltlich  verankert,
nämlich auf Zeiten, Rhythmen und Schichten der Arbeit bezogen,
wie sie im Revier einmal üblich waren und längst im vielfachen
Wandel  begriffen  sind.  Peters  und  ihre  Assistenz-Kuratorin
Alissa  Raissa  Danscher  haben  dabei  abermals  auf  eine
mindestens gleichberechtigte, wenn nicht überwiegende Präsenz
von Künstlerinnen Wert gelegt. Warum auch nicht?

Verschiedene Zonen des Reviers
Nachdem 2019 vorwiegend die mittlere Schiene des Ruhrgebiets
(u. a. mit Dortmund, Bochum, Essen und Oberhausen) den Anfang
machte und 2021 der Norden (mit Gelsenkirchen, Recklinghausen,
Herten  und  Haltern)  folgte,  geht  es  diesmal  vor  allem
südwärts: nach Mülheim, Witten und Essen-Steele. Wo sind bei
all dem Hagen, Hamm oder z. B. die Kreise Unna oder Ennepe-
Ruhr  geblieben?  Nun,  das  Ruhrgebiet  ist  wohl  doch  zu
weitläufig,  um  jede  Ecke  zu  „bespielen“.

Ein Dreh- und Angelpunkt der neuen „Ruhr Ding“-Ausgabe ist
Mülheim, wo einst der Filmemacher und Sammler Werner Nekes
nachmals  ruhmreiche  Künstler  wie  Christoph  Schlingensief
(Oberhausen) und Helge Schneider (just Mülheim) „entdeckt“ und
gefördert  hat,  woran  Britta  Peters  aus-  und  nachdrücklich
erinnert.

Es mag also einen langjährig wirksamen Geist des Ortes geben,



an  den  sich  anknüpfen  ließe  –  mit  ausgesprochen
internationalem Horizont, was die Biographien der Mitwirkenden
angeht.  Nun  also  ein  paar  Projekt-Beispiele,  ohne  jeden
Anspruch auf Vollständigkeit. Es sind lauter Vorhaben, die
sich noch nicht vollends konkretisiert haben:

Projekte in Mülheim/Ruhr
Unter  Ägide  des  preisgekrönten  Filmemachers  Michel  Gondry
(geb. 1963 in Versailles) können Leute in der Alten Dreherei
zu Mülheim ihre eigenen Filme – drehen. Genre und Gestaltung
nach  Gusto.  Die  Resultate  erweitern  ein  bestehendes,  bei
ähnlichen  Aktionen  u.  a.  in  New  York,  Tokyo  und  Paris
entstandenes  Archiv  um  eine  Revier-Perspektive.

Katarina  Jazbec,  Künstlerin  und  Filmemacherin  vom  Jahrgang
1991 aus Slowenien, hat sich mit harten Arbeitswelten in einem
Hagener Steinbruch und einem Duisburger Stahlwerk befasst. Nik
Nowak (geb. 1981 in Mainz, in Berlin lebend) verwandelt einen
Übersee-Container unter der Mülheimer Konrad-Adenauer-Brücke
in  eine  Klangskulptur.  Viron  Erol  Vert  (geb.  1975,
aufgewachsen  in  Norddeutschland,  Istanbul  und  Athen)  will
einen typischen Ruhrgebiets-Kiosk mit Farben und Spiegelungen
in ein Kunstwerk zwischen Alltag und Traumwelt transferieren.

Projekte in Essen-Steele
„Ruhr Ding“ gastiert auch im Essener Stadtteil Steele, der in
den 1960er und 70er Jahren brutal autogerecht umgebaut wurde.
Auch hier bezieht sich ein Künstler auf die regionale Kiosk-
Kultur: Wojciech Bakowski (geb. 1979 in Posen) entwickelt eine
Installation im Inneren einer „Bude“. Ins ehemalige Wertheim-
Kaufhaus von Essen-Steele begibt sich unterdessen Nadia Kaabi-
Linke (geb. 1978 in Tunis, aufgewachsen dort und in Kiew, lebt
in  Berlin).  Ihre  Installation  zielt  auf  optische
Unendlichkeits-Effekte.  Auch  die  Fassade  des  einstigen
Kaufhauses wird künstlerisch bearbeitet – von Kameelah Janan
Rasheed  (geb.  1985  in  East  Palo  Alto).  Sie  will  auf  der



„Außenhaut“  des  Gebäudes  die  „architektonischen  und
historischen Schichtungen des Stadtraums“ (Ankündigungstext)
freilegen.  Gleichfalls  in  Steele  erkundet  die  polnische
Künstlerin Alicja Rogalska Zusammenhänge von Architektur und
sozialem Leben – insbesondere aus Frauensicht.

Besonders spektakulär verspricht die – ebenfalls in Essen-
Steele angesiedelte – Performance von Stephanie Lüning (geb.
1978  in  Schwerin)  zu  werden.  Lüning  ist  dafür  bekannt,
öffentliche Plätze mit bunten Schaumbergen zu überfluten –
auch für Kinder ein Hauptspaß, wie Aufnahmen früherer Aktionen
zeigen.

Projekte in Witten
Dritter Hauptort des Geschehens ist die von anthroposophisch
inspirierter Uni und Klinik mitgeprägte Stadt Witten. Auch
deshalb erhebt sich hier nach Ansicht der Kuratorinnen die
Frage nach der Zukunft des Körpers in der digitalisierten
Welt.

Melanie Manchot (geb. 1966 in Witten) hat mit der Filmkamera
Frauen bei ihrer nächtlichen Arbeit beobachtet: Pole-Dancerin,
Bäckerin,  Türsteherin,  Reinigungskraft.  Schon  kurze  Probe-
Sequenzen lassen einen eindrücklichen Film erwarten, der in
der Wittener WerkStadt gezeigt werden werden soll. Zugleich
bekommt Melanie Manchot eine Einzelausstellung im Märkischen
Museum der Stadt Witten.

Joanna Piotrowska (geb. 1985 in Warschau) bringt eine Körper-
Choreographie in Schaufenster-Vitrinen der früheren Wittener
Galeria Kaufhof. Nora Turato (geb. 1991 in Zagreb/Kroatien)
stattet den idyllischen „Schwesternpark“ in Witten mit einem
Klang-Parcours  aus.  Das  Wiener  Theaterkollektiv  „God’s
Entertainment“  versieht  derweil  den  örtlichen  Saalbau  mit
einer  großen  Raumskulptur  in  Form  eines  Oktopus‘  und
assoziiert  die  kantige  Form  des  Gebäudes  mit  einem
Kreuzfahrtschiff.



Zu  hoffen  wäre,  dass  sich  einige  (einstweilen  noch  etwas
nebulöse) Versprechen und Konzepte einlösen und dass sich der
etwaige  Eindruck  verflüchtigt,  hier  sei  eine  mehrjährig
eingeschworene  Gruppe  am  Werk,  die  „ihr  (Ruhr)-Ding“  nach
Belieben macht, ohne gar zu sehr auf breitere Wirksamkeit zu
achten. Wir lassen uns gern überraschen.

Urbane Künste Ruhr: „Ruhr Ding: Schlaf“. 5. Mai bis 26. Juni
2023.  Ausstellungen  und  Aktionen  im  öffentlichen  Raum  in
Mülheim/Ruhr,  Essen-Steele,  Witten  (dazu  als  nördlicher
„Satellit“: Gelsenkirchen-Erle).

Nähere Infos:

www.urbanekuensteruhr.de

 

 

 

 

Zum  Tod  von  Herbert
Achternbusch:  Bayerischer
Suff  –  auch  im  alten
Griechenland
geschrieben von Bernd Berke | 21. Dezember 2024
Betrübliche  Nachricht:  Der  Dichter,  Filmemacher,  versierte
Biertrinker, Lebenskünstler usw. usw. Herbert Achternbusch ist
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mit 83 Jahren gestorben. Und was finde ich dazu in meinem
Archiv? Ausgerechnet eine Art „Verriss“ – vom 21. Mai 1996.
Aber sei’s drum. Schmeicheleien waren seine Sache eh nicht.
Passt scho‘. Hier der Text von damals, gesudelt anlässlich der
Mülheimer Theatertage. Nehmt’s halt als Nachruf, sanft möge er
ruhen:

Herbert  Achternbusch  beim
33.  Filmfest  in  München,
2015.  (Foto:  ©  Wikimedia
Commons/Harald  Bischoff)  –
Link  zur  Lizenz:
https://creativecommons.org/
licenses/by-sa/3.0/

Nein, der „Nabel der Kultur-Welt“ ist Mülheim gewiß nicht.
Dieses  (von  manchen  keck  beanspruchte)  Prädikat  wies  auch
Hans-Georg  Specht,  Oberbürgermeister  der  Stadt,  in  aller
Bescheidenheit zurück, als er jetzt die Mülheimer Theatertage
eröffnete.  Doch  immerhin  steht  nun  gleichsam  wieder  ein
Wanderpokal  des  deutschen  Feuilleton-Betriebs  an  der  Ruhr.
Denn  zum  21.  Mal  geht  es  beim  allzeit  interessanten
Dramatikerwettbewerb  ums  beste  neue  deutsche  Stück.

Alkoholische Hirnzertrümmerung
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Der  Aufgalopp  der  Inszenierungen  begann  mit  A  wie
Achternbusch, Herbert. Der hat mit seinem Drama „Letzter Gast“
sozusagen  bayerische  Kneipenatmosphäre  ins  klassische
Griechenland verpflanzt. Treffen sich also ein alter Ägypter,
ein Grieche und der Wirt, („zugroaster“ Römer) in einem Lokal
zu  Hellas.  An  der  ägäischen  Bucht  ist  das  Bier  grün,  es
verfehlt  aber  seine  Wirkung  nicht.  Und  wenn  hernach  der
lebensgefährliche „Selbstgebrannte“ zum Einsatz kommt, zucken
gar  Blitze  über  die  Bühne,  die  schlagartige  alkoholische
Hirnzertrümmerung signalisieren.

Und so salbadern sie denn auch, einer nach dem anderen seinen
delirierenden  Monolog  abliefernd.  Groteske  Parodie  auf  die
altgriechische Kunst der Rede und des Dialogs? Mag sein. Zwölf
Lokalrunden werden binnen zwei Stunden Spielzeit geschmissen,
und jede wird eingeläutet wie ein Boxkampf.

Wie viele Hügel hat das antike Rom? Ist die Erde eine Scheibe
oder eine Kugel? Wie wäre es, wenn die Menschen statt der
vielen Götter nur noch einen einzigen verehren? All das und
noch  vieles  mehr  wird  beredet  am  promillo-philosophischen
Stammtisch,  der  später  –  welch  sinnfälliger  Kommentar  zum
Stück – im überquellenden Theaterschaum versinkt.

Auftritt der Tierkopf-Götter und des kleinen Krokodils

In Alexander Langs Einrichtung (Münchner Kammerspiele) wird
dem verbalen Wirrwarr mit Fez und Karneval Genüge getan. Da
defilieren die ägyptischen Tierkopf-Gottheiten (Horus, Anubis
& Co.) stumm und gravitätisch durch die Szenerie, da rennen
bayerische  Polizisten  samt  Nikolaus  hinterdrein,  und  überm
Tresen,  der  an  einen  Altarschrein  erinnert  (schönes
Bühnenbild: Caroline Neven Du Mont), reckt auch schon mal ein
kleines Spielzeugkrokodil sein Haupt. Tri-Tra-Trullala.

Achternbusch scheint sich stets auf die Gnade des frühesten
Einfalls verlassen zu haben. Schreib’s halt gleich hin, ‘s ist
sowieso  egal.  Geradezu  verschwenderisch  gut  muten  die



schauspielerischen  Leistungen  an.  Thomas  Holtzmann  als
vierschrötiger  Wirt,  Michael  von  Au  als  tuntiger  Grieche
Semel,  Regisseur  Alexander  Lang  selbst  als  stocksteifer
Ägypter  Ptah  und  Jörg  Hube  als  lachender  „letzter  Gast“
Thukydides  –  das  ist  schon  ein  Ensemble,  auch  mit
Trinksprüchen  aller  Ehren  wert.

Sechs weitere Autoren und ihre Stücke sind noch im Wettbewerb.
Man wird sehen, wem am Schluß zugeprostet wird.

_________________

P.  S.:  1996  hat  Achternbusch  den  Dramatikerpreis  nicht
errungen. Allerdings war er in Mülheim 1986 mit „Gust“ und
1994 mit „Der Stiefel und sein Socken“ erfolgreich. Die Fülle
seiner weiteren Preise und Ehrungen wollen wir hier nicht
aufzählen.

 

 

„Kreativität aus der Krise“:
Manuel  Schmitt  über  seine
Revier-Herkunft  und  seine
Inszenierung  von  „Romeo  und
Julia“
geschrieben von Werner Häußner | 21. Dezember 2024
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Szenenfoto aus Boris Blachers „Romeo und Julia“ auf der
Bühne des Theaters Duisburg. Foto: Hans Jörg Michel

Es  ist  eine  der  faszinierendsten  Liebesgeschichten  der
Weltliteratur:  Zwei  junge  Menschen  aus  seit  Generationen
verfeindeten Familien, eine verbotene Liebe auf den ersten
Blick,  eine  schwärmerische  Liebesnacht  und  der  Tod  nach
tragischer Verkettung glückloser Umstände. „Romeo und Julia“
erschüttert bis heute mitfühlende Seelen.

Kein Wunder, dass der Stoff vielfach in Musik gefasst wurde:
Allein  über  40  Opern  werden  gezählt.  Die  bekanntesten
Vertonungen stammen von Vincenzo Bellini („I Capuleti e i
Montecchi“) und von Charles Gounod (kürzlich an der Deutschen
Oper  am  Rhein  und  in  Aachen  neu  inszeniert).  Ein  kaum
bekanntes  Juwel  verfasste  Riccardo  Zandonai  („Giulietta  e
Romeo“), andere stammen von Heinrich Sutermeister oder dem
Bellini-Zeitgenossen Nicola Vaccai.

Für einen an Corona adaptierten Spielplan hatte die Deutsche
Oper am Rhein (Düsseldorf/Duisburg) eine Version aus dem 20.
Jahrhundert ausgewählt: Im November 2020 sollte Boris Blachers
„Romeo  und  Julia“  Premiere  feiern,  inszeniert  von  Manuel



Schmitt, der vor zwei Jahren in Gelsenkirchen mit Georges
Bizets  „Die  Perlenfischer“  einen  markanten  Erfolg  landen
konnte. Allein – dazu kam es nicht; der Herbst-Lockdown machte
eine  Live-Aufführung  der  fertig  geprobten  Oper  unmöglich.
Jetzt wird sie wenigstens medial nachgeholt: Ab Samstag, 17.
April,  19  Uhr,  streamt  die  Deutsche  Oper  am  Rhein  die
Produktion,  aufgezeichnet  im  März  im  Theater  Duisburg.

Corona-Lockdown und Wasserschaden

Der  Regisseur  Manuel
Schmitt. Foto: Esther Mertel

Für Manuel Schmitt, der in Mülheim/Ruhr aufgewachsen ist, ein
Grund zur Freude. Denn die Pandemie hat den 32-Jährigen in
einer wichtigen Phase seiner Karriere voll erwischt. In der
Zeit seit März 2020 hätte er in den Münchner Kammerspielen, an
der Oper Frankfurt und erneut am Musiktheater im Revier vier
wichtige Premieren gehabt. Einen Tag vor der Premiere von
Heinrich Marschners „Der Vampyr“ im sächsischen Radebeul wurde
der erste Lockdown verkündet. Und seine Inszenierung einer
selten gespielten Oper des Italieners Saverio Mercadante nach
Schillers „Die Räuber“ in Hildesheim musste im September 2020
nach der Premiere wegen eines Wasserschadens abgesetzt werden.
Trotzdem sagt Manuel Schmitt, es gehe ihm eigentlich noch ganz
gut: „Ich bereite zuhause meine Produktionen vor und konnte
bisher einen Teil der geplanten Proben abhalten. Daher bin ich
vielleicht  noch  in  einer  vergleichsweise  glücklichen
Position.“

https://www.revierpassagen.de/82543/fern-geruecktes-maerchen-mit-brisanz-fuer-die-gegenwart-bizets-perlenfischer-gelingen-am-musiktheater-im-revier/20181226_1440
https://www.manuelschmitt.com/


„Hier hängt mein Herz“

Schmitt bezeichnet sich selbst als „Kind des Ruhrgebiets“:
„Hier  hängt  mein  Herz“,  sagt  der  junge  Regisseur  mit
derzeitigem  Wohnsitz  in  München.  „Im  Rhein-Ruhr-Gebiet  zu
arbeiten, ist toll“. Zwar steht in seinem Ausweis Oberhausen
als Geburtsort, aber Schmitts Heimat ist Mülheim. Ein mit
klassischer  Musik  groß  gezogenes  Bildungsbürgerkind  ist  er
nicht. Er wuchs in einer Familie auf, die eher zu technischen
Berufen hin orientiert ist. Doch sein Interesse für Musik
wurde  noch  vor  der  Grundschule  geweckt  und  zunächst  im
Klavierspiel  ausgelebt.  Ein  einschneidendes  Erweckungs-
Erlebnis  gab  es  nie:  Der  kleine  Manuel  ging  zwar  mal  in
„Hänsel und Gretel“, aber an die Begeisterung über Engelbert
Humperdincks  Oper  erinnert  sich  nur  noch  die  begleitende
Patentante.

„Mit  Zehn  ging’s  dann  los“,  blickt  Schmitt  zurück.  Aus
heiterem Himmel kam ein Casting zum Musical „Tabaluga & Lilli“
mit Peter Maffay in Oberhausen. „Ich wusste nicht, was auf
mich zukommt, hab‘ aber dann zwei Jahre mitgespielt.“ Der
Theater-Virus wirkte: Manuel Schmitt erschnupperte in Essen
„die völlig neue Welt der Oper“. Er hospitierte am Aalto-
Theater, war dort Statist, assistierte unter anderem bei Willy
Decker  bei  der  Ruhrtriennale,  erinnert  sich  an  eine  ihn
faszinierende „Aida“ in Gelsenkirchen. Am Aalto hat er auch
gemerkt, „was es für einen Drive hat, mit Leuten wie Hans
Neuenfels oder Barrie Kosky zu arbeiten. Ohne diese Erfahrung
wäre ich meinen Weg nicht gegangen.“

Dazwischen  lag  eine  Ruhrgebiets-Jugend  zwischen  Mülheim,
Oberhausen und Essen und das Abitur am Gymnasium Heißen: „Vier
U-Bahn-Stationen, und man hat alles um sich rum“, schwärmt
Schmitt, „ob einen Rückzugsort im Wald oder eine heiße Party.“
Er schätzt die offenen Menschen, das multikulturelle Umfeld,
den hohen Stellenwert von Kultur. „Ich glaube an das Potenzial
des Ruhrgebiets: Hier gibt es die Menschen, den Raum, die
Innovation.“



Regie und Philosophie

Als einer von zweien bestand er die Aufnahmeprüfung an der
Münchner  Bayerischen  Theaterakademie,  benannt  nach  August
Everding, einem gebürtigen Bottroper. 2013 schloss er sein
Regiestudium mit einer Inszenierung von Philip Glass‘ „Galileo
Galilei“ ab. Danach, um tiefer zu blicken, folgte noch ein
Philosophie-Studium  an  der  Hochschule  für  Philosophie  der
Jesuiten in München.

Manuel  Schmitt  bei  einer
Probe von „Romeo und Julia“.
Foto: Esther Mertel

Dass  er  nun  eine  unbekannte  Oper  von  1943  mit  einem
Weltliteratur-Thema inszeniert hat, macht ihm „großen Spaß“.
Boris Blacher, ein in China geborener Kosmopolit, 1975 in
Berlin gestorben, hat keinen Blockbuster geschrieben, sondern
den Stoff von Romeo und Julia auf seine Essenz konzentriert.
Damals durch den Krieg, heute durch die Pandemie, sind die
Möglichkeiten, große Oper zu spielen, begrenzt. Blacher hat
sein Werk den Umständen der Zeit angepasst: Eine gute Stunde
Spieldauer, neun Musiker, zwei Hauptrollen, der Rest kann aus
dem  kleinen  Chor  besetzt  werden.  Ideal  also  für  einen  an
Corona angepassten Spielplan.

Blachers  Musik  gibt  sich  akribisch  konstruiert  und  völlig
unromantisch, erreicht aber mit einem „Minimum an Mitteln ein
Maximum  an  Wirkung“,  wie  der  Kritiker  Hans  Heinz



Stuckenschmidt  schrieb.  Die  strenge,  rhythmisch  betonte
Schreibweise erinnert an Paul Hindemith, aber auch an den
Esprit der französischen Sachlichkeit eines Darius Milhaud.
Zusätzlich  gebrochen  wird  die  Handlung  –  streng  nach
Shakespeare, aus dessen Drama Blacher den Text destilliert hat
– durch einen Chansonnier: Der singt einen Prolog und zwei
Songs nach Art von Kurt Weill, die bezeichnenderweise bei der
offiziellen Uraufführung der Oper in Salzburg 1950 weggelassen
wurden.

Ein pazifistisches Werk

Bemerkenswert für Manuel Schmitt ist, dass Blacher seine Oper
mitten  in  der  Kriegszeit  auf  einen  Text  des  Engländers
Shakespeare  geschrieben  hat  und  mit  einem  Friedensappell
beginnen lässt: „Zu Boden werft, bei Buß‘ an Leib und Leben,
die mißgestählte Wehr aus blut’ger Hand“, singt der Chor am
Anfang. „Heute ist schwer herauszulesen, dass die Oper unter
den damaligen Umständen ein pazifistisches Werk war“, ist sich
Schmitt sicher. Blacher lasse sie auch nicht mit dem Tod der
Liebenden  enden,  sondern  reflektiere  die  Auswirkungen  der
Liebe. Für Schmitt eine positive Auswirkung der Krise: Statt
der üblichen „großen“ Opern erlebten Werke eine Renaissance,
die vorher unbeachtet geblieben seien oder die man sich nicht
zugetraut habe. „Wir schlagen Kreativität aus der Krise.“

Schmitt  stört  es  überhaupt  nicht,  dass  er  derzeit  eher
unbekannte Opern – wie die von Mercadante, Marschner oder
jetzt Blacher – inszeniert. „Publikum und Ausführende schauen
unbelastet auf diese Stoffe. Wir können frei von Erwartungen
und Sehgewohnheiten die Stärken und Schwächen solcher Werke
aufdecken. Man wächst an den Vorlagen. Und ich bin sicher,
dass  die  Krise  ästhetisch  und  in  den  Spielplänen  Spuren
hinterlassen wird.“ So freut sich der Theatermann, dass er
seine nächste große Herausforderung in Gelsenkirchen bestehen
kann: Dort soll er demnächst Gioachino Rossinis Oper „Otello“
proben. Das bedeutet für ihn absolutes Heimatfeeling: „Wenn
ich sage, ich gehe nach Hause, dann meine ich das Ruhrgebiet.“



Die Online-Premiere von „Romeo und Julia“ am Samstag, 17.
April 2021, 19 Uhr, wird von einem Live-Chat mit Regisseur
Manuel  Schmitt  und  Dramaturgin  Anna  Grundmeier  begleitet.
Danach ist das Stück für sechs Monate – bis 17. Oktober –
kostenfrei online abrufbar. Unter der musikalischen Leitung
von Christoph Stöcker wurde es am 18. und 19. März aus sechs
Kameraperspektiven im Theater Duisburg aufgezeichnet.

Weitere Informationen zur Inszenierung hier und zum Stream auf
www.operamrhein.de

Eisiges Kammerspiel mit einem
Hauch  Poesie  –  Roberto
Ciullis  „Othello“  bei  den
Ruhrfestspielen
Recklinghausen
geschrieben von Martin Schrahn | 21. Dezember 2024
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Desdemona  (Dagmar  Geppert)  liebt  Othello
(Jubril Sulaimon). Der jedoch hegt Zweifel ob
ihrer Treue. Foto: Franziska Götzen

Nein, ganz ohne Verdi geht es dann doch nicht. In Roberto
Ciullis „Othello“-Inszenierung, die das Shakespeare-Drama zu
einem hoch verdichteten, eisigen Kammerspiel einer besseren
Gesellschaft  stilisiert,  sorgt  wenigstens  Desdemonas  „Ave
Maria“ aus Verdis gleichnamiger Oper für Wärme und Trost, für
bebendes Leidenskolorit und innigen Erlösungston.

Zu sehen war die Produktion jetzt noch einmal, nach ihrer
Premiere am Mülheimer Theater an der Ruhr (September 2018),
bei  den  Ruhrfestspielen  in  Recklinghausen.  Zu  Ehren  eines
großen Bühnenmagiers, dessen Deutungen oft voller Poesie sind,

https://www.revierpassagen.de/97260/eisiges-kammerspiel-mit-einem-hauch-poesie-roberto-ciullis-othello-bei-den-ruhrfestspielen-recklinghausen/20190530_1757/othello_dagmar_jubril_sulaimon


sich aber mit Gesellschaftskritik nicht zurückhalten.

Ciulli lässt am Beginn des Dramas Desdemonas Vater auftreten.
Ein feiner älterer Herr mit Fliege, der polternd sein Kind
verstößt, weil es Othello, einen Schwarzen, heiratete, im Bann
von dessen Hexenmeister-Künsten. Klaus Herzog spielt diesen
kaltherzigen Papa, als hochnäsigen Vertreter einer gehobenen
Mittelschicht, die allerdings geradezu mafiose Züge trägt. Zu
ihm  gesellt  sich  ein  aalglatter  Cassio,  in  weißem  Anzug,
ständig rauchend und von Fabio Menéndez in übler Machomanier
gezeichnet.

Der fieseste Schmierlappen aber ist ohne Zweifel Jago, ein
Intrigant im Nadelstreif, der mit einer Floskel wie „Ich sehe
schwarz“ dem Alltagsrassismus dicht auf den Fersen ist, der
zum anderen eine virtuose Perfidie an den Tag legt, die bei
seinen  Abtritten  stets  in  einem  dahingeheuchelten  „Ich
empfehle mich“ gipfelt. Steffen Reuber mag in dieser Rolle
nicht die große, gottabgewandte Dämonie umhüllen, doch sein
sorgsam eingefädelter Plan, Othello das Monster der Eifersucht
einzupflanzen, lässt das Publikum allemal frösteln.

Jagos Gattin, trotz kleidender Eleganz schon etwas abgewrackt
wirkend, darf Petra von der Beek vor allem als willfährige
Gehilfin  spielen,  eiskalt  bis  in  die  hochtoupierten
Haarspitzen. Bevor sie am Ende die große Intrige aufdecken
kann, wird ihr Mann sie erwürgen. Eine Tat, nicht zuletzt
begangen aus einer lang gepflegten Hassliebe heraus.



Bring mir Beweise! Othello und der fiese Intrigant Jago
(Steffen Reuber). Foto: Franziska Götzen

Für Othello aber hat von diesen zwielichtigen Gestalten keiner
etwas übrig. Die Anfeindungen sind von gewaltiger Wirkmacht,
denn die Hauptrolle ist mit einem Schwarzen besetzt. Jubril
Sulaimon, vor Nigerias Militärdiktatur Anfang der 1990er Jahre
nach Deutschland geflohen, in der Tasche ein Schauspielexamen
seiner  Heimat,  fand  1992  ein  erstes  Engagement  in  Essen,
wirkte an mehreren Bühnen des Ruhrgebiets, und tritt nun also
als Othello im Mülheimer Theater auf. Hier gibt er nicht den
strahlenden  Helden,  vielmehr  einen  Menschen,  der  zumeist
defensiv  reagiert,  in  seinem  Eifersuchtsschmerz  jedoch  zu
großen Ausbrüchen fähig ist. Dann entfalten seine Worte vom
bevorstehenden Urchaos, von einer Rache, die alle verschlingen
werde,  eine  ungeheure  Macht.  Mitunter  fällt  er  ins
muttersprachliche Idiom, wenn er dem Zorn noch mehr Gewicht
verleihen will.

Und  Desdemona?  Sie  mag  Othello  wirklich  lieben,  in  aller
Unschuld, und in Cassio nicht mehr als einen Freund sehen.
Doch  Dagmar  Geppert  staffiert  ihre  Rolle  mit  beinahe
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gelangweilter  Distanz  aus,  mit  wenig  Empathie.  Tiefe
Empfindung erwächst allein in Verbindung mit eben jener Verdi-
Musik, die diesem Drama im Konversationston eine ganz eigene
Färbung verleiht. Allerdings kann sie die gekünstelte Lounge-
Atmosphäre von Ciullis Inszenierung nicht wirksam aufbrechen.

Die Poesie des Todes: Am Ende wird Othello mit diesem
Tuch Desdemona erdrosseln. Foto: Franziska Götzen

Zum kunstvoll Kalten gehört ein rotes Sofa, das vorn den sonst
ziemlich  leeren  Raum  dominiert,  den  Gralf  Edzard  Habben
gestaltet hat. Hinten befindet sich ein Punchingsack, starkes
Symbol aus dem Boxermilieu, in dem es Mann gegen Mann geht,
und nicht intrigant hintenherum. Erst zuletzt, mit Desdemonas
und Emilias Tod, findet Ciulli einen bildgewaltigen Hauch von
Poesie.  Ein  riesiges  weißes  Tuch  bahnt  sich,  vom  Gebläse
getrieben, den Weg. Othello wird es, ebenso wie seine einst
geliebte Frau, um sich schlingen – und sie damit erdrosseln.

Der fahle Beifall am Schluss, sich allmählich steigernd, er
mag vielleicht großer Betroffenheit geschuldet sein.
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„Othello“ ist am Mülheimer Theater an der Ruhr noch einmal zu
sehen, am 15. Juni (19.30 Uhr).

(Fast)  alles  über  „Kunst  &
Kohle“:  17  Museen  in  13
Revier-Städten  stemmen
Mammutprojekt  zum  Ende  der
Zechen-Ära
geschrieben von Bernd Berke | 21. Dezember 2024
Schwarz.  Schwarz.  Schwarz.  Es  ist,  in  mancherlei
Schattierungen  bis  hin  zu  diversen  Grauwerten,  der
beherrschende  „Farb“-Ton  dieses  wahrlich  ausgedehnten
Ausstellungsreigens.
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Weiße Nymphen am Fuße einer Kohlehalde: Blick auf Alicja
Kwades Installation „Die Trinkenden“ im Museum Ostwall
im Dortmunder „U“. (Foto: Bernd Berke)

Hie  und  da  erscheint  die  Finsternis  schon  im  Titel:
Schlichtweg  „Schwarz“  lautet  er  im  Bochumer  „Museum  unter
Tage“,  „Reichtum:  Schwarz  ist  Gold“  heißt  es  derweil  im
Duisburger Lehmbruck-Museum. Anderwärts dominiert das Schwarz
jedenfalls  die  verwendeten  Materialien  oder  wird  durch
vielfältige  Kontraste  und  sozusagen  durch  Legierungen
anverwandelt.  Wirklich  kein  Wunder,  denn  es  geht  ja  im
gesamten Revier um „Kunst & Kohle“.

Der Ausstellungssommer 2018 hat durchaus fordernden Charakter.
Kulturbeflissene müssen sozusagen alles geben (bekommen dafür
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aber auch etliches geboten): In den letzten Tagen eröffneten
eine  raumgreifende  Schau  zur  Geschichte  des  Steinkohle-
Bergbaus in Essen und ein fünffach aufgefächertes Friedens-
Projekt in Münster. Wir berichteten jeweils. Hier und jetzt
aber geht es um eine weitere Unternehmung, die sich aufs Ende
des deutschen Bergbaus bezieht und insgesamt alles andere von
den  Dimensionen  her  in  den  Schatten  stellt:  Gleich  17
Ausstellungshäuser in 13 Städten des Ruhrgebiets vereinen ihre
Kräfte just zum revierweiten Ereignis „Kunst & Kohle“, das an
den meisten Orten bis zum 16. September dauert.

Hilfreiches Netzwerk der RuhrKunstMuseen

Ohne das gemeinsame Netzwerk jener 20 „RuhrKunstMuseen“, die
seit 2008 – damals im Vorfeld des Kulturhauptstadtjahres 2010
– zunehmend kooperieren, wäre der Kraftakt so nicht möglich
gewesen. Auf diese Strukturen ließ sich aufbauen, als es darum
ging, das weitläufige Themenfeld in aller Vielfalt, Breite und
Tiefe darzustellen. Das Ganze soll natürlich auch touristisch
beworben werden. Die nicht nur insgeheime Hoffnung: Wer für
die Kunst ins Revier kommt, wird hier vielleicht auch ein
bisschen „Kohle“ ausgeben.

Gruppenbild vor dem bereits
teilweise  verhüllten  Herner
Schloss  Strünkede:
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Direktor(inn)en  diverser
Kunstmuseen  des  Ruhrgebiets
und  Vertreterinnen  der
beteiligten  Stiftungen.
(Foto:  Bernd  Berke)

Sprachspielchen  beiseite.  Schon  seit  2011  liefen  die
Vorarbeiten zu „Kunst & Kohle“, bereits seit 2007 sah man ja
das epochale Datum der letzten Zechenschließungen in Bottrop
und  Ibbenbüren  unweigerlich  kommen.  Also  kann  man  jetzt
(inklusive museumseigener Mittel) auf einen stolzen Etat von
2,5 Millionen Euro zurückgreifen und Arbeiten von rund 150
Künstler(inne)n  auf  insgesamt  20000  Quadratmetern
Ausstellungsfläche  zeigen.

Hauptförderer  ist  mit  750.000  Euro  einmal  mehr  die  RAG-
Stiftung,  die  vor  allem  gegründet  wurde,  um  die  enormen
„Ewigkeitskosten“ (Grundwasserschutz etc.) nach dem Ende des
Bergbaus zu tragen, welche jährlich rund 220 Millionen Euro
ausmachen  dürften.  Das  Stiftungsvermögen  liegt  allerdings
auch,  wie  es  in  vornehmer  Diskretion  hieß,  im  „niedrigen
zweistelligen Milliardenbereich“, so dass auch noch dies und
das für Kultur und Bildung übrig bleibt. Außerdem sind bei
„Kunst & Kohle“ u. a. die Kunst Stiftung NRW und die Brost
Stiftung mit an Bord.

Im  Bottroper  Josef  Albers
Museum:  Bernd  und  Hilla
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Becher  „Fördertürme“
(Fotografien,  1972-83)  (©
Estate Bernd & Hilla Becher,
vertreten durch Max Becher,
Courtesy Die Photographische
Sammlung/SK  Stiftung  Kultur
–  Bernd  und  Hilla  Becher
Archiv,  Köln,  2018)

Wie bekommt man das in den Griff?

Das sind fürwahr imponierende Zahlen und Fakten. Doch wie
bekommt  man  das  gesamte,  nahezu  monströse  Unterfangen  als
Besucher (oder Berichterstatter) „in den Griff“? Wie kann man
sich welche Schneisen schlagen?

Wie zu hören war, schicken sich mehrere Regional-Zeitungen an,
mit all den einzelnen Ausstellungen gleichsam in Serie zu
gehen  und  so  auch  das  von  Journalisten  gefürchtete
„Sommerloch“ Stück für Stück zu füllen. Glückauf dazu! Wir
bringen hingegen einen schier endlosen „Riemen“, der dennoch
nur Hinweise und Stichworte enthalten kann…

Die einstige Bergbaustadt Hamm ist leider nicht dabei

Im  Duisburger  Lehmbruck-
Museum  zu  sehen:  William
Kentridge  „Drawing  for
Mine“,  Kohlezeichnung
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(1991).  (©  William
Kentridge)

Einstweilen muss ich freimütig bekennen, nicht etwa alle 17
Ausstellungen  gesehen  zu  haben.  Das  kann  –  außer  dem
federführenden  Koordinator  Prof.  Ferdinand  Ullrich  (vormals
Leiter der Kunsthalle Recklinghausen) – bisher wohl niemand
von sich behaupten. Es ist ja auch schön, die Auswahl unter so
vielen Optionen zu haben. Zur Erschließung größerer Bereiche
werden (kostenlose!) Bustouren angeboten, die jeweils zu drei
Ausstellungen führen. Ich habe fürs Erste eine westfälische
Route im östlichen Ruhrgebiet vorgezogen – mit den Stationen
Herne, Dortmund und Unna.

Apropos  Ost-Revier:  Hamm,  früher  eine  ausgesprochene
Bergbaustadt  mit  mehreren  großen  Zechen  (Sachsen,  Radbod,
Heinrich  Robert)  ist  aus  unerfindlichen  Gründen  nicht  am
Projekt  beteiligt.  Freilich  war  das  dortige  Gustav-Lübcke-
Museum  in  den  letzten  Jahren  auch  nicht  mit  personeller
Kontinuität gesegnet. In Hagen, dessen zwei Kunstmuseen auch
nicht  mitmachen,  hat  man’s  eh  weniger  mit  der  Steinkohle
gehabt. Sonst aber sind praktisch alle Ecken und Enden der
Region mit von der Partie.

Spektakuläre Verhüllung des Herner Schlosses mit Jutesäcken

Nun geht’s aber auf die Tour:

In Herne ist das größte und spektakulärste Kunst-Signal schon
aus  einiger  Entfernung  sichtbar.  Dort  hat  der  aus  Ghana
stammende Ibrahim Mahama, der auch schon die letzte documenta
bereicherte, große Teile des Schlosses Strünkede unter dem
bezeichnenden  Titel  „Coal  Market“  mit  Jutesäcken  verhüllt.
Anders als Christo, ist es ihm nicht in erster Linie um die
ästhetische oder gar ästhetisierende Wirkung zu tun, seine
Arbeit ist vor allem mit gesellschaftlicher und politischer
Bedeutung aufgeladen.



Die in Asien gefertigten, überwiegend in Afrika verwendeten,
nunmehr zerschnittenen und sodann in vielen Arbeitsstunden von
freiwilligen  Helfern  miteinander  vernähten  Jutesäcke  sind
sichtlich gebrauchte Exemplare, sie riechen buchstäblich noch
nach  dem  Schmutz  und  nach  der  Knochenarbeit  auf  den
Transportwegen  durch  Afrika  und  auf  interkontinentalen
Strecken.  In  etlichen  Säcken  wurde  tatsächlich  Kohle
transportiert  (etwa  von  Afrika  nach  Europa),  in  anderen
beispielsweise  Lebensmittel.  Wenn  ein  eher  herrschaftliches
Gebäude wie das Schloss damit verhüllt wird, ist dies eine
nachdrückliche,  auch  provokante  Erinnerung  an  globale
Kapitalströme  und  weltweiten  Warenverkehr,  in  dem  vielen
Ländern hauptsächlich die Drecksarbeit bleibt.

Trotzdem freut man sich in Herne über den ungewohnten Anblick.
Das Schloss ist nämlich beliebte Kulisse für viele Hochzeiten.
Es soll Brautpaare geben, die es kaum noch erwarten können,
hier und möglichst bald zu heiraten, denn so besonders wird
das alte Gemäuer später wahrscheinlich nie wieder aussehen…

Die Verwandlung von Holz durch Feuer

Weiter zur zweiten Station in Herne: In den Flottmann-Werken
wurde einst der Abbauhammer erfunden und produziert, mit dem
die  Massenproduktion  in  den  Revierzechen  recht  eigentlich
begonnen hat. Heute sind von den vielen Werksgebäuden „nur“
noch  die  Flottmannhallen  übrig.  Dort  stellt  jetzt  der
englische Bildhauer und Zeichner David Nash seine Arbeiten
aus, die gerade in dieser lichten Ausstellungshalle wunderbar
zur Geltung kommen. Sie fügen sich derart gut zum Generalthema
Kohle,  dass  man  meinen  könnte,  es  seien  eigens  hierfür
ausgeführte Auftragsarbeiten. Doch das ist nicht der Fall.



Blick in die Ausstellung von
David  Nash  in  den  Herner
Flottmann-Hallen.  (Foto:
Bernd  Berke)

Nash  ist  vorwiegend  Holzbildhauer,  doch  seine  in  Herne
präsentierten  Skulpturen  haben  gleichwohl  die  Anmutung  von
Steinkohle-Produkten.  Er  rückt  dem  Holz  mit  Kettensägen,  
Bunsenbrennern, zuweilen auch mit Flammenwerfern zuleibe und
lässt es allseits gezielt verkohlen. Vorzugsweise sind die
Skulpturen  nicht  zusammengefügt,  sondern  aus  einem  großen
Stück herausgearbeitet. Aus all dem ergibt sich ein anregendes
Wechselspiel  zwischen  natürlichen  Oberflächen  (Risse  und
Sprünge im Holz) sowie geometrischen Figurationen. Hier und in
Nashs Zeichnungen wird man gewahr, wie vielfältig die Valeurs
zwischen Schwarz, Grau und Weiß sind.

Auf nach Dortmund, durch den üblichen Nachmittagsstau. Hier
geht es ins Museum Ostwall im Dortmunder „U“, sechste Etage.
Edwin Jacobs, Direktor des Hauses, ist zugleich Sprecher des
eingangs erwähnten Verbundes der RuhrKunstMuseen.

Bergmännische  Laienkunst  im  Kontrast  zu  professionellen
Positionen

Bergbau gilt gemeinhin als Männersache, doch hier haben sich
drei Kuratorinnen Aspekten des Themas gewidmet: Regina Selter
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(stellv.  Direktorin),  Karoline  Sieg  und  Caro  Delsing.  Sie
haben nicht nur ermittelt und in einer Karte visualisiert,
dass es in der Hoch(ofen)zeit der 50er/60er Jahre in Dortmund
15  fördernde  Zechen  gegeben  hat.  Sie  haben  zudem  die
Geschichte  des  Museums  erforscht  und  herausgefunden,  dass
Leonie  Reygers,  die  Gründungsdirektorin  nach  dem  Zweiten
Weltkrieg, ein Faible für naive Kunst und Laienkunst hatte.
Demgemäß  richtete  sie  einen  entsprechenden
Sammlungsschwerpunkt ein. Naive Kunst aus Paris zeigte sie
schon 1952 unter dem heute treuherzig klingenden Titel „Maler
des einfältigen Herzens“.

All das war Anlass genug, um im ersten Teil der Ausstellung
die Bilder einiger naiver Künstler aus der Ostwall-Sammlung
und  vor  allem  Beispiele  fürs  Schaffen  bergmännischer
Laienkünstler zu versammeln. Gewiss, manche von ihnen haben zu
einem  eigenen  Stil  und  eigenen  Ausdrucksformen  gefunden.
Dennoch deutet schon die drangvoll enge „Petersburger Hängung“
darauf hin, dass die künstlerische Wertschätzung für diese
Arbeiten insgesamt auch ihre Grenzen hat. Es sind teilweise
etwas unbedarfte Idyllen. Doch ein paar Bilder künden auch von
Ängsten und Alpträumen der Arbeitswelt.

Wenn Dinge des Bergbaus zu abstrakten Mustern geraten

Es  geht  ein  deutlicher  Riss  durch  diese  Dortmunder
Ausstellung, der auch gar nicht gekittet werden soll. Getrennt
durch einen Kreativbereich, in dem Besucher sich einschlägig
betätigen können, folgen als Teil zwei einige gegenwärtige
künstlerische  Positionen,  die  denn  doch  völlig  andere,
ungleich reflektiertere Zugänge zum Thema Kohle eröffnen –
freilich sozusagen „von außen“ her, aus der Perspektive des
professionellen Kunstbetriebs und lange nach der eigentlichen
Zechenzeit.



Abstrakte  Wirkung
aufgehängter
Bergmannskleidung in
der  Waschkaue:
Andreas  Gursky
„Hamm, Bergwerk Ost“
(2008),  C-Print  (©
Andreas Gursky / VG
Bild-Kunst,  Bonn
2017/18  –  Courtesy
Sprüth Magers)

Das Spektrum reicht hier von Andreas Gurskys Fotografie „Hamm,
Bergwerk Ost“, der die aufgehängte Bergmannskleidung in der
Waschkaue zu einer geradezu abstrakten Komposition verwandelt,
beispielsweise  bis  zum  Bochumer  Künstler  Marcus  Kiel,  der
textile  Hinterlassenschaften  von  Bergmännern  zu  einer  –
ebenfalls abstrakt wirkenden – Wandinstallation von gehöriger
Größe zusammengefügt hat. Es sind dies originelle Bergbau-
„Denkmäler“ besonderen Zuschnitts – und von besonderer Güte.
Fron  und  Schweiß  der  bergmännischen  Maloche  haben  sie
allerdings  weit  hinter  sich  gelassen.

Die „Heilige Barbara“ als Modepuppe

Bemerkenswert  z.  B.  auch  die  Arbeiten  zweier  Frauen:  Die
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Modedesignerin  und  Künstlerin  Eva  Gronbach  hat  eine
gesichtslose Frauenfigur mit leichtem Sommerkleid auf einen
Haufen  mit  grober  Bergmannskleidung  postiert.  Bei  näherem
Hinsehen merkt man, dass auch die Frauenmode aus recycelter
Bergmannskluft gewonnen wurde. Überdies erweist sich die Figur
als Anspielung auf die „Heilige Barbara“, die Schutzpatronin
der Bergleute. Hier stellt sich recht deutlich die Frage nach
einer Zukunft jenseits des Bergbaus, auf die auch die gesamte
Ausstellungs-Serie zu gewissen Teilen abhebt. Nicht nur ein
mehr  oder  weniger  wehmütiger  Abschied  von  der  Kohle  soll
gefeiert werden, sondern man will erklärtermaßen auch Grüße in
die heraufdämmernde Zukunft aussenden. Wohl auch darauf spielt
der lokale Dortmunder Ausstellungstitel „Schichtwechsel“ an.

Installation  in  Dortmund:
Eva  Gronbachs  Arbeit  „Was
vergeht,  was  bleibt,  was
entsteht“.  (Foto:  Bernd
Berke)

Der zweite Frauenname folgt sogleich: Alicja Kwade fasziniert
mit  ihrer  Installation  „Die  Trinkenden“,  in  der  höchst
konventionelle Porzellan-Nymphen („weißes Gold“) am Fuß einer
Kohlehalde  („schwarzes  Gold“)  knien.  Daraus  erwächst  eine
durchaus rätselhafte Spannung. Wer mehr von dieser Künstlerin
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sehen will, hat dazu reichlich Gelegenheit: Das Kunstmuseum in
Gelsenkirchen  widmet  ihr  im  „Kunst  &  Kohle“-Kontext  eine
Einzelausstellung.

Überhaupt finden sich Querbezüge zwischen den Museen. Einen
losen Anknüpfungspunkt gibt es etwa nach Oberhausen, wo in der
Ludwiggalerie  Bergbau-  und  Kumpel-Figuren  im  Comic  das
Spezialgebiet sind. Auch in Dortmund sieht man eine Arbeit in
diesem Geiste: Stephanie Brysch, also eine weitere Frau, hat
ihre Collage „Unter Tage“ aus Comic-Figuren erstellt, die sich
allesamt unter die Erdoberfläche begeben.

In Dortmund drei Kuratorinnen, in Unna drei Künstlerinnen

Nun aber noch etwas weiter ostwärts nach Unna. Dort befindet
sich das weit und breit einmalige Zentrum für internationale
Lichtkunst mit etlichen „Ikonen“ des Metiers. Und siehe da:
Hier sind drei Künstlerinnen mit ihren Licht-Installationen
gar unter sich. Bergbau als Männersache? Das gilt längst nicht
mehr, wenn es um die ästhetischen Hinterlassenschaften und die
weiteren Aussichten geht.

Beitrag  im  Lichtkunstmuseum
Unna: Diana Ramaekers‘ Neon-
Installation  „Mijn  Berg“
(Mein Berg,  2015). (© Foto:
Sergé  Technau  Photograhy,
Courtesy by Diana Ramaekers)

Das  Lichtkunst-Museum  ist  thematisch  von  vornherein
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prädestiniert, geht es doch zum Rundgang durch die ehemalige
Linden-Brauerei  einige  Meter  abwärts  in  den  früheren
Gärkeller;  wenn  man  so  will:  unter  Tage.  Alle  drei
Installationen der meditativen Ausstellung „Down here – Up
there“  (Hier  unten,  dort  oben)  spielen  mit  wechselnden
Effekten von Licht und Dunkelheit.

Die  Niederländerin  Diana  Ramaekers  hat  rot  gefärbten
Neonröhren  montiert,  deren  Licht  langsam  entsteht  und
verlischt,  immer  und  immer  wieder  –  ein  geheimnisvoller
Energiefluss  in  der  Dunkelheit.  Nicola  Schrudde  hat  ihren
vielschichtigen  Raum  unter  dem  Titel  „Schwarzdichte“  mit
keramischen Plastiken und Videoloops so gestaltet, dass man
nur allmählich und schemenhaft erkennt, was sich da begibt.
Offenbar  werden  Kräfte  der  Natur  beschworen,  die  in  der
Zukunft des Ruhrgebiets wieder mehr hervortreten sollen.

Schließlich  Dorette  Sturms  raumfüllende  „Breathing  Cloud“,
eine atmende Wolke also, die stets an- und abschwillt. Sehr
sanftmütig kommt einem das vor – wie eine milde Verheißung.
Man mag an die einst so schwarzen Wolken denken, die „damals“
über dem Revier hingen. Nun füllen sie sich offenbar mit neuem
Leben. Und die Schwärze ist geschwunden.

_____________________________________________________________

„Kunst & Kohle“: je nach Stadt ab 2., 3., 5. oder 6. Mai
(Ausnahme: Küppersmühle in Duisburg erst ab 8. Juni). In den
meisten Museen bis zum 16. September (Ausnahmen: Dortmunder
„U“ nur bis 12. August, Museum Folkwang Essen nur bis 5.
August).

Die beteiligten Museen (nach Städte-Alphabet) und ihre Themen:

Kunstmuseum  (Bochum):  Andreas  Golinski  „In  den  Tiefen  der
Erinnerung“
Museum Unter Tage (Bochum): „Schwarz“
Josef  Albers  Museum  (Bottrop):  Bernd  und  Hilla  Becher  –
Bergwerke



Museum Ostwall im „U“ (Dortmund): „Schichtwechsel“ – von der
(bergmännischen) Laienkunst zur Gegenwartskunst
Lehmbruck-Museum (Duisburg): „Reichtum: Schwarz ist Gold“
Museum DKM (Duisburg): „Die schwarze Seite“
Museum Küppersmühle (Duisburg): Hommage an Jannis Kounellis
Museum Folkwang (Essen): Hermann Kätelhön – Ideallandschaft:
Ruhrgebiet
Kunstmuseum (Gelsenkirchen): Alicja Kwade
Flottmann-Hallen (Herne): David Nash
Emschertal-Museum / Schloss Strünkede (Herne): „Coal Market“ –
Verhüllung durch Ibrahim Mahama
Skulpturenmuseum Glaskasten (Marl): „The Battle of Coal“
Kunstmuseum (Mülheim/Ruhr): Helga Griffiths „Die Essenz der
Kohle“
Ludwiggalerie im Schloss (Oberhausen): „Glück auf! Comics und
Cartoons“
Kunsthalle (Recklinghausen): Gert & Uwe Tobias
Zentrum für Internationale Lichtkunst (Unna): „Down here – up
there“
Märkisches Museum (Witten): Vom Auf- und Abstieg

25 Euro (ermäßigt 15 Euro) kostet ein Kombi-Ticket, das auch
zum mehrmaligen Besuch aller Ausstellungen über den gesamten
Zeitraum berechtigt. Erhältlich in allen teilnehmenden Museen
und unter der Ticket-Hotline der Ruhr Tourismus GmbH: 01806/18
16 50.

Kostenlose Bustouren, jeweils zu drei beteiligten Museen (ca.
fünfeinhalb  Stunden  lang).  Termine  im  Ausstellungs-Booklet:
Anmeldungen  unter  buchungen@ruhrkunstmuseen.com  oder
telefonisch:  0203/93  55  54  723

Massiver Katalog in 17 Bänden im Wienand-Verlag, begrenzte
Auflage der Gesamt-Publikation im großen Schuber, ansonsten in
Einzelexemplaren für die beteiligten Museen erhältlich. Zur
ersten  Orientierung  gibt  es  zudem  ein  Gratis-Booklet  mit
knappen Infos zu allen Ausstellungen.



Alle weiteren Informationen unter:

www.ruhrkunstmuseen.com/kunst-kohle.html

„Musik muss die Menschen auf
eine  Entdeckungsreise
mitnehmen“ – Gespräch mit dem
Pianisten Olli Mustonen
geschrieben von Gastautorin / Gastautor | 21. Dezember 2024
Die 29. Auflage des Klavier-Festivals Ruhr präsentiert jetzt
bis zum 20. Juli in 69 Veranstaltungen herausragende Künstler.
Zu  ihnen  zählt  der  Komponist,  Dirigent  und  Pianist  Olli
Mustonen. Er widmet den Sonaten von Sergej Prokofjew zwei im
Konzertalltag sehr rare Abende: Mit der Aufführung sämtlicher
Klaviersonaten  am  11.  und  12.  Juni  2017  zeigt  er  die
Entwicklungsstadien  eines  der  großen  Komponisten  des  20.
Jahrhunderts.
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Prokofjew-
„Marathon“  beim
Klavier-Festival
Ruhr: der Pianist,
Dirigent  und
Komponist  Olli
Mustonen.  (Foto:
Klavier-Festival
Ruhr)

Gastautor  Robert  Unger  sprach  für  die  Revierpassagen  zur
Einstimmung auf den Sonaten-Marathon mit Olli Mustonen, der im
Juni seinen 50. Geburtstag feiert:

Die Süddeutsche Zeitung schreibt über Sie „Er ist gleich in
drei  Disziplinen  ein  Profi:  Der  Finne  Olli  Mustonen  ist
Dirigent, Komponist und er ist ein begnadeter Pianist.“ Wie
gelingt  es  Ihnen,  die  unterschiedlichen  Anforderungen  zu
erfüllen?

Olli Mustonen: Ich muss sagen, dass für mich die Kombination
der drei musikalischen Wege kein Hindernis ist. Es ist für
mich vielmehr eine natürliche Sache. Durch Komponieren und
Dirigieren kann ich viele Facetten der Musik besser verstehen
und wahrnehmen. Als Komponist finde ich es spannend, meine
Musik selber dirigieren zu können. Frühere Generationen von
Musikern  und  Komponisten  waren  ebenso  „Multitalente“.
Besonders  im  19.  und  frühen  20.  Jahrhundert  war  es  noch
selbstverständlich,  dass  Komponisten  gleichzeitig  auch
dirigierten und spielten. Felix Mendelssohn Bartholdy, Robert
Schumann, Edvard Grieg und Sergej Prokofjew reisten zu ihrer
Zeit als Dirigenten und Pianisten durch die Welt.

Sie selbst verbindet eine sehr enge Beziehung zum Komponisten
Rodion Schtschedrin.

Mustonen: Ja, ich kenne Rodion schon seit vielen Jahren und
spreche  mit  ihm  jede  Woche.  Sein  Wissen  um  die  russische



Musikgeschichte ist unglaublich. Er ist eine Art Mentor für
mich. Viele der wichtigen Persönlichkeiten des Musiklebens des
20.  Jahrhunderts  in  Russland  kannte  er  persönlich.  Es
fasziniert mich immer wieder, wenn er mir über Menschen wie
Dmitri  Schostakowitsch  und  Sergej  Prokofjew  berichtet.
Außerdem  hatte  er  eine  ganz  wunderbare  Frau,  die  in  der
Sowjetunion eine berühmte Ballerina war: Maja Plissezkaja. Sie
hat mich stets inspiriert und unterstützt. Ich fühle mich sehr
geehrt,  dass  ich  immer  wieder  Werke  von  Schtschedrin
uraufführen  darf  und  er  für  mich  sein  5.  Klavierkonzert
geschrieben hat.

Welche anderen Komponisten spielen in ihrem Konzertalltag und
für Sie persönlich eine große Rolle?

Mustonen: Ich schätze natürlich die großen Komponisten der
Musikgeschichte  wie  Maurice  Ravel,  Robert  Schumann,  den
grandiosen und unglaublich fortschrittlichen Johann Sebastian
Bach und Ludwig van Beethoven. Für mich ist es sehr wichtig,
dass  die  Komponisten  ein  ganz  eigene  „Melodie“  für  sich
entwickelt  haben  und  uns  in  ihrem  Schaffen  Geschichten
erzählen.
Ich versuche mich auch stets mit unbekannten Komponisten und
wenig gespielten Werken auseinanderzusetzen. Ich bedauere es
sehr,  dass  sich  das  gegenwärtige  Konzertrepertoire  auf  so
wenige Komponisten und Werke verengt hat. Wir müssen wieder
lernen,  Konzertprogramme  zusammenzustellen,  in  denen
bedeutende und bekannte Werke ganz natürlich erweitert werden
mit unbekannten Musikschätzen der Konzertliteratur. Man muss
die Menschen immer wieder auf eine Entdeckungsreise schicken,
sonst werden sie – und wir Musiker auch – müde und träge.
Dieser  Prozess  fördert  auf  keinen  Fall  die  musikalische
Qualität der Konzerte.

Sergej Prokofjew scheint in Ihrem Repertore besonders wichtig
zu sein. Schließlich haben Sie vor kurzem alle Klavierkonzerte
von ihm aufgenommen und spielen jetzt beim Klavier-Festival
alle Klaviersonaten an zwei Tagen.



Mustonen: Für mich ist Prokofjew unverzichtbar. Er vereint so
viele Stile und Emotionen in seiner Musik wie kaum ein anderer
Komponist: ob verspielt, belebt, geradlinig, heiter, russisch,
modern,  lyrisch  oder  ungewohnt  klassisch.  Man  wird  stets
überrascht von seiner Musik. Die Klaviersonaten vereinen für
mich alle Facetten seines Schaffens und sind ein großartiges
Kaleidoskop an Stilen, Emotionen, dynamischen Entwicklungen.
Sie fordern unglaublich heraus.

Wie gehen Sie an diese Herausforderung heran? Haben Sie die
Sonaten bereits am Stück gespielt?

Mustonen: Ich habe lange davon geträumt, die Sonaten mit ihrem
breiten  Spektrum  dem  Publikum  präsentieren  zu  können.  Die
Sonaten verlangen vom Publikum und natürlich auch von mir sehr
viel, geben aber dafür unglaublich viel Kraft zurück. Ich habe
mir lange zum Ablauf der Konzerte Gedanken gemacht und mich
ganz bewusst für eine bestimmte Reihenfolge entschieden. Ich
spiele am ersten Abend die Sonaten Nr. 4, Nr. 2, Nr. 9 und Nr.
6, am zweiten Abend dann die Sonaten Nr. 5, Nr. 8, Nr. 1, Nr.
3 und Nr. 7. Besonders wichtig war mir dabei, die großen und
technisch herausfordernden Kriegssonaten Nr. 6, 7 und 8 nicht
direkt hintereinander zu spielen. Diese Sonaten beschreiben
die  ganze  Verzweiflung  des  Krieges  und  die  Angst  vor  dem
Terror-Regimes Stalins, aber auch den Mut, den Willen und den
nationalen Stolz der Russen. Andere Sonaten hingegen sind sehr
kurz, verspielt, bestehen nur aus einem Satz oder sind eher
ruhig in ihrem Gestus.

Wie sollte das Publikum an diesen „Marathon“ herangehen?

Mustonen: Ich kann die Zuhörer nur dazu einladen, sich mit
offenen Ohren und Herzen auf diese spannende Entdeckungsreise
einzulassen.  Man  sollte  sich  lösen  von  seinen  Vorurteilen
gegenüber dem Fremden und der angeblichen Verschlossenheit von
„moderner Musik“. Ich habe die Sonaten vor ein paar Jahren
bereits einmal komplett an einem Tag gespielt. Es war sehr
spannend zu spüren, wie das Publikum von Sonate zu Sonate



immer mehr an Offenheit für die Musik gewann.

Können Sie uns auch etwas über ihre nächsten Pläne sagen?

Mustonen: Ich schreibe zurzeit an einem Liederzyklus für Tenor
und Streichquartett. Es ist mir eine besondere Freude und
Ehre,  dass  Ian  Bostridge  sich  bereit  erklärt  hat,  an  der
Uraufführung mitzuwirken. Auch träume ich schon lange davon,
alle Beethoven-Sonaten aufzuführen. Ich werde im nächsten Jahr
damit beginnen, in meiner Heimat immer wieder einen Abend dem
Klavierwerk Beethovens zu widmen. Es gibt eine ganz besondere,
ja  fast  natürliche  Verbindung  zwischen  mir  und  ihm.  Mein
Vorname Olli sieht mit der Hand geschrieben und auf den Kopf
gestellt aus wie die Zahl 1770. Beethoven wurde in diesem Jahr
geboren  und  sein  wichtigster  Verleger  Bernhard  Schott  hat
seinen Verlag im selben Jahr gegründet. Insofern kann ich
nicht anders – ich bin fast schon dazu gezwungen, die Sonaten
zu spielen.

Konzerte  am  12.  und  13.  Juni,  jeweils  20  Uhr,  in  der
Stadthalle Mülheim/Ruhr. Karten: Tel.: (01806) 50 08 03. Info:
www.klavierfestival.de

„Die Wupper“: Roberto Ciulli
inszeniert  und  spielt  Else
Lasker-Schüler in Düsseldorf
geschrieben von Eva Schmidt | 21. Dezember 2024
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Luce  Hoeltzener  (li.),
Roberto  Ciulli,  Manon
Charrier.
Foto:  Sebastian
Hoppe/Düsseldorfer
Schauspielhaus/Theater  an
der Ruhr

Roberto Ciulli wohnt auf der Bühne. Wenn das Licht ausgeht,
wird er sich irgendwo dort schlafen legen, stelle ich mir vor.
Bestimmt trinkt er auch morgens hier seinen Espresso. Auf
jeden Fall sitzt er schon da, wenn die Zuschauer bei der
Premiere  „Die  Wupper“  den  Zuschauerraum  des  Düsseldorfer
Central  betreten,  der  Ausweichspielstätte  des
renovierungsbedürftigen  Schauspielhauses.

Zwei junge Mädchen sitzen zu seinen Füßen. Ciulli erzählt wie
ein Märchenonkel aus dem Leben von Else Lasker-Schüler. Aus
ihrem Schauspiel von 1909 haben Ciulli und sein Dramaturg
Helmut  Schäfer  vom  Theater  an  der  Ruhr  in  Mülheim  eine
biographische Collage entwickelt, die jetzt in Koproduktion
mit dem Düsseldorfer Schauspielhaus herauskam.

„Eine Performance“ heißt der Abend im Untertitel und er ist
raffiniert gebaut. Denn wir hören das Stück als Hörspiel vom
Band (Regie der Hörspielfassung: Jörg Schlüter) während die
Schauspieler eine Art Pantomime dazu geben. Diese ist aber in
vielen Szenen bewusst statisch gehalten, so als blickte man
auf alte Familienfotos aus der Zeit um die Jahrhundertwende:
Wie  die  Industriellenfamilie  Sonntag  beim  Tee  sitzt,  im
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Stuhlkreis  wie  in  einer  Therapiegruppe.  Einzelne  Ausbrüche
sind wohlkalkuliert eingesetzt, zum Beispiel die Kopulation im
Kontor, die der Zuschauer aber nur als orgiastisches Gebrüll
von  Dr.  von  Simon  (Peter  Kapusta)  wahrnehmen  kann:  Die
berühmte Szene aus dem Film „Harry&Sally“, nur mit umgekehrten
Vorzeichen, lässt grüßen.

Nur die drei Narren des Stücks, der Pendelfrederech (Steffen
Reuber),  die  Lange  Anna  (Klaus  Herzog)  und  der  gläserne
Amadeus  (Simone  Thoma),  also  Exhibitionisten,  Transvestiten
und Krüppel dürfen sein, wie sie wollen: Irre lachen, Unsinn
reden,  auf  dem  Vogelkäfig  Geige  spielen.  Wie  ein  Chor
kommentieren  sie  das  Geschehen  in  der  Fabrikanten-Familie.
Heinrich (Achim Buch/Thiemo Schwarz), der Älteste, kann die
Finger  nicht  von  kleinen  Mädchen  lassen  –  das  treibt  ihn
später  in  den  Selbstmord.  Eduard  (Albert  Bork)  hat
Tuberkulose, seine Schwester Marta (Katrin Hauptmann) liebt
den Arbeitersohn Carl mit Hang zur Theologie (Fabio Menéndez),
heiratet aber den Geschäftsführer der Fabrik, der eigentlich
hinter dem Dienstmädchen Berta (Bettina Kerl) her ist. Das
wird von Madame Sonntag (Rosemarie Brücher) verprügelt, die so
den Frust über missratene Söhne und die nichtsnutzige Tochter
abreagiert. Und währenddessen hört man das melodische Klappern
der Webstühle wie fernes Grillenzirpen.

Foto:  Sebastian
Hoppe/Düsseldorfer
Schauspielhaus/Theater  an
der Ruhr
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Roberto Ciulli spaziert indes als Else Lasker-Schüler (ELS) im
Glitzer-Abendkleid  mit  Hütchen  und  altmodischem  Kinderwagen
durch die Szenerie. ELS erinnert das Schicksal der Familie
Sonntag wie ihre eigene Kindheit in Wuppertal; denn hier wuchs
die  Bankierstochter  auf,  hier  beobachtete  sie  Bürger  und
Proleten.  Vor  dem  Faschismus  floh  die  Lyrikerin  in  die
Schweiz,  dann  nach  Israel.  Ihre  Bücher  wurden  in  Nazi-
Deutschland verbrannt, sie starb verarmt am Ende des Krieges
in Jerusalem. Ciulli flötet und zwitschert, spricht mit den
Vögeln und streut Körner für sie auf die Bühne. In ihren
letzten  Jahren  soll  die  Dichterin  auf  der  Straße  in
Phantasiesprachen geredet haben, darauf spielt die Szene an.

Überhaupt ist die Inszenierung sehr poetisch; sie setzt Längen
gezielt  ein,  verlangsamt  manches  Mal  den  Rhythmus,  um
Emotionen, Sehnsucht, aber auch Schmerz schweben und wirken zu
lassen.  Das  hält  nicht  jeder  Zuschauer  aus;  in  unserer
kommunikationsbeschleunigten  Zeit  ist  man  diese  Art
dramatische Achtsamkeit kaum mehr gewohnt. Zugleich lässt sich
der unverwechselbare Stil des Theaters an der Ruhr, der immer
avantgardistische Sprengkraft besaß und leider von zahlreichen
Moden  überholt  wurde,  hier  nochmals  erleben.  Fast  ein
Anachronismus,  aber  ein  sehr  charmanter.

Weitere  Vorstellungen  29.  Februar,  2.  März  und  20.  März
(jeweils 19.30 Uhr). Infos:
www.duesseldorfer-schauspielhaus.de

Super-Virtuoses,  ironisch
gebrochen: Marc-André Hamelin
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brilliert in Mülheim
geschrieben von Werner Häußner | 21. Dezember 2024

Marc-André  Hamelin  bei
seinem  Mülheimer  Konzert.
Foto: Peter Wieler/KFR

Seit 1997 tritt Marc-André Hamelin immer wieder beim Klavier-
Festival Ruhr auf; 2013 war er dessen Preisträger. Jetzt kam
der kanadische Virtuose zurück und spielte in Mülheim ein
atemberaubendes Programm ohne jeden Show-Effekt. Bei ihm steht
die  Musik  im  Zentrum,  nichts  anderes.  Und  wer  käme  einem
genuinen Musiker mehr entgegen als Mozart?

Die  D-Dur-Sonate  KV  576,  für  andere  vielleicht  ein
„Einspielstück“, wird von Anfang an in seriösem Ernst gefasst:
Keine Koketterie im „Jagdthema“ des Beginns, klare Sicht auf
die  Struktur,  abwechslungsreicher  Anschlag  zwischen  dem
trocken  aufbegehrenden  Staccato  des  aufwärts  weisenden
triolischen Motivs und der weichen Triller-Antwort, zwischen
den leichtfüßig schweifenden gebundenen Sechzehnteln und den
aus  den  Anfangsnoten  gebildeten  Verarbeitungen.  Ein  Forte-
Piano-Echo als Übergang zur Reprise, klare Gliederung in den
Verläufen  statt  süffiger  Legato-Kulinarik,  dabei  ein  genau
ausgehörtes  Spektrum  kühler  Klangfarben:  Mit  so  viel
Raffinesse adelt Hamelin diese Sonate, lässt erleben, was für
ein  Meisterwerk  der  ausgewogenen  Form  Mozart  mit  ihr
geschaffen hat. Nachzuhören ist das übrigens auf seiner 2013
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entstandenen  Aufnahme,  die  Hamelin  beim  Label  Hyperion
vorgelegt hat.

Marc-André Hamelins Aufnahme
von  Mozart-Sonaten,
erschienen  bei  Hyperion.
Cover:  Hyperion  Records

Im langsamen Satz meint man, Schuberts Romantik am Horizont zu
ahnen: Ganz in sich gekehrt formt Hamelin dieses Adagio aus,
gliedert es durch sanfte Agogik, romantisiert es aber nicht
mit  dunklen  Klängen  oder  bedeutungsschwangeren  Akzenten.
Mozart  bleibt  bei  aller  Entrücktheit  licht:  heitere
Melancholie, elegische Gelöstheit – man versteht, warum Mozart
früher  gern  mit  dem  Etikett  des  „apollinischen“  Genius
versehen wurde. Ganz anders der Finalsatz. Da entdeckt Hamelin
den Humor Mozarts: kecker Rhythmus, dialogischer Witz, aber
stets klar durchformte Polyphonie. Über den trocken perlenden
Anschlag hinaus, mit dem er die Noten genau definiert, gönnt
er allenfalls dem Bass etwas Wärme.

Und  wozu  bekennt  sich  Hamelin  bei  Schubert?  Hier  ist  die
Romantik nicht mehr ein fernes Aufdämmern, sondern die Sphäre,
in der sich die Musik ereignen will. Freilich nicht im Sinne
der gefühlvollen Werbespot- und Wohlfühl-Romantik, in die der

http://www.hyperion-records.co.uk/a.asp?a=A49


Begriff inzwischen abgesunken ist. Sondern als das Nachspüren
des Einbruchs des „ganz anderen“ Unbekannten, Jenseitigen und
Eigentlichen. Als die Sphäre, die alles Vorläufige zu sich
kommen lässt, die aber so auch das Unheimliche und Unbehauste
gebiert. Hamelin kommt dem Romantiker Schubert auf die Spur,
ohne ihn zu romantisieren: Selten gibt es, selbst bei diesem
Treffen der Großen der Klavierwelt, einen solchen Höhepunkt.

Schubert im Zeichen des Belcanto

Hamelin bedient sich der Stilmittel, die manch anderem als
verpönt gälten. Er kleidet den berühmten und viel diskutierten
Beginn der B-Dur-Sonate (D 960) in die sprechende Rhetorik des
Belcanto: Eine bewegte Linie, ein zartes Rubato, wenn das d
und das es erreicht werden, ein sorgsam gehaltenes Pianissimo
und ein exquisites Legato. Also weder die fließende Eleganz
Horowitz‘, noch die tastende Suche Svjatoslav Richters, auch
nicht die einfach darstellende Exposition von Andras Schiff.

Das  romantische  Beben  klingt  nach  in  der  folgenden,  weit
geschwungenen,  von  Sechzehntelgruppen  unterlegten
Melodiebildung,  in  den  crescendierenden  Repetitionen,  im
ersten  Haltepunkt,  in  der  ersten  nachhaltigen  harmonischen
Irritation, in der zum ersten Mal Fortissimo erreicht wird.
Hamelin exponiert hier eine innere Unruhe, eine Bewegtheit,
die  er  folgerichtig  auf  die  bruchstückhafte  Poesie  des
Schubert’schen Ringens um die angemessene Form nach Beethoven
anwendet. Das ist, immer in klare, präsente, unverdickte Töne
gefasste wirklich große Kunst.

Der  zweite  Satz  bezieht  sich  in  seiner  weltverlorenen
Versunkenheit,  aber  auch  in  seiner  klassischen  Phrasierung
zurück auf Mozart und weist gleichzeitig nach vorne mit seinen
harmonischen Rückungen und seinen atmosphärischen Bezügen zu
dem  geheimnisvollen  Basstriller  des  Kopfsatzes.  Der  dritte
Satz lässt studieren, wie Hamelin zu einer völlig anderen
Haltung „umschaltet“, wie er trocken geschlagene Bässe und
perlenden  Diskant  miteinander  verbindet  und  innerhalb  der



Phrasen  unterschiedlich  färbt.  Der  vierte  Satz,  nicht
übertrieben  extrovertiert,  zeigt  die  irritierend  heftigen
Ausbrüche  der  Forte-Akzente,  die  Wucht  der  punktierten
Akkorde, auch die Reminiszenzen an die kantable Leichtigkeit
des ersten Satzes. Mit der Zugabe, dem Impromptus As-Dur (D
935), bestätigt Hamelin: Hier ist ein Schubert-Interpret am
Werk,  der  es  mit  den  großen  Deutungen  der  Vergangenheit
aufnehmen kann und der so leicht niemanden fürchten muss.

Mülheim:  Die
Stadthalle im Zeichen
des Klavier-Festivals
Ruhr. Foto: Häußner

Weit  weg  von  „sachlicher“  Darstellung  und  dennoch  mit
äußerster Präzision – so nähert sich Marc-André Hamelin Claude
Debussys „Images II“ (Auch davon gibt es eine CD). Zögernd
stellt er im ersten Stück die eröffnende Achtelfigur vor, als
höre er ihrem sanften Pianissimo nach, diskret und zart tritt
das  triolische  Auf  und  Ab  der  Sechzehntel  ein;  zart
verfließende Mini-Arpeggien, mit der Leichtigkeit eines feinen
Gespinstes  ausgebreitet,  aufquellend  wie  der  Erguss  klaren
Wassers in einer heimlichen Waldquelle.

Mit dem Titel „Glocken, durch das Laub hallend“ provoziert



Debussy ja geradezu die Synästhesie von Licht und Ton, von
Hören  und  Schauen  –  und  Hamelin  setzt  sie  mit  einer
ihresgleichen  suchenden  Delikatesse  um.  Auch  das  Bild  des
Mondes, das sich „über die Tempel von einst“ senkt, schildert
Hamelin mit einem fein nuancierten Spiel luftiger Akkorde und
zaubrischer Arpeggien. Man meint, die Finger berührten in den
zart-gläsernen Tönen kaum die Tasten. In „Poissons d’or“ lässt
er die „Goldfische“ in grazilem Forte glitzern – auch die
Fülle des Klangs bleibt licht, fast zerbrechlich. Und man
fragt sich, was das für ein Publikum ist, das in den letzten,
verhaltenen, verhallenden Ton ungeniert hineinklatscht.

Hamelin hat wieder – nach der Uraufführung seiner „Barcarolle“
2013 beim Klavier-Festival – zwei eigene Werke mitgebracht:
Die „Pavane variée“ von 2014 fußt auf dem Thema von „Belle qui
tiens ma vie“ des französischen Priesters und Tanzmeisters
Thoinot  Arbeau  (1519  –  1595)  und  zerlegt  die  eingängige
Melodie  in  einer  altertümlich  wirkenden  Kirchentonart  in
atemberaubende  Skalen,  Arpeggien  und  Arabesken,  in  jazzig
leichte Rhythmen und eine dichte Polyphonie, wobei am Ende ein
repetierter düsterer Glockenschlag im Bass an das Ende des
Vergnügens mahnt.

Hamelins Paganini-Variationen von 2011 reizen das Element des
Virtuosen  dann  vorbehaltlos  aus,  zerfetzen  rhythmische  und
akkordische  Trümmer,  als  reiße  ein  wildgewordenes  Raubtier
alles  in  Stücke,  und  ironisieren  die  Bestandteile
traditionell-trivialer Finalakkorde so rasant, dass spontaner
Beifall aufkommt. Irgendwann konkretisiert sich das bekannte
Thema, bleibt ein paar hektische Takte stabil und zerstiebt in
irrsinnigen Akkorden und rasenden Passagen. Mit diesem subtil
gearbeiteten  Blendwerk  hebelt  der  Virtuose  Hamelin  die
Virtuosität als seriöse Haltung durch noch mehr Virtuosität
aus: Ein Super-Virtuose, der sich selbst ironisch gebrochen
vorführen kann.



Tiefgründiges  Durchleuchten
der Musik: Kit Armstrong beim
Klavier-Festival Ruhr
geschrieben von Werner Häußner | 21. Dezember 2024

Kit  Armstrong.  Foto  June
Artists  Management

Kit Armstrong ist in einer schwierigen Phase. Er merkt es
vielleicht  nicht  einmal,  weil  es  ihn  nicht  interessieren
dürfte.

Aber:  Die  „Wunderkind“-Zeit  –  auch  die  hat  ihn  nicht
interessiert  –  ist  vorüber,  und  der  Pianisten-Boygroup
entwächst der 23-jährige gerade, auch wenn er noch wie ein
schüchterner, etwas linkischer Teenie wirkt. Jetzt kommt das
Hineinwachsen in die „erwachsene“ Musikerwelt, ohne Kinder-
und Jugendbonus.

Für  viele  junge  Musiker  war  und  ist  das  eine  schwer  zu
nehmende Schwelle. Denn der Betrieb ist knallhart; sich zu
behaupten  heißt  nicht  selten,  um  Gidon  Kremers  besorgten
„Brief an eine junge Pianistin“ zu zitieren, seine Seele mit
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zu verkaufen.

Man lese die Autobiografie der Geigerin Midori Goto („Einfach
Midori“),  um  zu  ermessen,  was  das  bedeutet.  Wie  viele
wunderbar  begabte  junge  Menschen  sind  auf  der  Strecke
geblieben – aus unterschiedlichsten Gründen? Um im Klavier-
Business zu bleiben: Wer erinnert sich zum Beispiel noch an
den  Wunderknaben  Dimitris  Sgouros,  einst  vom  alten  Arthur
Rubinstein bewundert?

Kit  Armstrong  hat  einen  anderen  Mentor  aus  der  Kaste  der
legendären Tastengrößen, Alfred Brendel. Der gab ihm nicht nur
die  Attribute  des  Wunderkinds  und  des  Jahrhundertpianisten
mit,  sondern  begleitete  auch  die  Wege  des  hochbegabten
Jugendlichen am Flügel und ins Leben. Einen „superlative guide
to life“ hat ihn Armstrong in einem Interview genannt.

Heute  wirkt  Armstrong  nicht  mehr  wie  ein  verschlossen
weltabgewandtes Genie. Wenn er in akzentfreiem, mit Wörterbuch
und  Grammatik  selbst  erarbeitetem  Deutsch  seine  Zugaben
ansagt,  hört  man  einen  zurückhaltend,  aber  selbstbewusst
wirkenden jungen Mann.

Beim Klavier-Festival Ruhr gehört Kit Armstrong seit 2009 zu
den regelmäßigen Gästen. Am Ort seines Debüts, in Mülheim,
präsentierte er nun einen Gang durch die barocke Kunst des
Variierens  und  sorgte  nebenbei  für  die  Entdeckung  eines
staunenswerten  Schatzes  früher  Kompositionen  für
Tasteninstrument.

Die  dreißig  Veränderungen  über  das  Thema  des  englischen
Volkslieds „As I went to Walsingham“ von John Bull sind nicht
nur in der Zahl Bachs „Goldberg-Variationen“ gleich, denen Kit
Armstrong den zweiten Teil seines Konzerts widmete. Sondern
sie  offenbaren  eine  Klugheit  und  Dichte  in  der
kompositorischen Anlage, die den englischen Virginalisten und
Lieblingsmusiker der „Virgin Queen“ Elisabeth I. problemlos an
die Seite Bachs erheben. Armstrong demonstrierte noch einmal

http://www.kitarmstrong.com/#2


mit einer seiner vier Zugaben, „Bull’s Good Night“, welche
Schätze es aus Fitzwilliams Virginal Book, der Quelle der
Stücke,  auch  für  die  Spieler  eines  modernen  Flügels  zu
entdecken gibt.

2013 erschien bei Sony das
Debüt-Album  von  Kit
Armstrong  mit  einer
bezeichnend
unkonventionellen  Auswahl
von Werken: Bach, Ligeti und
einer  eigenen  Komposition
des jungen Pianisten. Cover:
Sony

Wer  einmal  Grigory  Sokolov  mit  seinen  vergeistigten  Byrd-
Interpretationen erlebt hat, weiß, dass große Musik nicht von
historisch  möglichst  korrekten  Bedingungen  ihrer  Aufführung
abhängt. Armstrong spielt Byrd, Bull, Bach und Sweelinck, als
hätten die ehrwürdigen Alten nichts anderes als den Steinway
im Kopf gehabt, als sie ihre Noten niederschrieben. Das liegt
daran, dass Armstrong sein Spiel aus einem bewundernswerten
Überblick über den Plan der Kompositionen entwickelt und den
Klang des Flügels in den Dienst dieser Einsicht stellt.



William Byrds „Hugh Ashton’s Ground“ lässt er andächtig aus
der  Stille  entstehen.  Er  forscht  jedem  Vorschlag,  jedem
Triller, jeder harmonischen Subtilität nach. Die linke und die
rechte Hand sind klug aufeinander bezogen. Das Rallentando,
mit dem er das Tempo sanft abbremst, die maßvolle Agogik, mit
der  er  den  Satz  belebt,  sind  keine  Zeichen  für  eine
Romantisierung.

Es  sind  stilistische  Elemente,  die  Armstrong  logisch
platziert, um die Struktur des Stücks zu erklären. Sein Byrd
hat  nichts,  aber  auch  gar  nichts  von  dem  mechanischen
Geschnatter,  an  dem  sich  Alte-Musik-Fans  jahrzehntelang
erfreuten.  Vor  dem  inneren  Gehör  entwickelt  sich  ein
wundersamer  Bau.  Armstrong,  der  2011  ein  Mathematikstudium
abgeschlossen hat, schwärmte einmal von der Schönheit, die es
in der Mathematik zu entdecken gibt. Voilà – hier lässt sie
sich hören!

Souverän berechnet, das ist eines der Kennzeichen der Musik
des alten Sebastian Bach. Mag sein, dass sich Kit Armstrong
eben deshalb bei ihm so wohl fühlt, ihn neben Mozart zu den
prägenden Komponisten seines Lebens zählt.

In  den  Goldberg-Variationen  ist  es  eben  auch  die  strenge
Schönheit  einer  vollendet  beherrschten  musikalischen
Mathematik,  die  uns  ins  Reich  der  Ideen  entführt  und
verzaubert: den einen durch die Logik der Entwicklung, den
anderen durch den Zauber des strukturierten Klangs. Denn Bachs
dreißig  Variationen  über  eine  Arie  loten  nicht  nur  alle
möglichen formalen Möglichkeiten aus.

Die  Vortragsbezeichnungen  gehen  –  ungeachtet  aller
quellenkundlichen  Einschränkungen  –  über  das  lapidare
Bezeichnen der Tempi hinaus. Schon die Aria will „espressivo“
vorgetragen sein – also mit emotionalem Ausdruck. Von hurtiger
Lebendigkeit bis maßvoller Distinktion reicht die Spannweite
der geforderten Haltungen.



In dieser Welt fühlt sich Armstrong hörbar zu Hause. Sein
Spiel  leistet  nichts  weniger  als  den  Blick  in  die  klare,
harmonische, vollendet wirkende Struktur der Variationen zu
öffnen, ihre Entwicklung zu erschließen. Dass der Pianist auch
noch die Möglichkeiten des modernen Flügels nutzt, sie in
wechselndes Licht zu tauchen, ist eine wunderbare Zugabe. Ein
mildes Licht für den ersten Kanon, ein sprödes, klares auf die
Fughetta, ein luftig-leuchtendes auf das „leggiero“ der elften
Variation. Das Andantino der Nummer Dreizehn lässt Armstrong
mit feinen Rubati singen. Über verinnerlichtes Reflektieren,
Staccato-Entschiedenheit,  den  majestätisch  punktiert
aufmarschierenden Prunk der Ouvertüre bis hin zu atemloser
Energie, die keinen Punkt und kein Komma kennt, entfaltet der
junge Pianist den Zyklus. Nach allen Stürmen und Wechselbädern
kommt die Aria wieder: einfach, ruhevoll, geläutert.

Immer ist es der Blick auf strukturelle Entwicklungen, den
Armstrong  konsequent  festhält,  ohne  den  Zuhörer  mit  einem
trockenen  Lehrwerk  zu  strapazieren.  Davon  profitieren  auch
John  Bulls  komplexe  „Veränderungen“  und  Jan  Pieterszoon
Sweelincks deutlich von der Orgel her gedachte Variationen
über „Mein junges Leben hat ein End“. Die Logik der Bezüge
zwischen  Bass-  und  Oberstimme  ist  souverän  und  klar
herausgearbeitet, die Betonungen und Phrasierungen schlüssig
gesetzt, rasche Passagen konsequent durchmodelliert.

Die Finger setzt Armstrong unbestechlich präzis; ein paar halb
erwischte  Töne  erinnern  sympathisch  daran,  dass  hier  ein
Mensch am Flügel sitzt. Armstrong geht auch mehr als früher
aus  sich  heraus:  der  Rhythmus  bekommt  etwas  Swingendes,
perkussive Momente und markante Repetitionen haben Gewicht.
Aber stets – und das macht das Faszinierende von Armstrongs
Kunst aus – dienen solche pianistischen Mittel nicht einer
flüchtig-vordergründigen  Expression,  sondern  einem  tiefen
Durchleuchten der Musik. Wer so spielt, muss um die Zukunft
nicht bange sein. Beglückend, erhellend.



Ringlokschuppen  Mülheim:
Pleite,  Party  oder
Perspektive  für  Kunst  und
Kultur?
geschrieben von Gerd Herholz | 21. Dezember 2024

Ringlokschuppen – aus
Erfahrung  besser.
Foto:  Gerd  Herholz

Die  Lokalpresse  in  Mülheim  hatte  apodiktisch  getitelt:
„‘Ringlokschuppen‘ vor dem Aus“. Doch ob das Zentrum im MüGa-
Park zum 31. Dezember 2014 tatsächlich seine Arbeit beendet
oder ihm – nach personell-finanziellem Umbau – ein Neustart
gelingen könnte, scheint zum Glück wieder offen. Und das ist
gut so.

Für  den  Nikolaussamstag  lud  deshalb  Holger  Bergmann,  als
Künstlerischer  Leiter  zurückgetreten,  zum  Gespräch  ein:
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„morgen um 19h im ringlokschuppen für alle, die mit uns reden
möchten über das was war – was ist und was sein könnte…“

„Dem Volke zum Wohlgefallen“
Nicht ein Parkplatz war abends zu finden – dies aber war nicht
regem Interesse an der Ringlok-Zukunft geschuldet. Nebenan am
Schloss  Broich  feierte  man  die  „Schloss  Weihnacht“.  „In
mittelalterlichem  Ambiente  erleben  die  Besucher  (…)
besinnliche Stunden mit Mittelaltermarkt und dem einzigartigen
Krippenspiel.“ „Für weiteren Zeitvertreib und ‚dem Volke zum
Wohlgefallen‘ sorgen die Gaukler …“

Nicht ganz so besinnlich, sondern besonnen-sachlich ging es
beim öffentlichen Gespräch mit Holger Bergmann zu – ihm zur
Seite Matthias Frense, Geschäftsführender Dramaturg und wohl
bald neuer Leiter des Hauses. Etwa 50 Interessierte waren
gekommen, um zu hören, was die beiden (parallel zum Tanzstück
„Solidarität“ von Gudrun Lange) zu sagen hatten.

Um den heißen Brei wurde nicht lang herumgeredet – und einiges
hatte  die  WAZ  zuvor  aktuell  berichtet.  Ja,  trotz
kaufmännischer  Geschäftsführung  und  Controlling  seien
handwerkliche Fehler gemacht worden. Nach Großprojekten wie
dem Stadtjubiläum 2008 und der Europäischen Kulturhauptstadt
Ruhr.2010 sei der Personalstamm nicht rechtzeitig reduziert
worden. Zudem wären Entlassungen auch arbeitsrechtlich nicht
ganz einfach zu machen gewesen. Tatsächlich sei es wohl so,
dass die Schulden von rund 400.000 Euro (davon allein ca.
130.000  Euro  Mietschulden  bei  der  Stadt  Mülheim)  nicht
rechtzeitig in dieser Größenordnung zu sehen gewesen wären.
Der  kaufmännische  Geschäftsführer  Peter  Krause  habe  die
Verantwortung für diese handwerklichen Fehler übernommen (und
einem Auflösungsvertrag zugestimmt – so die WAZ.)

Von Peter Krause selbst konnte man in der WAZ vom 6.12. lesen:
„‘Die finanzielle Situation war schon immer prekär‘, erklärte
Krause gestern. Häuser wie der Ringlokschuppen, der schon seit
Jahren  kein  soziokulturelles  Zentrum,  sondern  ein

http://www.weihnachtsmarkt-deutschland.de/2013/broicher-schloss-weihnacht-muelheim.html


Produktionshaus  ist,  seien  chronisch  unterfinanziert.  Man
erhalte zwar eine Förderung der Stadt (netto, abzüglich Miete
für die MST 500.000 Euro) und vom Land, das reiche aber nicht,
um die Fixkosten zu decken.“

Kulturschirmchen oder im Regen stehen?
Natürlich wunderten sich die Gäste am Nikolausabend über diese
Bescherung, und wollten wissen, wann, wie, wo genau diese
Schulden  sich  angehäuft  hätten.  Da  müsse  Transparenz  her,
auch,  um  ähnliche  Fehler  in  Zukunft  zu  vermeiden.  Viel
Verständnis  gab  es  dennoch  für  die  prekäre  Lage  von
Produktionsorten wie dem Ringlokschuppen. Und sicher wäre es
nicht die erste Kulturinstitution, deren strukturelles Defizit
durch  Retter  aus  Stadt,  Region,  Land  aufgefangen  werden
könnte, wenn es denn nur politisch gewollt wäre. Wo es für
Bankenschirme  in  Milliardenhöhe  reiche,  da  werde  doch  ein
solches Defizit abzufedern sein, durch zinsgünstige Kredite,
Zahlungsaufschübe, Ratenzahlung, Benefiz, Teil-Schuldenerlass
und Personalabbau sowieso.

So viel wurde aber auch deutlich: Vor einem Neuanfang steht
nicht  nur  Ursachenforschung,  sondern  viele  Gespräche  sind
nötig – vielleicht im Rahmen eines Planinsolvenzverfahrens.
Besser wäre jedoch, ein solches Verfahren könnte abgewendet
werden, weil andere Lösungen gefunden würden.

Kurzschlüsse und „Licht aus“
In Mülheim aber wollen viele die Möglichkeiten eines Neustarts
gar nicht erst prüfen. Da wird in Internet-Kommentaren nach
dem  Staatsanwalt  gerufen,  da  wird  die  Rückkehr  des
Ringlokschuppens zur Event-Zone gefordert, wird behauptet, die
exzellente Kunst- und Kulturarbeit des Zentrums sei ein Flop
gewesen,  da  sei  gekungelt  und  geprasst  worden,
Massenkompatibilität  müsse  jetzt  her,  überhaupt  der  ganze
Laden solle Partylocation, Studentenwohnheim oder gleich durch
einen Investor zu Lofts zerstückelt und verhökert werden. Die
üblichen Besserwisser-Sprüche also. Das antikünstlerische und
antiintellektuelle Ressentiment lebt sich aus und fühlt sich



im Recht.

Perspektiven
Die Frage ist aber, ob die Diskussion um die Zukunft des
Ringlokschuppens  sich  in  populistischen  Posen  bereits
erschöpft  hat  oder  Perspektiven  noch  halbwegs  sorgfältig
durchdacht werden können. Und da gäbe es einige, wobei die
Abwicklung  des  Hauses  wohl  die  gedankenloseste  Alternative
wäre.  Zwar  „sparte“  die  Stadt  damit  zukünftig  städtischen
Zuschuss,  verzichtete  aber  auch  auf  Mieteinnahmen  durchs
Ringlok  in  sehr  respektabler  Höhe.  Auch  die  aufgelaufenen
Mietaußenstände  könnten  für  den  Gläubiger  Stadt  weitgehend
verloren  sein.  Und  nicht  zu  vergessen,  selbst  ein
geschlossenes  Haus  verursacht  erhebliche  Kosten:
Instandhaltung,  Heizung,  Strom,  Wachdienst,  Versicherungen,
Ausbesserung der Schäden durch Leerstand und Vandalismus.

Hinzu käme bei einer Schließung das blamable Eingeständnis,
dass in Mülheim als Stadt am Fluss vieles nicht mehr im Fluss
ist.  Als  Theaterstadt  verlöre  Mülheim  an  Bedeutung,  die
renommierten, auch ins Land ausstrahlenden Produktionen des
Ringlok  fielen  aus,  das  reichhaltige  Kulturangebot  in  den
Sparten Musik, Tanz, Kabarett, Literatur , Cross-Over ginge
verloren, es gäbe einen Szene- und Jugendtreff weniger in der
Stadt, eine zunehmend verödende Mitte.

Verwandlung – aber bitte nicht nur im Ringlokschuppen
Der Ringlokschuppen wird sich hoffentlich neu erfinden. Aber
mit welchem Konzept genau? Der Ringlokschuppen ‚nur‘ noch als
profilierter Theater-Produktionsort (neben dem Theater an der
Ruhr  und  den  Stücke-Tagen)?  Warum  nicht.  Dennoch:  Mülheim
braucht das Haus auch als Ort gesellschaftlichen Lebens, als
Ort geistigen Austausches, als Experimentierfeld für Kunst und
Kultur insgesamt.

Es wird Zeit, dass die Kulturpolitiker in Mülheim hier ihrer
eigenen Verantwortung gerecht werden und die in Mülheim – wie
auch anderswo – längst überfällige kulturpolitische Diskussion



über  einen  Kulturentwicklungsplan  in  ihrer  Stadt  zumindest
organisierten – wenn sie denn schon nicht in der Lage sind,
sie selbst zu führen. Und wer, wenn nicht die Kommunalpolitik,
weiß, wie man Schulden macht und gelassen weiterlebt?

Unter  dem  Druck  des  Ringlok-Defizites  und  der
Rahmenbedingungen  einer  überschuldeten  Kommune  darf  Politik
nicht  die  Gelegenheit  beim  Schopfe  fassen,  bloß  noch
abzuwickeln  und  Zuschüsse  zu  kürzen.  Dies  bedeutet  den
weiteren  Niedergang  einer  Kulturpolitik  im  Ruhrgebiet,  die
übers  Defizit  im  Ringlok  nur  ihre  eigenes  Politik-Defizit
überspielt.

Dass mittlerweile vor und hinter den Kulissen um die Rettung
des  Ringlokschuppens  gekämpft  wird,  machten  Äußerungen
Matthias Frenses gegenüber der WAZ deutlich. Man hofft auf
„Hilfen des Landes oder einer Stiftung, um das Überleben zu
sichern. Die Stadt, so viel steht fest, kann finanziell nicht
helfen, zumindest nicht in der geforderten Größenordnung. Das
hat die Bezirksregierung auf Anfrage des Kämmerers schon klar
gemacht…“

Lehrstück Ringlokschuppen
Der Ringlokschuppen hat mit seine urbanen Eingreifprojekten,
mit seinen Interventionen ins und Impulsen fürs städtische
Leben  Maßstäbe  gesetzt.  Wie  sehr  das  national  und
international  beeindruckt,  kann  man  in  den
Solidaritätsbekundungen  nachlesen,  die  der  Ringlokschuppen
zurzeit erhält. Nun ist er also selbst als urbanes Projekt in
den Fokus geraten und aus dem Spiel um die Zukunft der Stadt
wird bitterer Ernst. In den nächsten Wochen wird sich zeigen,
ob der Ringlokschuppen als Kulturzentrum und Produktionsort
der  Künste  verschwindet  oder  sich  eine  neue  Perspektive
erstreitet – und diese absichert. Zeitdruck und Geldmangel
dürfen dabei nicht alles bestimmend sein. Am Umgang mit dem
Ringlokschuppen in Mülheim selbst, aber auch in der Region, im
Land wird sich zeigen, ob man sich längs der Ruhr in Zukunft
die Gestaltung von kulturellen und künstlerischen Prozessen
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immer öfter erspart, oder ob man gemeinsam daran arbeitet,
dass aus der einstigen Europäischen Kulturhauptstadt Ruhr.2010
nicht die kommende Kulturnekropole Ruhr.2020 wird. Eine, die
jetzt schon zu viel hat: zu viel Brot und Spiele, Feuerwerk
und  Stelzenläufer,  zu  viel  Mittelalter  und  Krippenspiel.
Vielleicht werden die Menschen hier bald nur noch ‚bespielt‘
und keiner weiß mehr, wie das geht, selbst spielen, selbst
denken.

Die  Schrecken  des  „Großen
Krieges“
geschrieben von Hans Hermann Pöpsel | 21. Dezember 2024
In wenigen Tagen beginnt das neue Jahr: 2014. Es wird uns mit
großer Deutlichkeit an ein Ereignis erinnern, das einhundert
Jahre  zurückliegt  und  unendliches  Leid  in  viele  Familien
brachte – der Erste Weltkrieg begann am 1. August 1914.

Ein Zug mit
Soldaten
auf dem Weg
an  die
Front  1914
im  Bahnhof
von Milspe.
(Foto:

https://www.revierpassagen.de/22452/der-grose-krieg-war-wirklich-schrecklich/20131225_1029
https://www.revierpassagen.de/22452/der-grose-krieg-war-wirklich-schrecklich/20131225_1029
http://www.revierpassagen.de/22452/der-grose-krieg-war-wirklich-schrecklich/20131225_1029/mobilmach-1


Stadtarchiv
Ennepetal)

Mit Begeisterung zogen nicht nur in Deutschland die meisten
Männer in diese unsinnige Schlacht, doch schon nach wenigen
Monaten begann das große, dreckige Sterben und sorgte für
Ernüchterung allenthalben. Schon in den ersten Kriegswochen
trafen die zuvor kaum bedachten Meldungen über Gefallene in
der Heimat ein, denn man hatte sich meist nur einen kurzen
Kampf vorgestellt. „Auf zur Visite beim Väterchen Franz“ stand
zum Beispiel auf einem Plakat, das junge Soldaten bei der
Mobilmachung in Ennepetal vor sich hertrugen.

Unter den armen Menschen, die zuerst ihr Leben lassen mussten,
waren auch auf deutscher und österreichischer Seite nicht nur
einfache Handwerker und Arbeiter, Anwälte und Bauern, auch das
Leben großer Talente ging abrupt zu Ende, zum Beispiel das des
Dichters Georg Trakl oder des Malers August Macke.

Macke war mit nur 27 Jahren kurz nach Kriegsbeginn an der
Front in Frankreich getötet worden. Seinem Werk widmet das
Kunstmuseum Mülheim vom 1. Februar bis zum 27. April 2014 eine
Werkschau  mit  dem  Titel  „Sehnsucht  nach  dem  verlorenen
Paradies“, die hauptsächlich bestückt wird mit Bildern aus der
Sammlung des Mülheimer Nobelpreisträgers Karl Ziegler.

Weil Deutschland der Verlierer des vierjährigen Krieges war,
wird sein Beginn hier wohl zurückhaltender begangen werden als
in Großbritannien oder Frankreich. Dort sind die Zeitungen
jetzt schon voll mit Erinnerungs-Artikeln. In England heißt
der Weltkrieg heute noch „The Great War“, und Frankreich hat
allein für die Feierlichkeiten mehr als 40 Millionen Euro
bereit gestellt.

Die Interpretation von Krieg ist eben immer von der Frage
abhängig, wer gewonnen und wer verloren hat, auch wenn die
einfachen Soldaten wohl alle verloren haben.



Gleißende Raserei in Mülheim:
Daniil  Trifonov  kehrt  zum
Klavier-Festival zurück
geschrieben von Werner Häußner | 21. Dezember 2024
 

Daniil Trifonov. Foto: KFR

Bei  seinem  Klavier-Festival-Debüt  2012  hat  die  Rhein-Ruhr-
Presse von Daniil Trifonov noch kaum Notiz genommen: Einer
jener Newcomer eben, die einmal hochgespült werden, kaum Luft
holen können auf den Schaumkronen jungen Ruhms, und schon
wieder in den Wogen des Betriebs untergehen, die im selben
Moment das nächste Wundertalent aus dem Wellental heben.

Bei Trifonovs Rückkehr in die Stadthalle Mülheim 2013 sieht
das Echo anders aus. Jetzt hat der 22jährige einen Namen, eine
Fama. Trifonov, so scheint es, hat es geschafft, spielt im
Kreis der Pianisten mit, die „man“ einfach kennen muss, will
man sich für die Kunst auf Elfenbein und Ebenholz ernstlich
interessieren.

Was  der  russische  Nachwuchskünstler  im  letzten  Jahr  in
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Düsseldorf gezeigt hat, führt er in Mülheim extrem geschärft
weiter: Wucht und Kraft des Zugriffs, eine gewaltige Pranke im
Bass,  gleißende  Raserei  über  alle  Oktaven  hinweg,  schwer
atmende Grenzerkundung der physischen Leistungsfähigkeit. Er
hat sich die passenden Stücke dazu ausgesucht: Franz Liszt
zuallererst, mit vier ins Dämonisch-Gewaltige übersteigerten
Transkriptionen  von  Schubert-Liedern  und  der  h-Moll-Sonate,
und  nach  der  Pause  Sergej  Rachmaninows  Variationen  nach
Chopins  Opus  22,  ergänzt  durch  „Rachmaniana“,  eine  selbst
komponierte Suite als Hommage an den großen Komponisten und
Pianisten.

Ein veritables Virtuosenprogramm also, eines, das alle Kräfte
fordert, intellektuell wie physisch. Bei einem vor Energie
berstenden  jungen  Mann  wie  Trifonov  muss  das  zu  standing
ovations führen. Sie brachen erwartungsgemäß los. Aber der
Jubel  über  so  viel  Kraft,  pianistische  Bravour  und
musikalische Chuzpe ließ nicht vergessen, dass der Abend nach
einer Seite krängt: Es bestätigt zu eilfertig das Klischee des
Tastenlöwen  und  fegt  die  Aspekte  der  Kunst  Trifonovs  zur
Seite, die 2012 in Düsseldorf zeigten, dass hier mehr als ein
extrem zupackender Hochleistungssportler á la russe am Flügel
sitzt.

Dabei  war  vor  der  Pause  alles  im  Lot:  In  Schubert/Liszts
„Frühlingsglaube“  sinnt  Trifonov  dem  lyrisch-kantablen
Aufschwingen  nach,  gibt  der  Melodie  die  weiche  Farbe  der
Entrückung  mit.  Die  „Forelle“  gestaltet  er  mit  rhythmisch
sinnigen  Pointen  nicht  nur  als  fließend-sangliches  Legato,
sondern  als  ein  sich  bedrohlich  verdichtendes,  tödliches
Drama.  Und  den  „Erlkönig“  treibt  er  schnaufend  in
Extremkontraste:  wildes  Entsetzen  in  den  Gewittern  der
Oktavtriolen, fahles, trügerisches Dämmerlicht in der matten
Beruhigung. Die letzten Akkorde sind großes Liszt-Kino: So
schlagen die Tore des Lebens zu, wenn ein Leinwanddrama in
Vielfach-Surround-Sound zu Ende geht.

Derart vorbereitet, knüpft die h-Moll-Sonate bedeutungsschwer



an  den  stickig-dunklen  Klängen  an.  Trifonov  macht  schnell
klar, dass er dieses Paradestück auch als solches darstellen
will.  Fülle  und  Überwältigung,  krasse  Extreme,  eruptive
Ausbrüche  –  aber  kein  Lärm:  Trifonovs  Exaltationen  sind
reflektiert,  keine  instinktiven  Brutalitäten  einer
entfesselten  Kraftprotzerei.  Er  versteht  es,  auch  im
Fortissimo noch so abzutönen, dass die harmonische Kühnheit
nicht  im  schäumenden  Gebräu  der  Klänge  unhörbar  wird.  Er
versteht  es,  zurückzunehmen,  die  dynamische  Wucht  des
drängenden Verlaufs abzufedern. Und er lässt nicht vergessen,
wie  suggestiv  Liszts  lyrische  Selbstversenkung  am  Klavier
wirken kann.

Wäre mit dieser brillant reflektierten Deutung der h-Moll-
Sonate der Abend zu Ende gewesen, er wäre mit Recht groß zu
nennen gewesen. Doch Trifonov wollte noch eins draufsetzen und
drosch die Rachmaninow-Variationen in den hörbar erschöpften
Flügel der Mülheimer Stadthalle. Noch einmal ein Gewitter,
noch einmal Anspannung bis zum Äußersten – doch selbst der
stärkste  Reiz  stumpft  ab.  Und  so  bestätigten  die  silbrig
hochfahrenden  Arabesken,  die  dröhnenden  Glockenschläge  des
Basses und das Fingerfeuerwerk nur noch, was man in der Liszt-
Sonate bereits musikalisch eindrücklicher erfahren hatte.

Daniil  Trifonov  kehrt  in  die  Region  zurück  mit  einem
Klavierabend in der Philharmonie Köln am Mittwoch, 2. Oktober
2013. Auf dem Programm stehen Werke von Strawinsky, Ravel,
Schönberg  und  Schumann.  Info:
http://www.koelner-philharmonie.de
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Gestochene  Klarheit:  Nikolai
Tokarev beim Klavier-Festival
Ruhr in Mülheim
geschrieben von Werner Häußner | 21. Dezember 2024
Um mal gleich die Kleiderfrage zu beantworten: Beim Klavier-
Festival Ruhr in Mülheim trat Nikolai Tokarev im schwarzen
Hemd  über  nur  wenig  hellerer  Hose  an  den  Flügel.  Keine
Nadelstreifen, keine Chucks, und beim gut gelaunten Signieren
nach dem Konzert ein eng anliegendes, helles Shirt.

Soweit  die  Nebensächlichkeiten,  nun  kann  folgen,  worum  es
jenseits  der  Styling-Masche  eigentlich  gehen  soll:  Der
Pianist, mittlerweile dreißig Jahre alt, setzte nicht (nur)
auf Glamour und die sichere Wirkung seines bravourösen Spiels.
Sondern nahm sich mit Beethovens Opus 111 eine der heikelsten
Sonaten der Klavierliteratur vor. Problematisch nicht so sehr
durch  technische  Schwierigkeiten,  sondern  durch  eine  lange
Interpretations-  und  eine  philosophisch  überhöhte
Rezeptionsgeschichte:  Was  wurde  nicht  alles  in  Beethovens
letzten Beitrag zur Gattung der Klaviersonate hineingedeutet!

Mülheim:  Die
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Stadthalle im Zeichen
des Klavier-Festivals
Ruhr. Foto: Häußner

Tokarev spielt – und das zeigt der prüfende Blick in die Noten
– so nah wie möglich an Beethovens Text. In der „Maestoso“-
Einleitung fordern die ersten Takte sogleich einen Wechsel
zwischen forte und piano, dazwischen einen heftig betonten
Triller  („sforzando“)  und  eine  rhythmisch  pointierte
Pianissimo-Kette. Tokarev überspielt nicht mit dem „großen“
Ton  diese  differenzierten  Details,  sondern  versucht  sie
einzuholen,  pflegt  dafür  einen  unvernebelten  Anschlag,  der
klar macht, warum er an den Konzertanfang Bachs e-Moll-Toccata
BWV 914 gesetzt hat: Die strukturelle Transparenz im Werk des
einzigartigen Kontrapunktikers ist auch der Maßstab für den
Zugang zu Beethoven.

Man  mag  sagen,  diese  Lesart  rücke  das  „brio“  und  das
„appassionato“  des  Allegros  in  den  Hintergrund.  Doch  die
gestochene  Klarheit,  ein  volltönender,  farbrauchfreier  Ton,
die  bestechend  dynamische  Differenzierung  und  die
sinnstiftende  Beachtung  des  „ritenente“,  einem  leichten
Nachgeben des Tempos in Übergängen lässt – im Gegenteil – die
dramatische Beredsamkeit dieses Satzes noch schlüssiger, noch
unmittelbarer hervortreten.

Die Arietta beginnt Tokarev mit dem erhabenen Leuchten einer
tragischen Gluck-Arie; man ist geneigt, die Winkelmann’sche
Formel von der edlen Einfalt und stillen Größe zu zitieren,
von der Beethovens Ästhetik wohl nicht unberührt geblieben
ist. Tokarev betont weniger das Legato als das rhythmische
Glasperlenspiel, das er – mit Igor Strawinsky im Kopf und
Friedrich  Gulda  vor  dem  inneren  Ohr?  –  bis  zum  Ragtime-
Rhythmus  der  dritten  Variation  radikalisiert:  Befremdlich,
aber genau gelesen.

Am Ende, in fast unerträglich langen, brillant artikulierten
Trillern,  stellt  er  Beethovens  insistierende  Energie  noch



einmal ungeschützt aus, bis er das Stück pianissimo mit mattem
Sforzando-Aufbäumen  verklingen  lässt.  Die  Suche  nach  der
musikalischen  Wahrheit,  die  Tokarev  vor  fünf  Jahren  im
Eröffnungskonzert des Klavier-Festivals mit Schubert und Liszt
demonstriert hat, die auch seine CD-Aufnahmen mit wechselndem
Erfolg  belegen,  die  führt  er  nun  mit  Beethoven  auf  einem
faszinierenden individuellem Weg fort.

Nikolai Tokarev. Foto: Felix
Broede

Manuelles hält ihn dabei nicht auf, auch wenn zwei, drei Mini-
Blackouts  die  menschlichen  Grenzen  von  Tokarevs  viel
gepriesenem,  überlegenem  Klavierspiel  markieren.  Wenn  der
Virtuose  in  ihm  erwacht,  gibt  es  für  die  glühende  Rasanz
seiner Hände, für den voluminösen Klang seines Anschlags kein
Halten mehr. Das geeignete Material stammt, zum Leitmotiv des
Klavier-Festivals passend, von Jahres-Genius Richard Wagner.

Die  „Wagneriana“  von  Tokarevs  Freund  Alexander  Rosenblatt
sind,  glaubt  man  den  Schott-Internetseiten,  sogar  eine
Uraufführung  gewesen.  Das  gut  viertelstündige,  vor
Klangopulenz  schier  berstende  Stück  verarbeitet  Themen  von
Tannhäuser  über  Tristan  bis  zum  Fliegenden  Holländer.  Der
russische  Komponist  des  Jahrgangs  1956  ruft  manuelle



Reminiszenzen an die alte Virtuosenliteratur auf, bezieht sich
augenzwinkernd  auf  Liszts  raffinierte  Schaustücke.  Von  der
schwärmerischen  Arabeske  bis  zur  unendlich  zelebrierten
Chromatik sind Bezüge zur Salonmusik unüberhörbar. Das gibt
dem  Stück  den  ironischen  Touch,  der  es  vor  der  Banalität
rettet. Wer vor Venusrausch und Geisterquinten im Salon keine
Scheu hat, wird mit Vergnügen folgen, wer darüber nicht froh
werden kann, entwickelt rasch Überdruss.

Tokarev widmet sich dem Werk mit der Passion, mit der er 2006
schon Goldenblatts Paganini-Variationen beim Klavier-Festival
gespielt  hat  –  nachzuhören  auf  der  CD  des  Jahrgangs.  Die
symphonischen  Episoden  aus  Wagners  „Ring“  von  Sergej
Pavtschinski (1909 bis 1976) hatte Tokarev bei seinem Klavier-
Festival-Debüt 2005 in Düsseldorf schon einmal vorgestellt.
Sie beweisen ein weiteres Mal, wie aussichtslos es ist, den
Zauber von Wagners Orchesterklang auf den Flügel reduzieren zu
müssen.  Es  webt  und  klingt  nichts;  das  dürre  Gerüst  von
Wagners Motiven, Melodien und Materialbruchstücken verbreitet
keinen Bann.

Im Schatten Alfred Brendels:
Paul  Lewis  deutet  Schubert-
Sonaten beim Klavier-Festival
Ruhr
geschrieben von Martin Schrahn | 21. Dezember 2024
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Der  britische  Pianist  Paul
Lewis  geht  mit  Schubert
selbstbewusst  eigene  Wege.
Foto: Jack Liebeck

Der britische Pianist Paul Lewis „studierte bei Joan Havill an
der Londoner ,Guildhall School of Music and Drama’, bevor er
weiter privat bei Alfred Brendel ausgebildet wurde“.

So  sachlich  verlautet’s  zumeist  in  offiziellen
Künstlerbiographien, doch nicht nur in diesem Fall sprechen
Fakten  Bände.  Zeugen  zudem  von  großer  Last,  von  riesigen
Fußstapfen,  in  die  zu  treten  eine  immense  Herausforderung
bedeutet.  Wie  findet  ein  junger  Künstler  seinen  Weg  des
Interpretierens,  ohne  der  Versuchung  zu  verfallen,  den
„Übervater“  kopieren  zu  wollen?  Wie  kann  es  der  Eleve
andererseits vermeiden, sich ins trotzige Abseits zu begeben,
frei nach dem Moto „Ich mache alles anders“?

Nun,  für  Paul  Lewis  darf  gelten,  dass  er  mutig  und
selbstbewusst, durchdacht und differenziert ans Werk geht. Das
hat er jetzt als Gast des Klavier-Festivals Ruhr in Mülheim
bewiesen.  Indem  er  sich  den  drei  letzten  Sonaten  Franz
Schuberts widmet, allesamt in des Komponisten Todesjahr, 1828,
entstanden. Indem der Interpret sich also ausgerechnet des
Werkes  annimmt,  das  Alfred  Brendel  wie  kaum  ein  anderer
poetisch aufs Schönste auszuleuchten vermochte.

Das erfordert vom „Schüler“ Mut und Umsicht. Da kommt Lewis
das britische Understatement, das sein Spiel auch ausmacht,
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gerade  recht.  Konzentration  statt  großer  Geste,  Denken  in
Strukturen  statt  Zurschaustellung  von  Virtuosität  –  der
Pianist nähert sich Schubert (und Brendel) mit allem Respekt.
Und er weiß um die poetische Kraft dieser Musik. Lewis zieht
dann  alle  Register  in  Sachen  Klanggestaltung  und
Beleuchtungswechsel.

Der  große  Schubert-Exeget
Alfred Brendel ist wohl der
bedeutendste Lehrer von Paul
Lewis. Foto: KFR

Auf der anderen Seite, konkret mit dem Beginn der c-moll-
Sonate,  offenbart  uns  der  Solist  in  kraftstrotzendem,
fiebrigem Tonfall Schuberts Nähe zu Beethoven. Dieses Moment
der Unruhe ist immer wieder Bestandteil von Lewis’ Deutung,
wie er andererseits den oft liedhaften Charakter einzelner
Sätze betont. Und jedes Mal steigt die Aufmerksamkeit, wenn
der  Pianist  die  Generalpausen,  die  Stille  also,  sprechen
lässt.  Für  Schubert  könnte  dies  heißen:  „Ich  bin  trotz
Beethoven auch noch da und habe Originäres mitzuteilen“.

Die Aufzählung vieler Interpretationsaspekte macht indes noch
nicht das große Ganze aus. Und hier scheint ein Problem Lewis’
im Umgang mit den Sonaten zu liegen. Der starke analytische
Zugriff führt zu formalen Zerklüftungen, Binnenspannung kann
sich nur bedingt entwickeln. Poesie ist da nur ein Element,
von Weltenschmerz bleibt lediglich eine Ahnung. Kurzum: Der
Solist ist letzthin fixiert auf die Deutung absoluter Musik.
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Schuberts himmlische Längen werden so im Irdischen verortet.
Mitunter  verliert  sich  der  Pianist  in  ihnen,  wie  er
andererseits,  so  im  Andantino  der  A-Dur-Sonate,
Sommernachtstraumschweben  neben  furiose  Klangsprengsel,  die
der  Moderne  entlehnt  scheinen,  wie  tönende  Inseln  setzt.
Lewis’ Spiel ist voll von solchen Kontrasten, das Poetische
will gewissermaßen beiseite geschubst werden.

Und  damit  entfernt  er  sich  vom  Mentor  Alfred  Brendel,
eigenwillig,  gleichwohl  aussagekräftig.  Nicht  trotzig,  aber
konsequent. Ein wenig aber distanziert sich Lewis so auch von
Schubert – in einer Welt von interpretatorischen Ambivalenzen.

Gefangen  in  der  Furcht  vor
Beethoven – Pianist Yundi als
Gast  des  Klavier-Festivals
Ruhr
geschrieben von Martin Schrahn | 21. Dezember 2024

Der  chinesische  Pianist
Yundi. Foto: Uli Weber/DG
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Wo Yundi, Pianist aus der chinesischen Flinkfingerschule, sich
die Ehre des Auftritts gibt, sind die Fans aus fernöstlichen
Landen nicht weit. Sie pilgern in Gruppenstärke zu seinen
Konzerten, stehen Schlange für ein Autogramm, kaufen die CD’s
des Künstlers auf. Wie jetzt in der Mülheimer Stadthalle.

Yundi als Popstar, als erster und einziger Chinese, der den
Warschauer Chopin-Preis gewinnen konnte, als Deuter dreier so
berühmter wie beliebter Klaviersonaten Ludwig van Beethovens.
Eines Komponisten, dessen Name und Musik bei vielen Asiaten
eine  Mischung  aus  Begeisterung,  Bewunderung,  ja  großer
Ehrfurcht auslöst. Mehr Anreiz geht kaum.

Volles  Haus  also  bei  diesem  Konzert  des  Klavier-Festivals
Ruhr. Mit einem Pianisten, dessen Respekt vor dem Feuerkopf
Beethoven,  vor  der  so  wütenden  wie  empfindsamen  Musik,
übermächtig sein muss. Warum sonst sollte der Chinese seinem
virtuosen  Können  nicht  recht  trauen,  sich  in  mancher
Figuration  unsicher  verheddern,  Sangliches  allzu  brav
aufklingen  lassen.  Es  scheint,  als  schlage  des  Pianisten
Ehrfurcht bisweilen in Furcht um. Er spielt nicht frei, will
dann mit Gewalt den Knoten zum Platzen bringen. Ja, Yundi hat
es schwer mit Beethoven.

Nehmen  wir  nur  die  „Appassionata“:  Da  werden  drohende
Bassakkorde teils mit übertriebener Vehemenz ins Instrument
gestanzt, werden Legato-Linien plötzlich porös, und virtuoses
Losstürmen hat nahezu sportiven Charakter. Kein Wunder, dass
Yundi gelegentlich aus der Kurve fliegt. Wie im schnellen Satz
der  „Mondscheinsonate“:  Es  erklingt  ein  Bravourstück,
wirkmächtig zwar, aber kaum im Dienste von Beethovens heiligem
Furor. Hier erlaubt sich der Solist zudem die große Geste,
eine Art körperliches Triumphieren.

Yundi  kann  anders.  Wenn  er  zur  souveränen  Kontrolle  der
Materie findet. Wenn er im „Grave“ der „Pathétique“-Sonate
plötzlich durch weit atmende Generalpausen wunderbar Spannung
erzeugt,  oder  ihm  im  berühmten  Mondscheinsonatenthema



ruhevolles Gleiten gelingt. So wie er in zwei Chopin-Nocturnes
Melancholie  zumindest  durchschimmern  lässt.  Doch  die
Akkuratesse des Pianisten, auch hier Ausdruck von Unfreiheit,
zerrt diese Nachtstücke allzu sehr aus ihrer Traumverlorenheit
ans Licht.

Yundi, so scheint’s, steht sich selbst im Wege. Er ringt mit
der Musik, verkrampft sich im Virtuosen. Ihn ehrt, dass er es
vermeidet,  mit   Manierismen  und  Marotten  manches  zu
überspielen. Und doch ist sein Können von Tragik umrankt.

(Der Beitrag ist zuerst in der WAZ Mülheim erschienen.)

Schubert  für  Feinsinnige:
András  Schiff  beim  Klavier-
Festival Ruhr
geschrieben von Werner Häußner | 21. Dezember 2024
András Schiff berichtete in einem Interview einmal aus seiner
Jugend: Er habe im Unterricht bei seinem Landsmann György
Kurtág als Hausaufgaben Schubert-Lieder bekommen, die er in
der  Klavierstunde  dann  selbst  singen  musste.  Und  Schiff
folgert:  „Singen  und  Spielen,  das  war  der  vielleicht
wichtigste Impuls in Richtung Schubert.“ Wer dem Klavierabend
des ungarischen Pianisten in der Stadthalle Mülheim folgte,
wird  die  Spuren  dieser  Ausbildung  unschwer  erkannt  haben.
Kurtág, einer der bedeutenden Komponisten der Gegenwart, hat
dem  jungen  Schiff  etwas  mitgegeben,  was  dieser  in  seinen
unvergleichlichen Stil integriert hat. Sein Schubert-Abend zum
Abschluss  des  „klassischen“  Programms  des  Klavier-Festivals
Ruhr war inspiriert von den Grundtugenden des Singens und des
Atmens.
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Dass  Schubert  in  „singenden  Phrasen“  denkt,  macht  Schiff
sogleich deutlich: Den Anfang der G-Dur-Sonate D 894 setzt er
in  einem  kunstvoll  gesponnenen  Bogen  an,  einer  subtilen
Mischung  aus  gebundener  Phrase  und  perlender  Staccato-
Leichtigkeit,  gegliedert  mit  einer  schier  unerschöpflichen
Vielfalt  an  dynamischen  Valeurs.  Für  einen  solchen  Ansatz
ideal ist der Hammerflügel aus dem Bonner Beethoven-Haus, den
Schiff  spielt:  Einem  gewissen  Franz  Brodmann,  einem
unbekannten,  angeblich  in  Wien  zu  lokalisierenden
Instrumentenbauer, zugeschrieben, bietet er einen diskreten,
farbigem Spiel zugeneigten Klang. Der Bass lässt sich markant
betonen  oder  seidig-trocken  ausspielen;  in  der  Mittellage
zeigt  der  Flügel  warme,  etwas  metallisch  klingende
Tragfähigkeit. Nur der Diskant wirkt noch recht altertümlich
spitz, wenig tragfähig im Ton. Dass vor allem in der oberen
Mittellage  die  Stabilität  der  Stimmung  schnell  nachlässt,
gehört  zu  den  Kompromissen,  die  man  bei  historischen
Instrumenten eingehen muss: Man bezahlt den Zugewinn im Klang
durch Mängel der technischen Perfektion.

Dennoch: Mit diesem Flügel kann Schiff zeigen, worum es ihm
bei Schubert geht: die gesanglich geprägte Phrasierung, die
unerschöpflichen Abmischungen und Schattierungen in Klang und
Dynamik,  die  Kunst  der  leisen  Töne,  der  kaum  hörbaren
Andeutung. Die Zuhörer versetzt der Zwang zur Konzentration
dabei nicht immer in Ruhe. Warum man spätestens 90 Sekunden
nach dem Beginn eines Stücks das Ritual des Bonbon-Auspackens
beginnen muss, bleibt mir auf ewig ein Rätsel.

Feines Geraschel in 4-D-Ausstrahlung also zu Schubert/Schiffs
melancholischer Heiterkeit, zur diskreten Leidenschaft sanfter
Aufschwünge  und  erlesen  miniaturisierter  Kontraste,  zu
elegischem Verklingen, nachdenklichem Kreisen und – hin und
wieder – einem delikat gezügelten Forte-Akzent. Der Gefahr
sanft-elegischer,  versüßter  Ästhetik  entkommt  Schiff  nicht
immer – vor allem in diesem schweifenden ersten Satz. Aber man
kann ihm nicht vorwerfen, Schubert zu „verzärteln“: Schon im



Andante-Satz  greift  der  Pianist  beherzter  zu,  arbeitet
harmonische Kontraste deutlich heraus. Vor allem überspielt er
nichts. Nur meidet er, Schuberts Psycho-Dramatik vorzuführen,
wie ich es einmal etwa von Arcadi Volodos in jugendlichem
Zupacken gehört habe.

Bei Schiff bleibt es bei Schubert für Feinsinnige. Der Anfang
der ungeheuer tiefsinnigen posthumen C-Dur-Sonate D 960 ist
etwa bei Alfred Brendel unter einen spannungsreicheren Bogen
gestellt; Brendel betont – allerdings auf modernen Flügeln –
eher das Gebrochene, das widerständige Potenzial des Bass-
Trillers. Schiff achtet eher den Fluss der Musik, aber gerade
auf dem Hammerflügel wirken die Triller nächtlich harsch und
fast böse. Zwei Aspekte einer Schlüsselstelle, beide genial
erfasst und dennoch so unterschiedlich!

Nun entwickelt Schiff die Sonate dann auch eher aus einem
kantablen  Aspekt.  Das  bedeutet  jedoch  nicht,  dass  er  der
Dynamik des Fließens unbekümmert Noten opfert. Bis in die fast
unhörbaren Pianissimi des zweiten Satzes behauptet jeder Ton
sein Gewicht. Dieses Andante sostenuto rückt Schiff nahe an
die „Winterreise“ mit ihrer lakonischen, gelähmten Trauer.

Das Scherzo setzt er mit deutlich markanteren Rhythmen und
spielerischer Frische deutlich ab; im vierten Satz muss die
schmerzliche  Intensität,  die  der  Diskant  auf  dem  modernen
Flügel gewinnt, miniaturisierten Porzellantönen weichen – ein
Eindruck,  der  das  Bild  von  Schubert  als  dem  Weltschmerz-
Komponisten  der  Romantik  etwas  relativiert.  Vier  Zugaben,
darunter  die  „Ungarische  Melodie“  und  zwei  der
unvergleichlichen  Impromptus  –  runden  einen  Abend  der
Innerlichkeit ab, der in unserer lärmvollen Welt wie eine der
Zeit enthobene Zauberinsel wirkte.



Wie ein Bochumer Kaufhaus zu
dem Namen eines Dichters kam
geschrieben von Hans Hermann Pöpsel | 21. Dezember 2024
Bochum war in meiner Kinder- und Jugendzeit unser Sommer-
Urlaubsziel, weil meine Großeltern dort lebten, und auch der
Kohlenstaub machte uns nichts – schließlich waren Opa und
Onkels  alle  Bergleute  gewesen.  Eine  Cousine  arbeitete  im
Kaufhaus Kortum, und schon damals wunderte es mich sehr, dass
man ein Kaufhaus nach der Straße benennt, an der es liegt,
nämlich der Kortumstraße.

Carl  Arnold
Kortum

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

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

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

Kultur im Revier: Jetzt geht
es ans Eingemachte
geschrieben von Bernd Berke | 21. Dezember 2024
Man muss diese Nachrichten nur sammeln und bündeln, um die
Zeichen der Zeit zu erkennen: Ganz offenkundig geht es in
Sachen Ruhrgebiets-Kultur ans Eingemachte.

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

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

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

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

Durch Sparmaßnahmen gefährdet ist derweil auch das Mülheimer
Museum Alte Post. In Hagen wird unterdessen allen Ernstes
erwogen, ein Gemälde von Ferdinand Hodler zu veräußern, um den
Haushalt  zu  sanieren,  ach  was:  um  dem  maroden  Etat  ein
winziges Pflästerchen aufzukleben. Allerorten kann man leicht
ausrechnen,  dass  selbst  radikaler  Kulturabbau  im
Gesamthaushalt kaum als wesentliche Ersparnis spürbar wäre.

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

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

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

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

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

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

3) Unsanftes Erwachen aus der „Traumzeit“: Die Finanzierung
des gleichnamigen Duisburger Festivals ist nicht gesichert,
wahrscheinlich muss man zumindest einen Programmtag opfern.
Auch gibt es Gedankenspiele, künftig nur noch alle zwei Jahre
– im Wechsel mit dem „Akzente“-Festival – eine „Traumzeit“
auszurufen.

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



Wundersamer Wunderknabe
geschrieben von Martin Schrahn | 21. Dezember 2024

Er  hat  alles  unter  Kontrolle.
Die paar Schritte über die Bühne
zum  Klavier,  das  Lächeln,  die
Verbeugung.  Und  sein  Spiel
natürlich,  das  sich  über  die
Strukturen  der  zu
interpretierenden  Musik
definiert.  Ernst  wie  ein

Erwachsener  wirkt  der  19jährige  Kit  Armstrong,  dieser
wundersame Wunderknabe, dem noch so viel Kindliches anhaftet.

Sein  größter,  überzeugtester,  bedeutendster  Fürsprecher  und
Mentor ist Alfred Brendel, der die außergewöhnliche Begabung
des jungen Eleven in höchsten Tönen hervorgehoben hat. Das
kommt  nicht  von  ungefähr:  Die  manuellen  Fähigkeiten  Kit
Armstrongs und sein fast instinktives Erkennen musikalischer
Verläufe sind von bestechender Aussagekraft.

Nun,  wer  mit  16  bereits  ein  abgeschlossenes  Musik-  und
Mathematikstudium vorweisen kann, wer selbst komponiert, wenn
auch  in  arg  harmonischen  Bahnen,  dem  dürften
Gewissenhaftigkeit,  ja  die  Logik  des  Interpretierens  kaum
fremd sein. Armstrong beweist dies beim Klavier-Festival Ruhr
zu Ehren des nunmehr 80jährigen Alfred Brendel. Kristallin
fließen  dem  Jungen  dabei  Bachsche  Figurationen  aus  den
Fingern,  keine  Wendung  im  polyphonen  Geflecht  bleibt
unbeachtet – nehmen wir nur vier von ihm ausgewählte Präludien
und Fugen.

Wer  indes  an  diesem  Abend  in  Mülheims  Stadthalle  von  Kit
Armstrong,  der  zwischen  Bach  und  Liszt  pendelt,
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bilderstürmerisches  Aufbegehren  eines  wunderkindlichen
Bühnentiers  erwartet,  wird  enttäuscht.  Der  Interpret  steht
über der Musik, beobachtet, analysiert. Er ist nicht in der
Musik,  geht  keine  Risiken  ein,  um  etwa  der  Lisztschen
Ausdrucks-Opulenz,  in  der  rauschenden  Nr.  10  des  großen
Etüden-Zyklus, Gewicht zu geben. Mitunter wirkt es, als wolle
der Pianist sich selbst Note für Note noch einmal bestätigen,
was er doch längst im Kopfe abgespeichert hat.

Armstrong verströmt Disziplin, die in Perfektion münden soll.
Er wirkt dabei wie ein Asket des Gefühls. Manche finden das
spröde. Doch er macht uns staunen – so oder so.

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

Immobilien-Theater  –
Raumfessel oder Trutzburg
geschrieben von Rolf Dennemann | 21. Dezember 2024
Steht erst einmal ein Gebäude, kann dort kein anderes stehen.
Eröffnet man zum Beispiel in diesem Gebäude ein Theater, kann
man die folgenden Jahrzehnte kein anderes eröffnen. Da ist der
geschlossene, umbaute Raum. Dort ist das Theater verortet, ob
der Mensch will oder nicht.

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

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

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

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

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

Festival Theater der Welt am
Essener Grillotheater

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

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

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

Room 2.0

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

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

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

Köln hat gefühlte 100 Theater, Tallinn in Estland macht den
Eindruck, es bestünde aus Theatern. 400 000 Einwohner und
überall stehen Theater, die auch besucht
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Strawtheatre in Tallinn 2011

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

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

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

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

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

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

Ich  empfehle  die  Lektüre  von  Kurt  Tucholskys  „Zur
soziologischen  Psychologie  der  Löcher“

 

Das  Ruhrgebiet  –  von  oben
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herab
geschrieben von Bernd Berke | 21. Dezember 2024
Schon oft habe ich mich über die Münchner Arroganz geärgert,
mit der die (ansonsten vielfach schätzenswerte) „Süddeutsche
Zeitung“ (SZ) immer mal wieder das Ruhrgebiet betrachtet – so
schräg von oben herab, so triefend mitleidig.

Wir  werden’s  wohl  wieder  erleben,  wenn  Borussia  Dortmund
deutscher  Fußballmeister  wird.  Dann  wird  mit  ziemlicher
Sicherheit die schonungslose SZ-Reportage erscheinen, die die
soziale  Verwahrlosung  in  Dortmund  beklagt,  um  hernach  zu
betonen, wie wichtig doch ein sportlicher Erfolg für solch
eine gebeutelte Stadt sei. Geschenkt, Leute! Bringt lieber
etwas  anderes.  Lasst  bitte  euren  Mitarbeiter  Freddie
Röckenhaus schreiben, der sich in Dortmund und mit dem BVB
auskennt.

Gestern haben die Südlichter mal wieder ahnen lassen, was
ihnen das ach so ferne Revier bedeutet. Die ruhmreiche Seite 3
ward angefüllt mit einem insgesamt zwar halbwegs erträglichen,
doch reichlich redundanten Porträt über Helge Schneider. Ein
typischer Beitrag nach dem Larifari-Motto „Es liegt zwar kein
Anlass vor, aber heute haben wir mal so richtig Platz dafür“.
Die  schmale  Hauptthese  (Helge  S.  sei  ein  ungemein  freier
Mensch,  der  immer  tut,  was  er  will)  wird  allerdings  so
unentwegt geraunt, als sei sie hier weltexklusiv erstmals zu
lesen. Es ist eine These, die nicht bewiesen wird (wie denn
auch?), sondern just ein wenig spazieren geführt wird.

Helge  Schneider  stammt  bekanntlich  aus  Mülheim/Ruhr,  mehr
noch: Er ist in dieser Gegend verwurzelt. Seine Art der Komik
dürfte inniglich mit dem Nährboden des Reviers zu tun haben.
Und was macht die SZ, zum soundsovielten Male? Sie schreibt
mal wieder durchweg „Mühlheim“ statt Mülheim.

Wie  bitte?  Das  sei  eine  Kleinigkeit?  Das  sei
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Korinthenkackerei? Nein. Ist es nicht. Weil der SZ und anderen
Blättern südlich der Mainlinie genau dieser Lapsus immer und
immer wieder passiert. Das ist kein bloßer Zufall, sondern
notorische Schnoddrigkeit und Mangel an wirklichem Interesse.
Wer  diesen  Fehler  immer  wieder  begeht,  der  strotzt  vor
Ignoranz. Wer sich nicht sicher ist, schaut nach. So einfach
ist das. Merkt euch das gefälligst – in Franckfurt, Mühnchen
oder Studtgard!

Spuk  zwischen  den
Fischkonserven  –  Roberto
Ciulli  inszeniert  die
Uraufführung  von  Wilhelm
Genazinos „Der Hausschrat“
geschrieben von Bernd Berke | 21. Dezember 2024
Von Bernd Berke

Mülheim. Wenn ein Stück „Der Hausschrat“ heißt, so stellt man
sich  seelisch  auf  Verschrobenes  ein  –  etwa  auf  ein
Zottelwesen, das aus den Wäldern in die Wohnküche verschlagen
wird.  So  konkret  kommt’s  dann  zwar  nicht.  Aber  Wilhelm
Genazinos  Theatertext,  der  jetzt  in  Mülheim  uraufgeführt
wurde, ruft tatsächlich merkwürdige Gespenster wach.

Überdruss  zu  zweit,  trostloses  Altern:  „Schrat“  Karl  und
Sophie,  seit  22  Jahren  verheiratet,  gründeln  in  ihrem
erstarrten Alltag. Sie strickt, er guckt einen Boxkampf im
Fernsehen.  Banale  Verfehlungen  rund  um  Käsebrote,  Hosen,
männliche Pinkel-Gepflogenheiten (im Stehen!) und Zahnbürsten
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kommen  zur  Sprache.  Eine  Ehekomödie  der  kleinen,  gemeinen
Vorwürfe – wie von Loriot ersonnen. Das Publikum gluckst.

Doch mehr und mehr ahnt man, wie grundsätzlich verlassen die
beiden sind. Tochter Marlene mit ihrem Verfolgungswahn (leider
nervtötend  überdreht:  Simone  Thoma)  potenziert  noch  das
familiäre Unglück. Eingepfercht ins Immergleiche, hocken sie
auf ihren Gefühlstrümmern. Unterdessen horten sie Berge von
Fischkonserven. Bizarre Frustkäufe.

Sehnsuchtsworte wie Sansibar oder Timbuktu

Das im Stück herbeizitierte, fast anheimelnd gestrig wirkende
Vokabular der Psychoanalyse („anal fixiert“) erfasst derlei
Verhältnisse kaum. Nostalgische Sehnsuchtsworte wie „Sansibar“
oder „Timbuktu“ scheinen dem Geheimnis näher zu kommen.

Die Bühne in Roberto Ciullis Inszenierung ist mit Koffern
vollgestellt.  Keine  Zeichen  des  Aufbruchs,  sondern  der
angehäuften Lebenslast, doch auch der Flüchtigkeit.

Das  isolierte  Paar  bekommt  seltsam  geisterhaften  Besuch.
Zuerst erscheint Else (Christine Sohn), unbehauste Gefährtin
von  Karls  jüngst  verstorbenem  Bruder.  Flugs  gibt’s  einen
Kleider- und Rollentausch mit Sophie (Petra von der Beek).
Sofort bildet sich Karl (Albert Bork) ein, er könne künftig
mit  der  Besucherin  zusammenleben.  Drum  fragt  er  sie  nach
Gewohnheiten: Wie oft sie heult, wann und warum. Wie und wo
sie schlafen will.

Nutzlose Weisheiten großer Geister

Später erscheint seine 1 Schwester Hilde (burschikos: Rosmarie
Brücher)  mit  Ottmar  (Klaus  Herzog)  der  im  Seniorenstudium
Philosophie betreibt und nun die Sprüche großer Geister von
Kant bis Adorno einstreut. Nutzlose Weisheiten – angesichts
der existenziellen Kinderfrage, die hier beschworen wird: „Was
ist hier eigentlich los?“ Tag für Tag und überhaupt.



Meist  unauffällig  gleiten  all  diese  Figuren  ins  Irreale.
Genazino  erweist  sich  abermals  als  Spezialist  für  die
Sensationen des Unscheinbaren. Am Ende des Kreislaufs ist fast
alles  wie  zu  Beginn.  Jetzt  aber  scheint  das  Ehepaar  sich
sanftmütiger in Resignation und Todeserwartung einzuspinnen.
Traurig und rührend. Um Genazino zu zitieren: „Traurig wie ein
kleiner verstopfter Salzstreuer.“

Ciulli und sein Ensemble schaukeln die menschlichen Rätsel mit
sohwankendem Geschick über die Bühne. Gewiss: Schwer ist’s,
das Ungreifbare zu spielen. Theatralisch fest zupackend geht’s
schon mal gar nicht. Mehr Gelassenheit wäre ratsam.

Trotzdem: Wenn man das Theater verlässt, ist man mit diesem
Text lange nicht fertig. Er spukt im Kopf herum.

Termine im Mülheimer Theater an der Ruhr: 24. Feb., 8. 14.,
24. März. 0208/599 01 88.

___________________________________________________

ZUR PERSON

Satirische Anfänge

Wilhelm Genazino wurde 1943 in Mannheim geboren.
Bis 1971 war er Redakteur des legendären Satire-Blattes
„Pardon“.
Buchtitel:  „Abschaffel“  (Angestellten-Trilogie,
1977-79), „Fremde Kämpfe“ (1984), „Das Licht brennt ein
Loch in den Tag“ (1996), „Ein Regenschirm für diesen
Tag“  (2001),„Die  Liebesblödigkeit“  (2005)  und
„Mittelmäßiges  Heimweh“  (2007).
2004 erhielt Genazino den Georg-Büchner-Preis.



Die  Kannibalen  wollen  doch
nur spielen – Paolo Magelli
inszeniert  Nestroys
„Häuptling  Abendwind“  als
Insel-Karneval
geschrieben von Bernd Berke | 21. Dezember 2024
Von Bernd Berke

Mülheim.  Dschungel-Drama  ganz  anders:  Österreichs  Theater-
Urviech  Johann  Nepomuk  Nestroy  (1801-1862)  verlegte  seine
Burleske „Häuptling Abendwind“ in exotische Gefilde, damit er
europäische  Gebräuche  umso  trefflicher  zerrspiegeln  konnte.
Ja, jegliche nationale Staatlichkeit gerät hier ins Fadenkreuz
des Witzes. Fast schon ein anarchistischer Ansatz.

Paolo  Magelli  (Regie)  und  Gralf-Edzard  Habben  (Bühnenbild)
haben die grelle Rarität fürs Mülheimer Theater an der Ruhr in
Szene  gesetzt.  Ein  abgezirkeltes  Halbrund  markiert  den
Bühnenausschnitt,  der  wie  eine  gläserne  Schneekugel  wirkt.
Darin leuchten Südsee-Farben: Alles so schön bunt hier! Es
herrscht  allerliebste,  spielzeughafte  Künstlichkeit.  Am
Schluss  werden  Bühnenarbeiter  kommen  und  dies  alles  auf
offener Szene abbauen: Es war nur ein Spiel, nun ist es aus.

Wenn zwei Herren jeweils des anderen Gattin verspeist haben

Die abstruse Geschichte stellt alle abendländische Konferenz-
Diplomatie  parodistisch  auf  den  Kopf:  Häuptling  Abendwind
(Rupert J. Seidl) erwartet den „Staats“-Besuch des Nachbar-
Häuptlings mit Namen „Biberhahn, der Heftige“ (Volker Roos).
Wie sich herausstellt, haben die in knappen Schurz-Kostümen
stolzierenden und meist dröhnenden, doch zuweilen auch geziert
parlierenden  Herren  jeweils  heimlich  des  anderen  Gattin

https://www.revierpassagen.de/84233/die-kannibalen-wollen-doch-nur-spielen-paolo-magelli-inszeniert-nestroys-haeuptling-abendwind-als-insel-karneval/20040323_2158
https://www.revierpassagen.de/84233/die-kannibalen-wollen-doch-nur-spielen-paolo-magelli-inszeniert-nestroys-haeuptling-abendwind-als-insel-karneval/20040323_2158
https://www.revierpassagen.de/84233/die-kannibalen-wollen-doch-nur-spielen-paolo-magelli-inszeniert-nestroys-haeuptling-abendwind-als-insel-karneval/20040323_2158
https://www.revierpassagen.de/84233/die-kannibalen-wollen-doch-nur-spielen-paolo-magelli-inszeniert-nestroys-haeuptling-abendwind-als-insel-karneval/20040323_2158
https://www.revierpassagen.de/84233/die-kannibalen-wollen-doch-nur-spielen-paolo-magelli-inszeniert-nestroys-haeuptling-abendwind-als-insel-karneval/20040323_2158


verspeist. Als Witwer also sehen die kannibalischen Fürsten
sich nun wieder. Ihr Beratungsthema: die verhasste Entdeckung
ihrer Inselwelt durch Europäer. Gegen solche „Globalisierung“
wollen sie sich wappnen.

Weil  das  Jagdglück  bei  der  Tierhatz  nicht  hold  war,  will
Abendwind seinem Gast halt einen menschlichen Fremdling und
Friseur  namens  Arthur  (Albert  Bork)  servieren,  der  als
Schiffbrüchiger auf der einsamen Insel gestrandet ist. Des
Herrschers  Leibkoch  Ho-Gu  (Klaus  Herzog)  wetzt  schon  die
Messer. Doch mit diesem Arthur, der sich flugs in Abendwinds
16jähriges Töchterlein Atala (Nicola Thomas) verguckt, hat’s
eine besondere Bewandtnis..

Mit ein paar wienerischen Tonfällen beginnt das Spektakel.
Doch  derlei  Anklänge  verlieren  sich.  Es  werden  etliche
hinterlistige Dialekt-Anspielungen ausgelassen (die in unseren
Breiten  zum  Großteil  erklärungsbedürftig  wären).  Doch  vor
allem  wird  Nestroy  einiges  von  seiner  funkelnden  Bosheit
genommen.

Dünne Decke der Zivilisation vorsichtig lupfen

Hie und da lupft man die dünne Decke der Zivilisation, doch
nur  ganz  vorsichtig.  Magelli  erspart  uns  eine  blutige
Menschenfresser-Orgie. Diese leichthändige Inszenierung will
gar nicht mehr sein als Farce, Burleske, Inselwitz, Karneval,
Slapstick und Geierabend. Solche Gefilde werden allemal recht
stilsicher angesteuert. Sich begnügen bringt auch Vergnügen.

Mit Schmäh und gezieltem Über-Dreh grantelt man die Couplets
und Lieder des Jacques Offenbach, die hier innig zum Stück
gehören. Herrlich schräg und fast falsch tönt’s – genau so ist
es  richtig.  Manchmal  klingt  es  beinahe  schon  nach
Brecht/Weill, doch auch Mozart hallt noch nach. Zwischendurch
dringt  mancher  bedrohliche  Urklang  wie  aus  unvordenklicher
„Traumzeit“  der  Aborigines  hinein.  Ein  weißer  Bär  (Simone
Thoma), Sinnbild des Irrationalen, tapst durch die Szenerie,



bis er ein für allemal verschwunden ist. Hier ist kein Platz
mehr für kultisch verehrte Wesen.

Gespielt  wird  mit  Lust  am  absurden  Detail.  Man  tollt  und
kobolzt  zwischen  Plastikpalmen.  Jeweils  ein  Schauspieler
genügt,  um  die  beiden  Völker  der  Herrscher  erzkomisch
darzustellen  (Fabio  Menendez,  Steffen  Reuber).  Und  jener
„Hulla-Hulla“-Kriegsgesang  der  Papatutuaner,  eine  Art
Nationalhymne der wilden Staatsgäste, hört sich glatt nach
„Humba, Humba, Täterää“ an. Kamelle!

Termine: 25., 27. März, 22., 30. Art April. Karten: 0208/5 99
01 88.

Die Sehnsucht nach Ironie und
Humor  im  Theater  –  Fritz
Kater  gewinnt  den  Mülheimer
Dramatikerpreis
geschrieben von Bernd Berke | 21. Dezember 2024
Von Bernd Berke

Mülheim. Herrje, was war das für ein Kopf-an-Kopf-Rennen beim
Mülheimer Dramatikerwettbewerb „stücke 2003″! Um Mitternacht
lag  in  der  öffentlichen  Jury-Diskussion  Roland
Schimmelpfennigs  „Vorher/Nachher“  noch  mit  drei  Stimmen  in
Front. Aber dann! Da wechselten unversehens zwei Damen des
Gremiums  (Luzerns  Intendantin  Barbara  Mündel  und  die
Schauspielerin  Verena  Buss),  deren  erklärte  Lieblingsdramen
bereits  ausgeschieden  waren,  das  Lager  und  plädierten  nun
unisono für Fritz Katers „zeit zu lieben zeit zu sterben“.
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Jetzt stand es plötzlich drei zu drei. Traditionell wiegt in
Mülheim das Votum des gesamten Festival-Publikums eine Jury-
Stimme auf. Und das gab diesmal den Ausschlag: Die feucht-
fröhliche  und  doch  anrührende  Groteske  über  das  Scheitern
einer Liebe zwischen Deutschland Ost und West lag in der Gunst
der Besucher denkbar knapp vorn („Notenschnitt 1,99″). Ergo:
Fritz Kater (bürgerlich: Armin Petras) bekommt diesmal den mit
10.000 Euro dotierten Preis.

Roland Schimmelpfennig hatte mit seinen 51 episodischen, oft
surreal-märchenhaften Szenen, die gleichfalls um die schiere
Unmöglichkeit der Liebe in diesen wehen Zeiten kreisen, das
Nachsehen („Note 2,19″). Schade, schade.

Diese  zwei  am  höchsten  gehandelten  Stücke  erfüllten  einen
ansonsten meist vergebens gehegten Wunsch nach mehr Humor und
(Selbst)-Ironie in der aktuellen Dramatik. Jurorin  Barbara
Mundel  wunderte  sich:  „MUSS  Theater  eigentlich  immer  nur
schmerzen und verstören?“ In der Tat: Orgien des Weltekels und
der  allzeit  rinnenden  Körperflüssigkeiten  wie  Marius  von
Mayenburgs „Das kalte Kind“ gibt es mehr als genug.

Lebhaftes Desinteresse an Ulrike Syhas „Nomaden“

Geradewegs eine Zumutung war am Abschlussabend Ulrike Syhas
ungelenker Versuch „Nomaden“, zwangsläufig hilf- und ratlos
dargeboten vom Landestheater Tübingen. Das steife Stück spielt
in  einer  endzeitlichen  Stadt,  in  der  offenbar  diverse
Terrorgruppen einander bekämpfen. Letztlich muss jeder jedem
misstrauen, weil jeder jeden betrügen könnte. Ein schmaler
Befund, der sodann endlos wiedergekäut wird.

Bis man überhaupt auseinander halten kann, wer wann mit wem
oder  gegen  wen  paktiert,  ist  die  Aufmerksamkeit  längst
erstickt.  Großmäulige  Zeitgeist-Phrasen  wie  „Grammatik  der
Ödnis“  fallen  wie  faules  Obst.  Die  nie  nachvollziehbare
„Räuberpistole“, die die Apokalypse stemmen will und sich in
puren  Behauptungen  erschöpft,  findet  zu  keiner  eigenen



Sprache,  hat  keinerlei  konturierte  Figuren  –  eine
theatralische Wüstenei, die sozusagen lebhaftes Desinteresse
weckt.

Eine gut geölte Sprach-Maschinerie

Ungleich  anregender  der  vorletzte  Beitrag  im  Wettbewerb,
Martin  Heckmanns  Collage  „Schieß  doch,  Kaufhaus!“
(Koproduktion Jena/Dresden, Regie: Simone Blattner). Fürchtet
man zunächst, hier gebe es nur hektischen Sprach-Kampfsport
und  Turnmatten-Theater,  so  schälen  sich  aus  dem
Gruppenauftritt alsbald gliedernde Rhythmen heraus, als sei da
eine  bestens  geölte  Wort-Maschinerie  am  Werk.  Die  Tonlage
oszilliert irgendwo zwischen Agitprop und Rap. Doch Heckmanns
lauscht dabei auch kleinen, alltagsnahen Sehnsüchten und Nöten
nach. Keine geringe Sache!

Wie kann man unter dem Bann der Globalisierung („Tenor der
Ökonomie“)  eine  widerständige  Sprache  behaupten,  und  wie
bringt  man  das  Private  darin  unter?  Mit  solchen  Fragen
jongliert  dieses  pointierte  Stück,  das  denn  auch  die
allerbeste  Publi-  kumsnote  erhielt.

 

Leichtsinn  im  deutschen
Herbst  –  Susanna  Enk
inszeniert  Friedrich
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Schillers Drama „Die Räuber“
in Mülheim
geschrieben von Bernd Berke | 21. Dezember 2024
Von Bernd Berke

Auch so kann man in Schillers „Räuber“ einsteigen; sanft,
alltäglich und entspannt: Ein Hauptdarsteller bekommt auf der
Bühne noch seine Nacken- und Schultermassage, er räkelt sich,
lässt ein wohliges „Aahhhh!“ hören. Dann gleitet er in seine
Rolle hinein, als sei’s ein Stück aus dem Improvisations-
Theater. Das Spielchen kann beginnen.

Susanna  Enk  inszeniert  den  Klassiker  des  Aufbegehrens  im
Mülheinier Theater an der Ruhr ‚mit Bezügen zum „Deutschen
Herbst“ der 70er Jahre, und zwar auch platt wortwörtlich:
Verwelktes Laub breitet sich auf der Bühne aus, später hat man
es im Kehraus zusammengefegt und säuberlich gehäuft.

Ringsum stehen Campingstühle und ein großer Kühlschrank, immer
gut gefüllt mit Dosenbier. Über die ganze Breite spannt sich
eine Hängebrückc für theatralische Turnübungen.

In diesem Ambiente lässt es sich anfangs achtlos herumlümmeln
wie  in  einem  Schiller-Comic.  Am  Ende  ist’s  nur  noch  ein
Mordgelände,  wo  eine  schrille  Toncollage  (Musik:  Alexandra
Holtsch) vom psychotischen Kreischen in den Köpfen kündet. Der
Schmerz bleibt spürbar noch, auch in dieser oft bengelhaft
leichtsinnigen Inszenierung.

Im Programmheft werden die Räuber zur Fahndung ausgeschrieben
– wie einst die Terroristen der RAF. Tatsächlich soll man sich
in  jene  bleierne  Zeit  versetzt  fühlen,  als  politische
Ansprüche  in  bloße  Gewalt  umkippten.

Der vom Bruder verleumdete und vom Vater (Holger Irrmisch)
verstoßene Räuberhauptmann Karl Moor ist kein edler Rebell à
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la  Robin  Hood.  Er  verkörpert  spiegelbildlich  dieselbe
(erzdeutsche?)  Misere  der  Todessehnsucht  und
Selbstzerfleischung wie sein Bruder Franz („Die Kanaille“).
Sie  steigern  sich  parallel  in  Gesetzlosigkeit  hinein,  und
schließlich finden diese brachialen Egozentriker Himmel und
Hölle nur noch in sich selbst. Was flott zu beweisen war.

Gewiss:  Franz  (Benjamin  Morik)  ist  ein  keimfreier,
stockstcifer Mensch, der – nun ja –  ziemlich an den CDU-
Politiker  Friedrich  Merz  erinnert.  Damit  wir  sein  Wesen
begreifen, bügelt der Mann seine Unterhosen und verschweißt
sie in Plastikfolie. Zudem besprüht er sie und sich selbst mit
Desinfektions-Mittel. Ein Comedy-Lacherfolg beim Publikum.

Die Klamotten der Terroristen sind „todschick“

Karl  (Oliver  Kriesch-Matzura)  hingegen  lässt  es  lockerer
angehen. Ständig schlabbert er mit Bier und pafft zahllose
Zigaretten. Sein Revolten-Gehabe schließt Konsum nicht aus.
Auch treten er und sein rabiates Trüppchen in einem Schmuddel-
Outfit auf, als gelte es, eine topmodische „Kollektion Terror“
vorzuführen. Wahrhaftig „todschick“!

Beherzte Eingriffe in Text und Rollen: Räuber Spiegelberg, der
die anderen zu immer wilderen Taten anstacheln will, wird von
einer Frau (Justine Hauer) gespielt. Das soll wohl auf die
RAF-Vordenkerin  und  spätere  Antreiberin  Ulrike  Meinhof
hindeuten.  Auch  gibt  es  Karl  (sprich:  Andreas  Baader?)
Gelegenheit  zum  freudlosen  Beischlaf  mit  ihr  –  eine  arge
Klein-Mäxchen-Phantasie.  Karls  Liebste  Amalie  wird  hingegen
fast ausgespart Eine Vielzweck-Dienerin namens Daniela (bei
Schiller ein Daniel) wird minutenweise zur Amalie erklärt.
Dein Name sei Soundso…

Manchmal bewegt sich die lässige Deutung an der Grenze zur
Albernheit, da wird etwa mit dem Namen „Moor“ blöder Scherz
getrieben („Moor-Huhn“, „Tu-Moor“). Doch zuweilen ist es ein
passables  Rastelli-Spiel,  das  die  Elemente  der  Vorlage



verwirbelt. Ein Hauch von „Sturm und Drang“. Die Inszenierung
schlingert, entgleist aber nicht. Man saust um den Text herum,
hie  und  da  Halt  machend,  anderes  aus  befremdeter  Distanz
betrachtend.

Termine: 13., 14., 29. und 30. März/Karten: 0208/599 01 88

Die  Hysterie  als  Ausdruck
unserer  Tage  –  Mülheimer
Dramatikerpreis  an  René
Pollesch
geschrieben von Bernd Berke | 21. Dezember 2024
Von Bernd Berke

Mülheim. Es war eine spannende Spätsitzung, die uns die Jury
der Mülheimer Stücketage diesmal bescherte. Lange quälte sich
das  sechsköpfige  Gremium,  gleichsam  das  „Dramaturgische
Sextett“,  mit  einem  Patt  herum  (drei  Stücke  mit  je  zwei
Voten).  Erst  weit  nach  Mitternacht  durchschlug  man  den
gordischen Knoten. René Pollesch mit seinem knapp einstündigen
Stückchen „world wide web slums“ wurde per Punkt-Abstimmung
denkbar knapp zum Dramatiker des Jahres gekürt.

Damit  hat  man  dem  Zeitgeist  heftig  gehuldigt.  Es  braucht
offenbar nur einer „Internet“ zu rufen und eine wildwüchsige
Szenenfolge zum schicken Thema abschnurren zu lassen; schon
finden  sich  flinke  Juroren  wie  Robin  Detje  (Süddeutsche
Zeitung),  welche  die  Hysterie  als  einzig  taugliche
Ausdrucksweise  unserer  Tage  feiern.  Sollte  dieser  Trend
einreißen,  so  dürfte  noch  manches  schrille  Elaborat
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bevorstehen.

Das quasi durch Elfmeterschießen oder „Golden Goal“ erkorene
Mini-Drama, das im Kostüm einer TV-Seifenoper über die Bühne
fegt, hat freilich nur das Zeug zur flotten Comedy. Da mag man
das  „Rasende“  des  Textes  noch  so  preisen.  er  rattert  und
tuckert  doch  eigentlich  nur.  Wortreich  und  besinnungslos
beschreit er den Verlust der Körperlichkeit in den Computer-
Netzen.

Hart und schnell wird abgerechnet

In des Autors eigener Inszenierung, die in Mülheim zu erleben
war  und  die  dem  eindimensionalen  und  gelegentlich  gar
infantilen Text das wütende Tempo erst aufzwingt, mag dies
noch halbwegs angehen. Doch damit dürfte die Sache auch schon
an  der  Oberkante  angelangt  und  „ausgespielt“  sein.  Andere
Bühnen sollten sich davor hüten.

Das harte Ringen der Jury kam nicht von ungefähr, denn es war
diesmal  eine  weitgehend  homogene,  ziemlich  durchwachsene
Auswahl. Die Autor(inn)en der acht Beiträge, allesamt in den
60er Jahren geboren, haben fast durchweg ein neues Tempo ins
deutsche  Drama  gebracht.  Offenbar  angestachelt  von  anglo-
amerikanischen  Vorbildern  und  den  Benutzer-Oberflächen
elektronischer Medien, wird hart und schnell mit dem ach so
schrecklichen Dasein des Menschen abgerechnet.

Jury-Mitglied  Susanne  Schneider  (ihres  Zeichens  Autorin)
sprach vom „Triumph der kleinen Form“. Inhaltlich traf der
ansonsten durch Arroganz glitzernde Robin Detje einen Kern:
„Dramatiker,  die  über  Selbstmord  schreiben,  wähnen  sich
offenbar schon auf der sicheren Seite.“

Lebensüberdruss gerät zum Lachstoff

Tatsächlich sah man in Mülheim etliches Elend und mancherlei
Lebensüberdruss, der allerdings vielfach als Treibstoff für
galgenhumoriges Lachtheater diente. Eine merkwürdige Mixtur.



Achtbare  Ausnahmen  waren  Moritz  Rinke,  der  mit  „Republik
Vineta“ einen großen Entwurf im traditionellen Tonfall des
Konversations-Theaters unternahm, und Roland Schimmelpfennig
mit seinem zartsinnigen Traumspiel „Die arabische Nacht“, das
denn auch bis kurz vor Schluss in der Jury-Debatte blieb.

Rasch  aussortiert  hatte  man  hingegen  Igor  Bauersimas
„norway.today“, jenes mit suizidalen Gedanken zwar spielende,
jedoch mit hier höchst seltener Hoffnung durchwirkte Drama,
das die Publikumsstimme erhielt. Vielleicht ein Signal, auf
das man hören sollte: Offenbar mögen sich selbst so versierte
Zuschauer wie jene bei den Stücketagen nicht allzeit mit der
ganzen Schwärze des Lebens befrachten lassen.

 

Das Leben ist schlimm – und
man lacht sich kaputt: Texte
von  René  Pollesch,  Sibylle
Berg  und  Roland
Schimmelpfennig  bei  „stücke
2001″
geschrieben von Bernd Berke | 21. Dezember 2024
Von Bernd Berke

Mülheim.  Der  Mülheimer  Dramatikerwettbewerb  „stücke  2001″
bietet diesmal eher Bruchstückchen. Zeit und Welt werden als
Scherbenhaufen besichtigt – und das geht meist unter zwei
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Stunden ab.

Drei  weitere  Texte,  allesamt  kurz,  knapp  und  vorwiegend
knackig, sind diese Woche ins Rennen um den Dramatikerpreis
(Entscheidung  am  Sonntag)  gegangen.  Sieben  von  acht
Bewerbungen sind damit „über die Bühne“, und es drängt sich
ein Favorit auf.

Doch der Reihe nach: René Polleschs kunterbunt illustriertes
Cyberspace-Drämchen  „world  wide  web-slums“  eröffnete  die
zweite Halbzeit der Stücketage. Es gastierte die Hamburger
Inszenierung, Regie führte der Autor.

Zwischen Schaumgummi-Schaukeln, Jukebox und Kletterwand turnen
vier  seelisch  verwahrloste  Internet-Freaks  beiderlei
Geschlechts  munter  umher.  Im  ratternden  Techno-Tempo
schnatternd, beklagen sie den Verlust ihrer Körperlichkeit in
der Computerwelt.

Sie fühlen sich immerzu deplatziert („Es gibt keine coole
Firma“), fürchten, dass man ihnen Computer-Chips unter die
Haut gepflanzt habe und dass ihre Gesichter zu „Displays“
geworden sind. Technisch verquere Folge: Wenn’s diese Figuren
miteinander treiben, kommt doch nur ein Kaufakt via Internet
dabei heraus.

Mit  solchen  Angst-Visionen  hechelt  der  Text  dem  rasenden
Zeitenlauf hinterher. Er kleidet sich ins Gewand einer TV-
Seifenoper und lädt famosen Wortmüll ab. So witzelt man sich
durchs Elend. Endzeit in der Spaßgesellschaft. Man lacht sich
kaputt übers ach so schlimme Leben. Es reicht aber nur für
quicke Comedy.

Auch im Hochhaus kann ein poetisches Märchen beginnen

Auch  Sibylle  Bergs  Beitrag  „Helges  Leben“,  dargeboten  vom
Bochumer Schauspiel (Regie Niklaus Helbling), bewegt sich in
lachlustigen Sphären, dem finalen Anlass zum Trotze.  Denn
hier ist die Menschheit längst vollends „erledigt“. Jahre oder



Jahrhunderte  später:  Putzige  Tierchen  (Tapir,  Rehlein,
Schnapphamster) gönnen sich ein Pläsierchen. Sie lassen sich
von „Frau Gott“ und dem Tod (starke Rockmusik-Nummem: Erika
Stucky und „Sina“) in einen Film über das rundum misslungene
menschliche Leben jenes Helge versetzen.

Solch ein Negativ-Abzug zwischen Geburts- und Sterbe-Schmerzen
ist flugs fertig. Glaube, Liebe, Hoffnung lassen sich wohlfeil
denunzieren.  Immerhin  blitzt  hier  dann  und  wann  die  vage
Ahnung  eines  besseren  Daseins  auf,  zudem  ist  das  Ganze
sprachlich  gefeilt.  Ein  Wechselbad:  Über  dem  allzu  flott
festgestellten  Elend  der  Gattung  werden  Spaße  ausgegossen,
dahinter flackert Verzweiflung. Manche halten’s für „Kult“,
das Stück hat gar einen Fanclub.

Schließlich  doch  noch  ein  inniger  Theatertraum:  Roland
Schimmelpfennigs  „Die  arabische  Nacht“,  vielerorts
nachgespielt,  war  in  der  Leipziger  Fassung  zu  besichtigen
(Regie  Franziska-Theresa  Schütz).  Weit  spannt  sich  die
Phantasie  dieses  Stückes  zwischen  einem  zehnstöckigen
Mietshaus und orientalischen Basaren aus. Hier ist die Welt
nicht gleich fraglos verendet, sondern wundersam verwunschen.
Selbst  das  Missliche,  Brutale  wird  poetisch  aufgehoben  in
diesem  Märchen.  Alles  ist  da:  Liebeswünsche,  Verlorenheit,
Eifersucht, Mord. Doch die Vorfälle werden in ein anderes, dem
Theater gemäßes Fluidum getaucht.

Ein solcher Text steht inmitten der gängigen Blut- und Samen-
Dramatik (mitsamt ihren grotesken Varianten) ziemlich einzig
da. Preiswürdig!



Ganz  entspannt  und  an
Erfahrung  reich  –  Neueste
Bilder  des  96-jährigen
Heinrich Siepmann in Mülheim
geschrieben von Bernd Berke | 21. Dezember 2024
Von Bernd Berke

Mülheim/Ruhr.  Da  wird  sogar  die  Zeitung  mit  den  großen
Buchstaben plötzlich wild auf kulturelle Erscheinungen: Wenn
nämlich einer wie Heinrich Siepmann, inzwischen 96 Jahre alt,
angeblich immer noch täglich an der Staffelei steht und –
Zitat aus „Bild“ – ganz „geil aufs Malen“ ist.

Mag schon sein, dass der legere Siepmann sich so einen Ausruf
hat  entlocken  lassen.  Doch  er  enthält  nicht  die  ganze
Wahrheit.  Zwar  drängt  es  den  betagten  Mülheimer  Künstler
weiterhin zum Schaffen, aber nicht mehr mit genuin malerischen
Mitteln,  denn  den  Pinsel  vermag  ei  nicht  mehr  richtig  zu
führen. Wie gut, dass ihm die Familie, allen voran seine rund
zwanzig Jahre jüngere Frau Trude, treulich beisteht.

Heinrich Siepmann hat sich auf flüchtig bemalte Collagen sowie
Pastelle  verlegt.  Doch  das  Formempfinden,  in  vielen
Jahrzehnten geschult, hat ihn nicht im Stich gelassen. Der
Geist ist wach.

Toilettenrollen und Tapete als Material

Recklinghausen präsentierte 1999 eine große Retrospektive zum
Gesamtwerk, nun bekommen wir neueste Arbeiten zu sehen: Das
Mülheimer Museum in der „Alten Post“ zeigt rund 50 Siepmann-
Exponate, die allesamt anno 2000 entstanden sind. Und das ist
nur etwas ein Drittel seiner Produktion im letzten Jahr. Man
müsste sich vor dieser schöpferischen fast verneigen.
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Collage also, titellos und fortlaufend durchnummeriert: C 1, C
2 usw. Nicht immer bis in die letzte Verästelung präzise, doch
stets  subtil  austariert  sind  die  Linien  und  Flächen  der
abstrakten  Formationen.  Beim  Rohmaterial,  das  im
künstlerischen  Prozess  völlig  überformt  wird,  denkt  man
zuweilen an jene ärmlichen Nachkriegszeiten, als Siepmann der
in Recklinghausen gegründeten Gruppe „Junger Westen“ angehörte
–  mit  Thomas  Grochowiak,  Gustav  Deppe,  Emil  Schumacher.
Weltberühmt wie Schumacher wurde der entschiedene Sozialist
freilich  nie.  Er  blieb  immer  ein  wenig  im  Schatten  des
Hageners.

Etwas von der anfangs zwangsläufigen Genügsamkeit scheint sich
Siepmann  jedenfalls  bewahrt  zu  haben:  In  seinen  Collagen
verwendet er Papiertüten, Pappkerne von Klorollen, Ausrisse
von Rauhfasertapete. Doch das bemerkt man erst beim zweiten
Hinsehen.  Auf  den  Bildern  werden  diese  Dinge  zu  Geraden,
Diagonalen und Farbfeldern. Die grafische Wirkung zählt.

Es sind spontane Setzungen, gesättigt mit Erfahrung. Wunderbar
leicht fügen sich die meist auf Fotokarton geklebten Elemente
zueinander. So, als könnte es gar nicht anders sein. Besonders
auf den kleinen dreiteiligen Kompositionen (Triptychen) ergibt
sich ein luftiges Auf und Ab der Formen, das schlichtweg die
Seele des Betrachters erhebt.

Den Sylter Sand mit Händen greifen

Es ist eine entspannte, abgeklärte Kunst, aus der hie und da
ein  Schmunzeln  zu  leuchten  scheint.  Essenzen  eines  langen
Künstlerlebens: Das gegenstandsferne, expressive Informel hat
Siepmann  ebenso  durchschritten  wie  strengere,  konstruktive
Exerzitien,  doch  niemals  ohne  Seitenblicke  auf  die  reale
Dingwelt. Noch immer ist beides unaufdringlich gegenwärtig:
die  wirklichen  Vor-Bilder  und  ihre  künstlerische
Überschreitung.

Frappierend die mit Pastellkreide gestalteten Blätter, meist



auf Sylt entstanden. Obgleich sie gänzlich abstrakt scheinen,
meint man doch, Meeresbläue zu sehen, die Brise zu spüren, den
Sand mit Händen greifen zu können.

Heinrich Siepmann – 2000. Museum „Alte Post“, Mülheim/Ruhr,
Viktoriaplatz 1. Ab heute, 15. Februar (Eröffnung 19.30 Uhr in
Anwesenheit des Künstlers), bis 16. April. Di/Mi/ Fr 11-17
Uhr, Do 11-20Uhr. Sa/So 10-17 Uhr. Kein Katalog..

Künstlers  Erdenwallen
zwischen Porno und Designer-
Droge – Mülheimer Stücketage
begannen  mit  Rainald  Goetz‘
„Jeff Koons“
geschrieben von Bernd Berke | 21. Dezember 2024
Von Bernd Berke

Mülheim. Auf der Bühne zappeln „Adam und Eva“ unter lautem
Lustgestöhne.  „Sie  poppen,  sie  ficken,  sie  tun  es“,
kommentiert einer ungerührt übers Mikrofon. Und dann, vollends
gelangweilt: „Mein Gott, ist das geil“.

Drastischer Auftakt zum Mülheimer Dramatikerwettbewerb „stücke
2000″: Mit Adam und Eva sind hier Jeff Koons und Ilona Staller
(„La  Cicciolina“)  gemeint.  Wir  erinnern  uns:  Der  US-
Trivialkünstler wurde grell berüchtigt, als er seine Orgasmen
mit  Italiens  Porno-Queen  zu  grässlichen  Kitsch-Skulpturen
gefrieren ließ. Auch sonst hat er alle Untiefen, der Banalität
durchwatet. Inzwischen ist er ziemlich „out“…
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Der Dramatiker Rainald Goetz hat sich freilich noch einmal
vehement auf den Mythos gestürzt und ihn – in seinem Stück
„Jeff Koons“ – unter Wortkaskaden pompös beigesetzt. Goetz
(Jahrgang 1954 / knackig betitelte „Werke: „Krieg“, „Irre“,
„Hirn“), der auf seine älteren Tage der Techno- und Rave-Szene
huldigt, sieht in Koons (geboren 1955) eine Ikone der neueren
Künste, sozusagen Andy Warhols Stellvertreter auf Erden.

Immerhin: Das im eigentlichen Sinne „Obszöne“, weil gänzlich
Marktgeile einer solchen Kunstkarriere hat auch Goetz leicht
angewidert  registriert.  Ein  Überdruss  am  „Betrieb“  wird
spürbar. Künstlers Erdenwallen ist nicht nur feierlich.

Ratternde Textcollage

Lauter Warhols mit unverkennbarem Weißhaar sind es denn auch,
die  zu  Beginn  in  einer  Absteige  hocken,  immer  mal  wieder
„einen nehmen“ (Dosenbier, Designer-Drogen) und versuchen, der
Goetzschen Textfluten Herr zu werden. Da wird gereimt bis zum
Irrsinn  und  rhythmisiert,  dass  es  knattert.  Es  wechseln
Stakkato  und  Plätschern,  Sperrfeuer-Sprache  und  drangvoll
„deutsche“ Innigkeiten. Insgesamt bleibt es diffus. Mögliche
Motti bei der Themen- und Satzwahl: „Alles geht“ oder „Einer
geht noch ‚rein“.

Es ist, als wolle Goetz sich gleichzeitig in allen Geschossen
aufhalten, in Keller und Parterre wie auf dem Dachboden. Er
will Wahrnehmungen mitteilen, zudem den Untergrund aufwühlen
und auch die höhere, die Meta-Ebene gleich mitliefern. So
kommt’s zum ort- und gestaltlosen Hin und Her. Wir tippen mal
auf „chemische Beihilfe“ zum Schreiben. Da gäb’s eine hehre
Tradition.

In Mülheim war Stefan Bachmanns Inszenierung vom Deutschen
Schauspielhaus Hamburg zu sehen. Da Goetz seine Textflächen
nicht  durch  Figuren-Zuordnung  eingrenzt  und  die  Szenen-
Partikel willkürlich vor- und rückwärts nummeriert, bleiben
der Regie manche Freiheiten.



Die kleine Tierschau

Da treten beispielsweise prügelnde und fixende Stadtstreicher
in barocken Kostümen samt Perücken auf. Und gegen Schluss
lachen wir ratlos über „Rainalds kleine Tierschau“: Von Koons
einst  auf  den  Kunstsockel  gehobene  Comic-Figuren  wie  der
rosarote Panther und allerlei Bärchen versammeln sich hier
leibhaftig zur Vernissage, schwätzen erzdummes Tiefsinns-Zeug
über  Kunst  und  erzeugen  ein  abstraktes  „Bild“  mit  ihren
diversen Körperausscheidungen.

Auch die Euphorien und Schaffenskrisen des Künstlers Koons
alias „Adam“ (Oliver Mallison) geraten zur Groteske; der Mann
will sich die Ideen aus dem Kopf graben und muss sie sich dann
im Doppelsinne aus dem Kopf schlagen. Josef Ostendorf, der
Darsteller,  der  die  Aufführung  dominiert,  nimmt  als
Kommentator dem Geschehen gottlob jene Weihe, die im Text noch
wabert.

Das unbändige Johlen beim Schlussbeifall kam wohl von jenen,
die das Schrille geil finden und das Geile krass – oder so
ähnlich.  Bis  zum  24.  Juni  folgen  noch  sechs  Stücke  im
Wettbewerb.  Es  bleibt  also  Hoffnung.

Raserei bis zum Stillstand –
Mülheim: Acht Mini-Dramen von
illustren  Autoren
uraufgeführt
geschrieben von Bernd Berke | 21. Dezember 2024
Von Bernd Berke
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Mülheim. Es klingt fast wie ein Witzanfang: Kommt ein Mann ins
dunkle Theater und irrt fluchend umher. Oder: Kommt ein Mann
zum Arzt und redet lauter Unsinn. Wie Blitzlichter flackern
gleich acht solcher Mini-Dramen an den Zuschauern vorüber.

Illustre Autoren haben zur Uraufführung beigetragen, nämlich
acht frühere Preisträger des Mülheimer „Stücke“-Wettbewerbs:
Herbert Achternbusch hat eine Zahnarzt-Groteske beigesteuert,
Klaus  Pohl  führt  uns  an  eine  ostdeutsche  Bushaltestelle,
Oliver Bukowski liefert einen rotzigen „Prolo“-Monolog. Sogar
der sonst auf Distanz bedachte Höhenwandler Botho Strauß ist
dabei.

Binnen Minuten ist jeder Teil abgetan, das Ganze hat die Länge
eines Fußballspiels. Man fühlt sich wie beim Zappen am TV-
Gerät. Der Schnellgang über den dramatischen Laufsteg, für
eine einzige Aufführung inszeniert von Thirza Bruncken, heißt
im Obertitel „Erdball, Lichtgeschwindigkeit, Los los“. Da ist
der gehetzte Grundton angestimmt, der den meisten Mini-Stücken
eigen ist und der von der manchmal etwas ra(s)tlosen Regie
szenisch ausgereizt wird.

Aus der Zeit geschleudert

Ein  gemeinsames  Thema,  ja  ein  Daseins-Befund  des  Autoren-
Oktetts zeichnet sich schemenhaft ab: Praktisch alle Figuren
sind irgendwie aus der Zeit, aus der „globalisierten“ Welt
hinaus geschleudert worden, da laufen die Uhren auch schon mal
rückwärts.  Doch  zumeist  herrscht  sinnlos  in  sich  selbst
rasender Stillstand; bis zum Schlusspunkt der Historie: Werner
Buhss  („Vollklimatisiert“)  lässt  drei  Astronauten  im
erinnerungslosen Nichts schweben – am Ende jeder menschlichen
Geschichte.

Gelegentlich geht’s so albern zu wie beim ComedyWettbewerb:
George  Tabori  lässt  in  „Sprechstunde“  schläfrige
Altmännerscherze  vom  Stapel,  Herbert  Achternbuschs  „Frau
Sägebrecht“ wirkt wie Slapstick aus der Muppet-Show, jeder



Satz kollert wie Zufall hervor – und doch quillt ein Quäntchen
Poesie heraus. Urs Widmers „Schnell und träge“ klingt wie
trotziges Kindertheater. Atemloses Aufhorchen eigentlich nur
bei Botho Strauß, der in wunderbarer Sprache die bedrängende
Vision einer Fabrik entwirft, in der alles Leben unter den
besinnungslos produzierten Waren erstickt wird…

Im  Grunde  war’s  eine  hübsche  Idee  zum  Auftakt  der  25.
Stücketage. Doch viel mehr als ein Pröbchen ist es denn auch
nicht geworden. Der Beifall – uralter Theaterscherz – war
„endenwollend“.

Bitterböser Schwank ist Stück
des Jahres – Oliver Bukowski
bekam  für  „Gäste“  den
Dramatikerpreis / Stücke von
Elfriede Jelinek und Theresia
Walser
geschrieben von Bernd Berke | 21. Dezember 2024
Von Bernd Berke

Mülheim. Lang haben sie diskutiert, die Juroren der Mülheimer
Theatertage „stücke 99″. Zum Schluß, gegen 1 Uhr in der Nacht
zum Sonntag, stand es beim Dramatiker-Wettbewerb auf Spitz und
Knopf zwischen Elfriede Jelinek und Oliver Bukowski. Und dann
entschieden  die  Übermüdeten  plötzlich  hopplahopp:
Büchnerpreisträgerin Jelinek, in Mülheim noch nie erfolgreich,
ging auch diesmal leer aus. Oliver Bukowskis Beitrag „Gäste“,
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bitterböse und bizarre Bauern-Tragikomödie aus deutscher Ost-
Provinz, wurde zum Stück des Jahres erkoren.

Es war ein Resultat, mit dem sich ein Großteil des Publikums
(dessen Kollektivstimme freilich an Peter Turrinis „Die Liebe
in  Madagaskar“  ging)  gut  abfinden  konnte.  Denn  diabolisch
geschickt  maskiert  der  aus  Cottbus  stammende  Bukowski
(Jahrgang  1961)  sein  Drama  vom  „Heilsbringer“,  der  ein
unterwerfungswilliges  Dorf  heimsucht,  als  Schwank
herkömmlichen Zuschnitts, um nach und nach die Erwartungen
desto  gründlicher  zu  unterlaufen.  Die  vermeintliche  Gaudi
mündet  mit  erschreckender  Konsequenz  im  Selbstmord  einer
Protagonistin.  Unerbittlich  genau  ist  Bukowskis  Blick  für
menschliche Hinfälligkeit und Verzweiflung. Sein handfestes,
ja zuweilen derbes Theater ergeht sich zudem in einer famos
austarierten  Kunstsprache,  die  gleichwohl  nicht  erkünstelt
wird.

Wie ein schwebendes Klangereignis

Ganz  und  gar  nicht  handfest,  sondern  ein  schwebendes
Klangereignis  von  großer  sprachschöpferischer  Kraft  ist
Elfriede  Jelineks  „er  nicht  als  er“,  am  Schlußtag  des
Wettbewerbs dargeboten vom Deutschen Schauspielhaus Hamburg.
Jelinek  begibt  sich  auf  eine  Gratwanderung  zwischen
sprachlich-seelischer Anverwandlung und Selbstbehauptung: Mit
ungeheurer Intensität befragt sie Leben und Werk des unbedingt
lesenswerten  Schweizer  Dichters  Robert  Walser  (1878-1956;
„Räuber-Roman“, „Der Gehülfe“, „Geschwister Tanner“), der in
einer Nervenheilanstalt endete.

In hohem Maße dem (Mit)Leiden zugeneigt, erkundet Jelinek auch
die  eigenen  Gefährdungen.  Letztmögliche  Literatur,  letzte
sprachliche  Aufgipfelung  vor  dem  Verstummen?  Eine  Handlung
gibt es praktisch nicht, der nur rund 15 Manuskriptseiten
umfassende Text hat eher prosaische als dramatische Gestalt.
Regisseur  Jossi  Wieler  hat  die  harsche  Herausforderung
angenommen und vier sprechende sowie zwei stumme Rollen daraus



destilliert. Die sprachlich bis ins Detail durchkomponierten,
mit lyrischen Qualitäten gesättigten Wortfolgen („Durchseihen
des  Seienden“)  sind  keineswegs  Lesestoff  fürs  stille
Kämmerlein, sondern drängen wie eine Partitur zur tönenden
Verwirklichung.

Lyrischer Jelinek-Text ist nichts für schwache Darsteller

Besser  als  das  prominente  Hamburger  Ensemble  (André  Jung,
Marien Diekhoff, Ilse Ritter, Lore Stefanek) wird man den
hohen  Schwierigkeitsgrad  schwerlich  meistern  können.  Wehe,
wehe, wenn schwächer besetzte Bühnen sich an den empfindlichen
Jelinek-Text  wagen,  der  gewiß  noch  manches  germanistische
Seminar beschäftigen wird…

Vor  Jelinek  war  Martin  Walsers  eminent  begabte  Tochter
Theresia (Jahrgang 1967) mit ihrem ebenso illusionslosen wie
poetischen  Drama  „King  Kongs  Töchter“  (Theater  Neumarkt,
Zürich / Regie: Volker Hesse) in den Wettbewerb gegangen.
Denkbar weit entfernt vom gängigen Markt-Ideal fideler und
allzeit konsumwilliger Senioren, stößt sie uns ins siechende
Elend  einer  Alten-Verwahrstätte.  Dort  begehen,  gleichsam
schwarze Krähen in weißen Kitteln, drei Pflegerinnen eine Art
Walpurgisnacht, einen gelegentlich makabren Totentanz zwischen
hilflos  sabbernder  Geilheit  und  anrührender  Erinnerungs-
Melancholie ihrer Schutzbefohlenen.

Fast schon ein Karneval des bevorstehenden Ablebens: trostlose
Komik,  traurige  Triebe,  grelle  Schminke,  hoch  die
Schnabeltassen! Auch dieses physisch überaus präsente Stück
hätte einen Preis verdient.



Ringen  mit  dem  Zeitgeist  –
Stück  von  Botho  Strauß  und
Thomas  Hürlimann  beim
Mülheimer
Dramatikerwettbewerb
geschrieben von Bernd Berke | 21. Dezember 2024
Von Bernd Berke

Mülheim. Es gibt Leute, die nicht an Zufall, sondern nur an
Bestimmung glauben. Die Würden bedeutungsvoll raunen und den
Kopf  wiegen,  wüßten  sie  dies:  Gleich  in  zwei  Dramen  des
Mülheimer  Dramatikerwettbewerbs  „stücke  99″  kahl  jener
Taschenschirm mit dem putzigen Namen „Knirps“ vor. Ob sich
daraus eine Aussage übers Gegenwartstheater gewinnen ließe?

Mal im Ernst: Mit Botho Strauß‘ „Der Kuß des Vergessens“ sowie
Thomas Hüriimanns „Das Lied der Heimat“ (beide in Mülheim vom
Züricher  Schauspiel  gezeigt)  ist  der  Wettbewerb  in  die
Zielgerade eingcbogen – und beide Autoren erwähnen nun mal
beiläufig den kleinen Regenschutz.

Das Paar als Maß aller Dinge

Bei  Strauß  rückt  ein  roter  Schirm  am  Schluß  gar  in  den
Blickpunkt: Unter seinem Dach findet sich (wundervoll gespielt
von Otto Sander und Anne Tismer) jenes Paar zusammen, um das
das ganze Stück kreist. „Versuchen Wir’s!“ sagen sie am Ende
zaghaft. Und was wollen sie versuchen? Das Zusammenbleiben,
die Dauerhaftigkeit, gar über den Tod hinaus. Zuvor hat Strauß
jene „Zufalls“-Bekannten Ricarda und „Herrn Jelke“ durch ein
Lebens-Labor der Liebesversuche gesandt.

Strauß ringt um den überzeitlichen Mythos des Paares, das er
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„Vierfüßer“  nennt.  Er  stellt  diesen  Mythos  gegen  alles
Geschwätz der Gegenwart, gegen den flüchtigen Zeitgeist der
umtriebigen  Gesellschaft,  in  der  das  Paar  freilich  immer
wieder  zu  versinken  droht.  Als  „unzertrennlich  und
unvereinbar“  zugleich  empfinden  sich  die  Liebenden.  Damit
knüpft  Strauß  fast  nahtlos  bei  Loriot  an,  der  uns  aufs
komischste nahegelegt hat, daß Männer und Frauen eigentlich
nicht zueinander passen…

Natürlich geht Botho Strauß ungleich dringlicher zu Werke.
Gerade weil er den gängigen Jargon unserer Jahre verachtet und
daher  angewidert,  aber  genau  hinhört,  formt  er  ihn  so
trefflich nach wie kein anderer. Überdies gibt er auch dem
Körper-Theater Raum. Nicht nur wortstark ist sein Text, er hat
auch einen Leib.

Große Lebenslügen eines kleinen Landes

Die  Inszenierung  hat  Matthias  Hartmann  besorgt,  der
designierte  Nachfolger  Leander  Haußmanns  als  Bochumer
Intendant. Er weckt abermals die schönsten Hoffnungen, treibt
er doch Strauß‘ Text das Hochfahrende aus, ohne die Bedeutung
zu schmälern oder Nuancen zu verschenken.

Strauß  wäre  somit  ein  Anwärter  auf  den  Preis.  Und  Thomas
Hürlimann?  Nun,  der  hat  sich  „seine“  Schweiz  als  solche
vorgeknöpft, die großen Lebenslügen eines kleinen Landes. „Das
Lied der Heimat“, wie Hürlimann es vernimmt, klingt vorwiegend
falsch.

Es beginnt mit dem Nationaldichter Gottfried Keller und seinen
nach  1848  bitter  enttäuschten  liberalen  Hoffnungen.  Die
Schweiz, so grantelt Keller als Greis, sei nur noch ein Basar,
keine  wahre  Republik.  Die  wie  ein  Lied  mit  Refrains
komponierte Handlung gipfelt in einem Vorfall des Jahres 1942:
Eine vor den Nazis geflüchtete Polin gerät in ein Schweizer
Internierungs-Lager.  Ausgerechnet  sie,  noch  dazu  glühende
Anhängerin  des  Neutöners  Arnold  Schönberg,  komponiert



gezwungenermaßen ein verlogenes Schweizer Heimatlied, mit dem
sich  der  Lagerkommandant  nach  dem  Krieg  krumm  und  dumm
verdient.

Jetzt greifen die Damen ein

Das kurze, in Werner Düggelins Inszenierune auch kurzweilige,
gelegentlich kabarettistisch getönte Streiflicht-Stück kommt
harmlos  daher.  Vielleicht  ist  Hürlimann  ja  besonders
durchtrieben, indem er seinem Reigen erst ganz zum Schluß
Bedeutsamkeit  einflößt.  Doch  die  Szenen  wirken  wie  aufs
Geratewohl  aus  dem  Baukasten  zusammengestückelt.  Allerdings
gibt der Text genug her, um auch hier exzellente Züricher
Schauspielkunst (Fritz Lichtenhahn, Mathias Gnädinger, Verena
Buss) vorzuführen.

Nachdem bisher sechs Herren den Wettbewerb bestritten haben,
greifen nun die Damen ein: Es folgen noch Theresia Walsers
„King Kongs Töchter“ (heute, 19.30 Uhr) und Elfriede Jelineks
„er  nicht  als  er“  (Samstag,  16  und  19.30  Uhr).  Karten:
0208/455-4113.

In  Mülheim  mag  man’s  gern
monströs:  Dea  Loher  erhält
für  „Adam  Geist“  den
Dramatikerpreis
geschrieben von Bernd Berke | 21. Dezember 2024
Von Bernd Berke

Mülheim/Ruhr.  In  Mülheim  mag  man’s  gern  monströs:  Die
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sechsköpfige Jury des Dramatikerwettbewerbs „stücke 98″ plagte
sich am Ende nur noch mit den zwei längsten und sperrigsten
von  acht  Beiträgen  herum.  Zuvor  hatte  man  alles  halbwegs
Bekömmliche aussortiert. Gewogen und zu leicht befunden.

Gegen 1 Uhr nachts stiegen die imaginären Rauchzeichen auf,
und Moderatorin Sigrid Löffler konnte das Resultat verkünden:
Dea Lohers fast fünfstündige Passionsgeschichte „Adam Geist“
wurde  mit  fünf  Jury-Stimmen  gekürt,  Elfriede  Jelineks
fünfeinhalbstündiges „Sportstück“ kam mit einem Votum auf Rang
zwei. Da half es wenig, daß Frau Jelinek in der Publikumsgunst
an den Abstimmungsurnen ganz vorn lag.

Die  Jurorin  Ursula  Rühle  (Dramaturgin  in  Köln)  hatte
vielleicht  das  entscheidende  Stichwort  in  die  Debatte
geworfen, als sie sich generell für Stücke aussprach, die „das
Theater überfordern“. Und die Zuschauer nicht minder, möchte
man seufzend hinzufügen. Denn der über alle Maßen anstrengende
Leidensweg des „Adam Geist“ kommt ohne jede Entwicklung aus.
Es  werden  lediglich  Stationen  der  Peinigung  abgeschritten.
Wenn man nicht schon zur Pause die Stätte des Mißvergnügens
verlassen hatte (was etliche Zuschauer vorzogen), so sah man
hier der ausgiebigen Zerstörung einer Figur zu, die eben von
vornherein keine Chance hat.

Sei  s  drum,  Mitgefühl  ist  nicht  erwünscht,  ja  geradezu
verboten: Andreas Kriegenburg vom Schauspiel Hannover meinte
zu seiner „Adam Geist“-Inszenierung, Mitleid erwachse nur aus
Bequemlichkeit, es habe –man beachte – keine „revolutionäre
Dimension“, man solle derlei Rituale dem Fernsehen überlassen,
das Theater habe anderes zu tun. Hört sich ein wenig töricht
an, oder?

In  der  Gesamtschau  aller  acht  Beiträge  fiel  die  stark
monologische,  gelegentlich  gar  autistische  Struktur  der
meisten Stücke auf. Der Verzicht auf Handlung ist fast schon
die Regel, und man horcht bereits gespannt auf, wenn Figuren
einmal miteinander sprechen, wenn sich dramatische Konflikte



in  Rede  und  Gegenrede  entfalten.  Statt  dessen  gab’s  oft
wuchtige  Symbolik,  weitschweifige  Litaneien  und  Selbst-
Erklärungen,  gelegentlich  mit  lyrischer,  aber  eben  kaum
theatralischer Qualität.

Noch eine harte Maßnahme aus Hannover

Immerhin konnte sich diesmal niemand über männliche Dominanz
beschweren: Als sei eine Quotenregelung in Kraft, stammten
jeweils vier Stücke von Frauen (Loher, Jelinek, ~ Kerstin
Specht,  Simone  Schneider)  und  vier  von  Männern  (Oliver
Bukowski,  Volker  Ludwig,  Daniel  Call,  Albert  Ostermaier).
Bezeichnende  Einlassung  der  Jury:  Oliver  Bukowskis  Text
„Nichts  Schöneres“,  der  (ohne  Anbiederung)  vielleicht
publikumswirksamste von allen, werde gewiß an vielen Häusern
aufgeführt, er habe mithin keine Preis-Förderung mehr nötig.
So kann man s auch wenden .. .

Vor  derJury-Diskussion  war  mit  Albert  Ostermaiers  „Tatar
Titus“ (erneut eine harte Maßnahme des Schauspiels Hannover)
der  letzte  Beitrag  über  die  Bühne  gegangen,  auch  dies
überwiegend ein ungebremster Monolog der Sprach-Zertrümmerung.
In  einem  gottlob  nur  einstündigen  Konzentrat  wird
(Shakespeares „Titus Andronicus“ folgend) die Anfälligkeit von
Autoren für die Macht, die prekäre Allianz zwischen Schwert
und Schrift erwogen, genauer: schwerwiegend gewälzt.

Ostermaiers (unbewältigtes) Vorbild Heiner Müller lugt durch
jede dritte Zeile. Viel Ausdruckswille, wenig eigene Substanz.
Als Lesetext mag s angehen. Doch auf der Bühne ist’s Anti-
Drama  und  Theaterentleerungs-Theater,  das  nur  dem  eigenen
Klang nachhorcht. Wäre nicht der Darstelle! Hannes Hellmann
gewesen, der die uferlosen Textflächen hie und da zur Reibung
brachte, so hätte man noch mehr gelitten.



Leibesübung für den Krieg –
Elfriede  Jelineks
„Sportstück“  beim  Mülheimer
Dramatikerwettbewerb
geschrieben von Bernd Berke | 21. Dezember 2024
Von Bernd Berke

Mülheim. Freunde militärischer Zucht könnten ihre Freude an
dieser Inszenierung haben: Regisseur Einar Schleef muß bei den
Proben ein echter Schleifer gewesen sein, so zackig hat er die
Hundertschaft  der  Mitwirkenden  in  Elfriede  Jelineks  „Ein
Sportstück“ gedrillt.

Die  fünfeinhalbstündige  „Kurzfassung“  des  Stücks,  das  bei
manchen Theaterfreaks mittlerweile Kultstatus genießt, ging am
Sonntag  ins  Rennen  um  den  Mülheimer  Dramatikerpreis.  Ein
Ereignis war’s allemal.

Gellende Trillerpfeife, markiger Schrei: „Achtung – fertig –
los!“  So  werden  die  ausgiebigen  Haßtiraden  auf  jedwede
Ertüchtigung  gestartet,  denn:  Im  Sport,  so  findet  Frau
Jelinek, wird der Körper als Hochleistungsmaschine gepanzert
und  zugerichtet  für  jederlei  brutale  Konkurrenz,  er  wird
letzten  Endes  kriegstauglich  gemacht.  Sport  ist  Mord,  das
Trikot eine Uniform. Ob dies in Zeiten von Computer-Schlachten
noch  das  einzige  Problem  ist,  sei  dahingestellt.  Immerhin
geht’s bei Jelinek auch um den technikgerechten Umbau des
Leibes.

Die  Autorin  breitet  eine  reichhaltige  Beweisführung  zur
Gewaltsamkeit  gestählter  Körper  aus.  Familienpsychologische
Aspekte (Mütter verlieren ihre Söhne an Sport und Militär, wie
denn überhaupt Frauen meist Leid-Tragende sind) kommen ebenso
in Betracht wie rabiates Fan-Wesen, Aufpeitschung durch Medien
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und Zeitgeist-Moden wie diverse Fitness-Umtriebe. Und immer
droht der Faschismus.

Jelineks Text besteht vornehmlich aus einer Reibung gedehnter
Monologe, vermutlich ist er eher zum Lesen als für die Bühne
geeignet.  Die  präzis  komponierte  und  formstrenge  Sprech-
Partitur  besitzt  freilich  enorme  rhythmisch-lyrische
Qualitäten  und  setzt  durch  einige  Kalauer  hie  und  da
erstaunlich  selbstironische  Akzente.

Auch das Theater hat seine Südkurve

Die rhythmischen Elemente hat Einar Schleef, den sich Frau
Jelinek als Regisseur am Wiener Burgtheater gewünscht hatte
(bevor sie ihn verwünschte), ins Monströse gesteigert. Die
Hauptlast der Textmassen stemmen bei ihm vielköpfige Chöre,
die zumeist im Turndreß anzutreten haben. Deren Bewegungs- und
Sprecheinsätze klappen auf die Hundertstelsekunde genau.

Also  vernimmt  man  ungeheure  Dauer-Salven,  als  sei’s  ein
ratternder Rap-Gesang. Und es fließt so viel Schweiß, daß man
wahrlich  von  Theater-Spitzensport  reden  kann.  Die  längste
Chorpassage dauert ohne Atempause fast 40 aggressionsgeladene
Minuten,  sie  provozierte  in  Mülheim  zunächst  höhnisches
Klatschen und „Aufhören! „-Rufe, hernach aber auch Jubel wie
im Stadion. Das Theater hatte diesmal seine Südkurve.

Freilich geht die Entlarvung faschistoider Züge des Sports bei
Schleef  einher  mit  Anfälligkeit  für  faszinierende  Momente
dessen, was im Stück gegeißelt wird. Einige Szenen haben einen
Beigeschmack von „Reichsparteitag“. Hoffentlich sind nicht zu
viele  Auslandsgastspiele  geplant.  Ohne  Sprachkenntnisse
könnten  sie  andernorts  denken,  daß  „es“  bei  uns  wieder
losgehe…

Einmal bleibt der Chor ganz stumm

Allerdings erschöpf sich die Inszenierung, die Jelineks Text
machtvoll hervortreibt, dann aber wieder unter sich begräbt,



nicht nur in solchen zwiespältigen Exerzitien. Sie erinnert
phasenweise  auch  an  eine  gravitätische  Messe  nach  exakten
liturgischen  Vorgaben,  verarbeitet  Einflüsse  neuen
Tanztheaters,  schaufelt  zusätzliche  Materialien  (Kleist,
Hofmannsthal) herbei und entwirft grandiose Szenenbilder.

Ja, der Abend hat sogar meditative Momente. So sitzt uns der
Chor, als gehöre er einer eingeschworenen Sekte an, einmal in
schwarzer  Einheitskleidung  minutenlang  stumm  gegenüber.  Ein
Psycho-Trick, mit dem die Zuschauer auf eigenes Denken und
Verhalten  verwiesen  werden?  Da  haben  wir  ihn  nun,  den
Grübelstoff für die nächsten Wochen. Man darf gespannt sein,
wie die Jury den Text bewertet.

Chaos in Küche und Kneipe –
Stücke von Volker Ludwig und
Kerstin Specht beim Mülheimer
Dramatikerwettbewerb
geschrieben von Bernd Berke | 21. Dezember 2024
Von Bernd Berke

Mülheim.  Oft  ist  das  Theater  seiner  Epoche  voraus,  doch
manchmal hat es Mühe, mit dem Lauf der (technischen) Welt
Schritt zu halten. Da keimt die Versuchung, Zeitnähe durch
Äußerlichkeiten zu bekunden. Nimmt man die Auftakt-Ereignisse
des Mülheimer Dramatikerwettbewerbs „stücke 98″ zum Maßstab,
so geschieht dies vorzugsweise durch den Bühnen-Einsatz von
Mobiltelefonen.

Sowohl  in  Volker  Ludwigs  klotzigem  Berliner  Szene-Musical
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„Café Mitte“ (Grips-Theater, Regie Rüdiger Wandel) als auch in
Kerstin  Spechts  unaufdringlich  frauenbewegtem  Küchenmärchen
„Die  Froschkönigin“  (Staatstheater  Stuttgart,  Regie  Markus
Trabusch)  zirpen  die  Handys.  Ludwig  gewinnt  dem  Auftritt
telefonierender  Wichtigtuer  die  wohl  beste  Gesangs-  und
Tanznummer des Abends ab, bei Specht vibriert der schnurlose
Quälgeist  so  unvermittelt,  daß  manch  ein  Zuschauer
schuldbewußt  in  die  Jackentasche  greift.

Trostlosigkeit mit Staubsauger

Lange vor dem Handy ertönt in „Die Froschkönigin“ das Geräusch
des  Staubsaugers  als  Signatur  trostlosen  Hausfrauendaseins.
Mutter (Helga Grimme) macht mal wieder sauber. Dann wickelt
sie behutsam das Kabel auf, stellt die Küchenstühle zurecht,
steigt auf einen hinauf – und legt ihren Hals in einen Strick,
der von der Decke baumelt. Doch nicht einmal das klappt.

Das Stück versinkt nun keineswegs im Sumpf der Depression,
sondern schnurrt ab wie eine Spieluhr. Gewiß steckt Sarkasmus
dahinter,  doch  leichtfüßig  hangelt  sich  Kerstin  Specht  an
Grimms Märchen vom „Froschkönig“ entlang. Vollends verdichtet
wird der Stoff freilich nicht, es bleibt bei schön beiläufig
auf gereihten Miniaturen.

Einfach Frau sein ohne Last

Die  verwitwete  Mittvierzigerin  bedient  ihre  beiden
unverschämten  Nesthocker-Kinder  und  jenen  Faulpelz  Stefan
König (Klaus Weiss), der sich bei ihr einnistet. Auf sein
Geheiß sorgt sie als Hellseherin fürs Einkommen. Wüßte sie
doch auch fürs eigene Leben Rat! Ihr Tagtraum: „einfach Frau
sein“ ohne Last. Den erfüllt sie sich am Ende durch beherzte
Flucht in eine Versorgungsehe mit Kreditkarten-Zugriff. Wenn
schon (anders als im Märchen) das Wünschen nicht mehr hilft,
muß frau eben zusehen, wo sie bleibt…

Zuvor hatte man dreieinhalb Stunden in Volker Ludwigs Kneipe
„Café Mitte“ zugebracht – oder soll man sagen: vergeudet?



Berlin köchelt hier im eigenen MetropoIen-Saft, harmlos und
Tourismus-tauglich. Der Autor hat alles zum Chaos verrührt,
was im Handbuch wohlmeinender Sozialpsychologen steht: Ossi-
Wessi-Reibereien,  Punks,  Skins,  Fixer,  Russenmafia,
Multikulti-Sehnsüchte und mehr. Das meiste klingt, als sei
Ludwig mit den erstbesten Dialogen zufrieden gewesen. Hier
gibt s fast alles zum Einstiegspreis.

Eine Botschaft wie von Guildo Horn

Die angejazzte Rockmusik (Uli Buhl), lauer Querschnitt durch
diverse Jahrzehnte, kann dem Kuddelmuddel um die Straßenkinder
Keule, Schnuffi und Ratte nicht aufhelfen. Hätten ihre Eltern
sie nur richtig liebgehabt (so eine fast schon Guildo-Horn-
verdächtige Botschaft), dann wären sie allemal glücklicher.
Und  hätte  das  Grips-Theater  nicht  bleibende  Verdienste
angehäuft,  so  müßte  man  auch  einige  Darsteller  schelten.
Lassen wir das. Nur dies: Sollte Ludwigs Stück gewinnen, so
schicken wir 1999 Bruno Knusts umgekrempelte „Dortmund-Revue“
ins Rennen. Dann rappelt’s im Karton.

Ganz anders wird’s am Sonntag zur Sache gehen. Dann gibt es
für gestählte Zuschauer Einar Schleefs mit Spannung erwartete
fünfstündige Kurzfassung (!) des „Sportstücks“ von Elfriede
Jelinek. Die hat soeben den Büchnerpreis bekommen. Legt die
Mülheimer Jury vielleicht noch etwas drauf?

Vom  Königsthron  hinab  ins
Schulungshotel – Peter Handke
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und Susanne Schneider bei den
Mülheimer Stücketagen
geschrieben von Bernd Berke | 21. Dezember 2024
Von Bernd Berke

Mülheim. „Heute ein König!“ schallt es uns aus einer Pils-
Werbung  entgegen.  „Künftig  ein  König!“  rufen  uns  die
Dramatiker Botho Strauß und Peter Handke zu. Ihre neuen Stücke
sorgten  für  den  wahrhaft  majestätischen  Auftakt  der
Theatertage in Mülheim. Dann freilich ging’s steil hinab in
die Niederungen des ökonomischen Alltags. Susanne Schneiders
„Wir  Verkäufer“  war  der  dritte  von  acht  Beiträgen  im
Wettbewerb.

Nachdem  in  Botho  Strauß  „Ithaka“  der  alte  Odysseus  sein
Königtum  blutrünstig  zurückerobert  hatte,  bekamen  es  die
Zuschauer mit Handkes monarchischen Phantasien zu tun: Das
Frankfurter  Schauspiel  gastierte  mit  „Zurüstungen  für  die
Unsterblichkeit“.  Schon  der  Titel  läßt  ahnen,  daß  Handkes
Sprache gleichsam wallt wie ein Königsgewand. Wohltönend und
vielschichtig ist Handkes Sage aus der abgelegenen Enklave,
der ein neuer König ein ewig währendes Gesetz allumfassenden
Friedens (darunter tut man’s nicht mehr) geben soll. Claus
Peymann hatte seine Darsteller bei der Wiener Uraufführung
durch eine Art Feenmärchen tändeln lassen. Die Figuren der
Frankfurter  Fassung  (Regie:  Hans  Hollmann)  staksen  indes
stocksteif einher.

Den Vorhang zu und alle Fragen offen

Im Mittelgrund der stets düsteren Bühne baumelt geometrisch
geordnetes Gestänge. Ästhetische Avantgarde der 50er Jahre.
Dies gilt auch für die maßvoll neutönerische Musik, die immer
wieder  erklingt.  In  dieser  Inszenierung  mit  ihren  stur-
schematischen Auf- und Abgängen wenig inspirierter Darsteller
hat man nicht einmal den Umgang mit dem Vorhang rationell
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gelöst: Zuweilen wird für eine Fünfzehn-Sekunden-Szene eigens
langwierig zu- und dann wieder aufgezogen. Warten ist das
halbe Leben.

„Verstanden?“  fragte  Handkes  Wander-Erzählerin  mehrmals
textgemäß in die Publikumsrunde. „No!“ schallte es in Mülheim
aus vielen Mündem zurück. Tatsächlich ist es schwer, in diesem
Drama den Faden zu finden. Anhand der Frankfurter Darbietung
scheint es sogar aussichtlos.

Schneeberg soll soziale Kälte anzeigen

Den roten Faden sah man in „Wir Verkäufer“ um so schneller.
Denn die Stuttgarter Autorin Susanne Schneider, die in der
Gast-Inszenierung  (Badisches  Staatstheater  Karlsruhe)  auch
Regie führt, gibt über weite Strecken mit biederem Realismus
den Ablauf einer Verkaufsschulung wieder, die eine Westfirma
arbeitslos  gewordenen  Ostdeutschen  angedeihen  läßt.
Schmerzlich  beigebracht  werden  den  „Ossis“  in  diesem
kapitalistischen Fegefeuer die Psychotricks des Verhökerns. In
den  Schulungspausen  gibt’s  Kummersuff,  Karaoke-Singsang  und
natürlich Fragmente aus beschädigten Ost-Biographien.

Video-Aufnahmen von echten Schulungen dienten der Autorin als
Anregung. Wie Fertigteile baut sie aus der DDR überkommene
Redewendungen („Fakt ist.. ..“, „…hat Weltniveau“) ein. Auch
sonst kommt einem vieles reichlich bekannt vor. Und es hätte
schon um 1990 exakt so geschrieben werden können. Heute wirkt
es abgestanden. Daß gar ein immer höher werdender Schneeberg
rund ums Schulungshotel als Sinnbild für wachsende soziale
Kälte  herhalten  muß,  ist  kläglich.  Rar  sind  die  Szenen-
Momente, in denen das deutsch-deutsche Elend sich wenigstens
halbwegs verdichtet.

Dank der großartigen Münchner Inszenierung muß derzeit Botho
Strauß „Ithaka“-Text favorisiert werden. Man darf aber wohl
die Prognose riskieren: Strauß wird den Preis trotzdem partout
nicht bekommen, und zwar wegen politischer Bedenken. Außerdem



folgen bis zum 6. Juni ja noch fünf konkurrierende Stück,
darunter die von Elfriede Jelinek und Urs Widmer.

Die guten Götter werden schon
für  Frieden  sorgen  –  Botho
Strauß‘ „Ithaka“ als Auftakt
zu den Stücketagen
geschrieben von Bernd Berke | 21. Dezember 2024
Von Bernd Berke

Mülheim.  Nein,  ein  Festival  im  üblichen  Sinne  sind  die
Mülheimer  Theatertage  diesmal  nicht.  Der  Wettbewerb  neuer
deutschsprachiger Stücke zieht sich – als eher lose Folge von
acht Gastspielen – über fast vier Wochen bis zum 6. Juni hin.
Von gewisser Dauer war schon der Auftakt am Sonntag Abend. Die
Münchner  Kammerspiele  gingen  mit  Botho  Strauß‘  Antiken-
Anverwandlung „Ithaka“ (Regie: Dieter Dom) an die Startlinie.
Und das hieß: viereinhalb Spielstunden mit Odysseus. Doch es
war nicht die berühmte Irrfahrt.

Odysseus  (Bruno  Ganz)  ist  bei  Strauß,  der  sich  in  vielen
mythologischen Details an die Vorlage von Homer hält, bereits
nach Ithaka heimgekehrt. Eine üble Rotte von Freiern belagert
Odysseus‘  Gattin  Penelope  (Gisela  Stein),  die  mächtige
Kummerspeck-Schwarten angesetzt hat und sich auch damit die
Zudringlichen vom Leibe zu halten sucht.

Genußsucht, Sport und Prahlerei

Unterdessen ist das gesamte Gemeinwesen verkommen. Es fehlt
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eben der Herrscher, einer, der – salopp gesprochen – in diesem
Saustall aufräumt. Statt dessen regieren, wie es einmal bündig
heißt,  „Genußsucht,  Sport,  Prahlerei“.  Scheinbar  gelassen,
doch  innerlich  zornbebend,  hört  sich  der  als  Bettler
verkleidete  Odysseus  all  die  Schreckensbotschaften  an.  Und
dann handelt er…

Zu diesem Sachverhalt hat Botho Strauß ein geradezu klassisch-
formbewußtes Stück gedrechselt. Es kommt einem so vor. als
habe er – wie so viele Autoren vor ihm – just bei den „Alten“,
sprich  in  der  Antike  anknüpfen  wollen,  um  dort  Halt  und
Heilsamkeit zu finden, die nach seinem Empfinden der heillosen
Gegenwart  abhanden  gekommen  sind.  Man  hat  aus  dem  Text
überdies herauslesen wollen, daß sich der Autor nach einer
Führer-Figur sehne. Unsinn!

Denn nachdem Odysseus die versammelten Freier im Bogenschießen
gedemütigt (Wetten, daß der Held zwölf Äxte auf einen Streich
mit  dem  Pfeile  trifft?)  und  sodann  samt  lüsternen  Mägden
niedergemetzelt  hat,  erhebt  sich  ja  erst  die  eigentliche
Frage:  Was  kommt  nach  solch  blutigem  Sieg?  Eine
fundamentalistische Diktatur? In diesem Falle müssen es die
allerhöchsten Mächte richten: Zeus und Pallas Athene („Girlie“
aus dem Götterhimmel: Sibylle Canonica) sorgen für Frieden im
Lande  –  und  dafür,  daß  das  Volk  alle  vorherigen  Untaten
vergißt.  Wortwörtliches  Resultat:  „Herrscher  und  Untertanen
lieben einander wie früher. Daraus erwachsen Wohlstand und
Fülle des Friedens den Menschen.“ Naiv anmutende und etwas
prekäre Gründungslegende, fürwahr.

Die Großtat des Bruno Ganz

In Dieter Dorns Inszenierung wirkt all das jedoch so, wie es
ja wohl auch gemeint sein dürfte: human und manchmal gar von
heiterer (Selbst)-Ironie beseelt. Zumal der wunderbare Bruno
Ganz als Odysseus nimmt Strauß‘ Sprache alles Gravitätische,
läßt ihr gleichwohl den edlen Klang – und macht sie zugleich
faßbar.  Eine  Großtat  sondergleichen.  Im  Zentrum  der



dramatischen Aufmerksamkeit steht außerdem das Paar Odysseus-
Penelope, das einander endlos zu verfehlen droht. Ein altes
Strauß-Motiv.

Zu sehen war ein Spitzenprodukt deutschen Qualitäts-Theaters,
ästhetisch völlig auf der Höhe, S-Klasse sozusagen. Und damit
ein  verheißungsvoller  Auftakt  für  die  Stücketage,  die  mit
ihren Blicken über den regionalen Tellerrand alljährlich das
vielleicht sachkundigste Publikum im Revier versammeln.

Der  Beitrag  des  nächsten  Edel-Dichters  folgt  am  kommenden
Samstag:  Dann  wird  das  Frankfurter  Schauspiel  mit  Peter
Handkes „Zurüstungen für die Unsterblichkeit“ auftreten. Die
Zuschauer sind gewappnet und gerüstet.

Bayerischer  Suff  im  alten
Griechenland  –  Stücketage
beginnen  mit  Herbert
Achternbuschs  „Der  letzte
Gast“
geschrieben von Bernd Berke | 21. Dezember 2024
Von Bernd Berke

Mülheim/Ruhr. Nein, der „Nabel der Kultur-Welt“ ist Mülheim
gewiß nicht. Dieses (von manchen keck beanspruchte) Prädikat
wies auch Hans-Georg Specht, Oberbürgermeister der Stadt, in
aller  Bescheidenheit  zurück,  als  er  jetzt  die  Mülheimer
Theatertage eröffnete.

Doch immerhin steht nun gleichsam wieder ein Wanderpokal des
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deutschen Feuilleton-Betriebs an der Ruhr. Denn zum 21. Mal
geht es beim allzeit interessanten Dramatikerwettbewerb ums
beste neue deutsche Stück.

Der  Aufgalopp  der  Inszenierungen  begann  mit  A  wie
Achternbusch, Herbert. Der hat mit seinem Drama „Letzter Gast“
sozusagen  bayerische  Kneipenatmosphäre  ins  klassische
Griechenland verpflanzt. Treffen sich also ein alter Ägypter,
ein Grieche und der Wirt, („zugroaster“ Römer) in einem Lokal
zu  Hellas.  An  der  ägäischen  Bucht  ist  das  Bier  grün,  es
verfehlt  aber  seine  Wirkung  nicht.  Und  wenn  hernach  der
lebensgefährliche „Selbstgebrannte“ zum Einsatz kommt, zucken
gar  Blitze  über  die  Bühne,  die  schlagartige  alkoholische
Hirnzertrümmerung signalisieren.

Und so salbadern sie denn auch, einer nach dem anderen seinen
delirierenden  Monolog  abliefernd.  Groteske  Parodie  auf  die
altgriechische Kunst der Rede und des Dialogs? Mag sein. Zwölf
Lokalrunden werden binnen zwei Stunden Spielzeit geschmissen,
und jede wird eingeläutet wie ein Boxkampf.

Wie viele Hügel hat das antike Rom? Ist die Erde eine Scheibe
oder eine Kugel? Wie wäre es, wenn die Menschen statt der
vielen Götter nur noch einen einzigen verehren? All das und
noch  vieles  mehr  wird  beredet  am  promillo-philosophischen
Stammtisch,  der  später  –  welch  sinnfälliger  Kommentar  zum
Stück – im überquellenden Theaterschaum versinkt.

Auftritt der Tierkopf-Götter und des kleinen Krokodils

In Alexander Langs Einrichtung (Münchner Kammerspiele) wird
dem verbalen Wirrwarr mit Fez und Karneval Genüge getan. Da
defilieren die ägyptischen Tierkopf-Gottheiten (Horus, Anubis
& Co.) stumm und gravitätisch durch die Szenerie, da rennen
bayerische  Polizisten  samt  Nikolaus  hinterdrein,  und  überm
Tresen,  der  an  einen  Altarschrein  erinnert  (schönes
Bühnenbild: Caroline Neven Du Mont), reckt auch schon mal ein
kleines Spielzeugkrokodil sein Haupt. Tri-Tra-Trullala.



Autor  Achternbusch  scheint  sich  stets  auf  die  Gnade  des
frühesten Einfalls verlassen zu haben. Schreib’s halt gleich
hin, ‘s ist sowieso egal. Geradezu verschwenderisch gut muten
demgegenüber  die  schauspielerischen  Leistungen  an.  Thomas
Holtzmann als vierschrötiger Wirt, Michael von Au als tuntiger
Grieche  Semel,  Regisseur  „Alexander  Lang  selbst  als
stocksteifer Ägypter Ptah und Jörg Hube als lachender „letzter
Gast“  Thukydides  –  das  ist  schon  ein  Ensemble,  auch  mit
Trinksprüchen aller Ehren wert.

Sechs weitere Autoren und ihre Stücke sind noch im Wettbewerb.
Man wird sehen, wem am Schluß zugeprostet wird.

Ein Volksfest für den Dichter
aus  Bochum  –  Zum  250.
Geburtstag  des  „Jobsiade“-
Verfassers Carl Arnold Kortum
geschrieben von Bernd Berke | 21. Dezember 2024
Von Bernd Berke

Bochum.  Wann  ist  ein  westfälischer  Dichter  schon  mal  so
gefeiert worden, wie es Carl Arnold Kortum (1745-1824) jetzt
bevorsteht? Rund 150.000 Besucher erwartet Bochum ab Freitag
zum großen Kortum-Volksfest in der Innenstadt. Dazu gibt es
fünf  Ausstellungen,  Rundgänge  auf  Kortums  Spuren  sowie
zahllose Aufführungen und Vorträge – bis in den Herbst hinein.
Ist Kortum denn ein zweiter Goethe gewesen?

Das  nun  nicht  gerade.  Doch  der  Mann  hat  immerhin  ein
dauerhaftes  Buch  verfaßt,  nämlich  „Die  Jobsiade“.  In

https://www.revierpassagen.de/96584/ein-volksfest-fuer-den-dichter-aus-bochum-zum-250-geburtstag-des-jobsiade-verfassers-carl-arnold-kortum/19950629_1043
https://www.revierpassagen.de/96584/ein-volksfest-fuer-den-dichter-aus-bochum-zum-250-geburtstag-des-jobsiade-verfassers-carl-arnold-kortum/19950629_1043
https://www.revierpassagen.de/96584/ein-volksfest-fuer-den-dichter-aus-bochum-zum-250-geburtstag-des-jobsiade-verfassers-carl-arnold-kortum/19950629_1043
https://www.revierpassagen.de/96584/ein-volksfest-fuer-den-dichter-aus-bochum-zum-250-geburtstag-des-jobsiade-verfassers-carl-arnold-kortum/19950629_1043


volkstümlichen  Knittelversen  und  mit  funkelnder  Ironie
erzählte Kortum die Geschichte des Jobs, Sohn eines Ratsherrn
und Bummelstudent der Theologie, der sich lieber geistigen
Getränken  als  geistlichen  Exerzitien  widmet.  Als  Jobs  zum
Examen antritt, heißt es, bewußt holprig und lakonisch: „Über
diese  Antwort  des  Kandidaten  Jobses  /  Geschah  allgemeines
Schütteln des Kopfes.“

Fundstücke kamen gerade rechtzeitig

Bochum und seiner Stadtwerbung konnte kaum Besseres passieren:
Kortums Geburtstag jährt sich just am 5. Juli zum 250. Male,
und passend zu diesem Datum sind wertvolle Dokumente zu seinem
Leben  und  Werk  aufgetaucht,  die  z.B.  im  Keller  eines
Privathauses lagerten. Der gebürtige Mülheimer Kortum, der in
Dortmund das Gymnasium besuchte, praktizierte später als Arzt
in Bochum und für das Bergamt in Wetter. In Dortmund, wo sein
Onkel eine Apotheke betrieb, erlernte er auch die Grundzüge
der Pharmazie. Folglich fanden sich umfangreiche Herbarien im
Nachlaß.  Die  Pflanzen,  die  er  sorgfältig  eingeklebt  und
gezeichnet hat, zeugen von der frühen Flora des damals noch
nicht so genannten Reviers.

Außerdem hat Kortum medizinische und philosophische Fachbücher
gesammelt, die von unschätzbarem Wert sind. Und auch über
Kortums alchemistische Geheimgesellschaft zur Umwandlung von
Kohle in Gold (Mitstreiter: ein Arzt aus Schwerte) gibt es
Belege. So vielfältig sind die Exponate, daß man sie auf fünf
Bochumer  Gebäude  verteilt:  Stadtarchiv,  Museum,
Medizinhistorische Sammlung der Ruhr-Uni, Bergbau-Museum und
Evangelische Stadtakademie.

Innenstadt maskiert sich nostalgisch

Zum Kortum-Volksfest maskiert sich die Bochumer City vom 30.
Juni bis 5. Juli nostalgisch: Rund 400 Strohballen werden
zwischen  Kortumstraße,  Husemannplatz  und  Dr.-Ruer-Platz
dekorativ  verteilt.  Es  werden  traditionelle  Handwerksberufe



(Böttcher,  Besenbinder  usw.)  vorgeführt,  zudem  sollen  60
Künstlergruppen auftreten. Auf „alt“ getrimmte Giebelstände,
an denen auch fürs leibliche Wohl gesorgt wird, runden das
Bild einer Stadt ab, die sich für ein paar Tage in Kortums
Zeiten zurücksehnt.

Übrigens: Am kommenden (Kortum-)Sonntag, 2. Juli, öffnen von
13 bis 18 Uhr sogar eigens die meisten Innenstadt-Geschäfte.
Zum Ausgleich müssen die Kaufleute eine Einbuße hinnehmen: Am
Samstag schließen sie nicht erst um 16, sondern schon um 14
Uhr. So will’s die Gewerkschaft.

 


