
Ruhrfestspiele: Boris Eifmans
russisches  Ballett-Spektakel
mit klaren Botschaften
geschrieben von Katrin Pinetzki | 13. Juni 2014

„Beyond  Sin“  bei  den
Ruhrfestspielen.  ©  Souheil
Michael Khoury

Sie sind ein Garant für ein volles Haus: die Ballett-Abende
mit  der  Eifman  State  Academy  aus  St.  Petersburg.  Wobei
„Ballett-Abend“  ein  viel  zu  schwaches  Wort  ist  für  das
atemlose  Show-Spektakel,  das  die  Russen  bei  den
Ruhrfestspielen  in  Recklinghausen  veranstalten.  Am  Mittwoch
feierte ihr neues Stück „Beyond Sin“ Deutschlandpremiere. Als
Vorlage  dient  Dostojewskis   letzter  Roman  „Die  Brüder
Karamasow“.

Boris Eifman hat mit seinen Inszenierungen ein eigenes Genre
erfunden:  Er  steht  für  getanztes  Theater  (aber  kein
Tanztheater), für ein stark szenisches und sehr gestisches
Handlungsballett,  bei  dem  nahezu  jede  Bewegungsfolge  in
Sprache und Bedeutung übersetzt werden kann. Seine Tanzsprache
ist neoklassisch bis modern, gerne mixt er auch akrobatische
Elemente in die Choreografie. Musik hat dabei eine ähnliche
Funktion wie im Film, sie dient vor allem zur Erzeugung oder
Verstärkung von Emotionen: Zu hören sind fast ausschließlich

https://www.revierpassagen.de/25412/ruhrfestspiele-ein-russisches-ballett-spektakel/20140613_1237
https://www.revierpassagen.de/25412/ruhrfestspiele-ein-russisches-ballett-spektakel/20140613_1237
https://www.revierpassagen.de/25412/ruhrfestspiele-ein-russisches-ballett-spektakel/20140613_1237
http://www.revierpassagen.de/25412/ruhrfestspiele-ein-russisches-ballett-spektakel/20140613_1237/beyond_sin_souheil_michael_khoury


pathos-geladene Ausschnitte aus Werken von Wagner, Mussorgski,
Rachmaninow.

Nach „Onegin“ und „Red Giselle“ in den Vorjahren hat sich der
russische  Choreograf  nun  also  „Die  Brüder  Karamasow“
vorgenommen: Vordergründig die Geschichte des Untergangs einer
Familie, handelt das vielschichtige Werk von der Verantwortung
und Freiheit des Einzelnen in der Gesellschaft.

Gleich  das  erste  Bild  katapultiert  den  Zuschauer  in  die
Atmosphäre des Romans: dunkle Choräle, eine Kirche, Aljoscha
(Dmitrij  Fisher)  unter  seinen  Klosterbrüdern.  Sein  Tanz
erzählt vom Erdulden und Leiden, von der Bürde des Lebens.

Foto:  Ekaterina
Ktavtsova

Eifman konzentriert sich auf das Verhältnis der drei Brüder zu
ihrem verantwortungs- und zügellosen Vater. Durch unsichtbare
Bande  sind  sie  an  ihn  gekettet,  leiden  unter  seiner
Omnipräsenz – und stoßen doch immer wieder auf die Ähnlichkeit
– etwa, wenn Vater und Sohn im Kampf plötzlich spiegelgleiche
Bewegungen machen.

Großartig besetzt ist Igor Polyakov als polternder  Patriarch
mit Wahnsinn im Blick, der noch in gesetztem Alter seine drei

http://www.revierpassagen.de/25412/ruhrfestspiele-ein-russisches-ballett-spektakel/20140613_1237/beyond_sin_1__c__ekaterina_ktavtsova


Söhne in Potenz und Dummheiten übertrumpfen will. Es ist ein
Genuss, diesen vier Herren zuzusehen, ihren Pas-de-deux und
Pas-de-trois, ihren Sprüngen und halb artistischen Rauf- und
Kampfszenen.

Dem klassischen Pas-de-deux zwischen Mann und Frau gibt Eifman
auch genug Raum: Gruschenka (Ljubov Andreeva) wird sowohl von
Dimitrij Karamasow (Oleg Gabyshev) als auch von dessen Vater
begehrt,  was  sich  das  Mädchen  in  einem  hinreißendem
Wechselspiel aus Ablehnung und Zuwendung zunutze macht.

Nicht auf der Spitze, aber auf Spitzen-Niveau tanzen sie alle;
noch das hinterste Ensemble-Mitglied begeistert in den Massen-
Szenen durch ungeheure Präsenz und Energie.

Die Inszenierung ist nicht subtil, im Gegenteil: Wenn die tote
Mutter den Söhnen weiß gewandet erscheint und voller Harmonie
mit ihnen tanzt, bis der betrunkene Vater sie wegjagt und im
Hintergrund auf sie einschlägt – dann ist das hart an der
Kitsch-Grenze.

Eifman setzt eingängige, klare Botschaften, will überwältigen
und beeindrucken, seine professionelle Regie kontrolliert und
steuert die Zuschauer-Emotionen.

Man  muss  das  nicht  mögen,  aber  man  muss  anerkennen:  Es
funktioniert. Das Publikum ist von der Virtuosität, dem Tempo,
der Kurzweiligkeit buchstäblich so gefangen wie Dimitrij, der
am Ende des ersten Teils in Christus-Pose an Seilen schwebt.

Das jubelnde  Publikum wollte die Truppe kaum von der Bühne
lassen.

Mehr zum Stück und Termine



Grandioser  Zeitvertreib  –
„Warten  auf  Godot“  bei  den
Ruhrfestspielen
geschrieben von Rolf Pfeiffer | 13. Juni 2014
Die Bühne hat ein Loch. Mit mehreren Metern Durchmesser und
gelegen im Mittelpunkt der quadratischen Schrägebene ist es,
sieht  man  von  einem  in  den  Zuschauerraum  gerichteten
Scheinwerfer  ab,  das  einzige  Stück  Ausstattung  dieser
Inszenierung.  Selbst  das  Bäumchen  fehlt.  Doch  das  macht
nichts. Diese Inszenierung von Becketts „Warten auf Godot“ –
als Koproduktion der Ruhrfestspiele mit dem Deutschen Theater
Berlin hatte sie jetzt ihre umjubelte Premiere – gehört zum
Besten, was das Festival mit seinem doch recht durchwachsenen
Programm in diesem Jahr zu bieten hat. Leichte Kost ist sie
dennoch nicht.

Samuel  Finzi  (links)  und
Wolfram  Koch  sind  Wladimir
und Estragon in „Warten auf
Godot“,  das  von
Ruhrfestspielen  und
Deutschem  Theater  Berlin
koproduziert  wurde.  Foto:
Declair, Ruhrfestspiele
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Samuel Finzi und Wolfram Koch, zwei fernsehbekannte Gesichter,
sind Wladimir und Estragon, jüngere Männer, denen die Last der
Lebensjahre  und  der  körperlichen  Gebrechen  noch  nicht  so
zusetzt wie den Landstreichern früherer Inszenierungen. Eher
sind sie Kollegen, Kumpel, Clowns, „Buddies“. Aber nach wie
vor würde natürlich auch „altes Ehepaar“ passen. Ihre Haltung
zum  rätselhaften  Godot,  dessen  Kommen,  wie  man  weiß,
angekündigt  ist,  der  jedoch  nicht  kommt,  sich  aber
entschuldigen lässt und damit die Hoffnung auf ein späteres
Erscheinen nährt, wirkt wenig fatalistisch.

Godot  hat,  so  scheint  es,  für  sie  nicht  wirklich  etwas
Finales, sondern ist ein Tagesordnungspunkt, der abgearbeitet
werden muss. Kommt er, sind sie gerettet, kommt er nicht, sind
sie verloren. Und was kommt danach? Einfach wegzugehen ist
aber auch nicht möglich, denn dann könnte Godot böse werden
und sie bestrafen. Das muss man alles abwägen. Die Begegnung
mit  Pozzo  und  seinem  Knecht  Lucky  (Christian  Grashof  und
Andreas  Döhler,  zwei  weitere  großartige  Bühnenkünstler)
quittieren sie mit Erstaunen, ohne aber stark davon berührt zu
sein.

Diese Inszenierung des in Bulgarien geborenen Ivan Panteleev
führt auf ebenso tragische wie burleske Weise vor, dass am
vorgeblich absurden Theater Samuel Becketts kaum etwas absurd
ist. Vielmehr leuchtet sie, dem exzellenten, präsenten Spiel
der  beiden  Hauptdarsteller  sei  Dank,  vor  dem  Hintergrund
existentieller  Geworfenheit  die  Abgründe  und  Untiefen  des
Zwischenmenschlichen unnachgiebig aus, in dem ein Godot, so
lange  er  nicht  kommt,  erheblich  zur  Stabilisierung  der
Beziehung beiträgt. Samuel Finzi und Wolfram Koch führen eine
Paardynamik vor, die Agonie nicht zulässt. Deshalb ist es nur
konsequent, wenn sie beispielsweise spontan und aus Spaß eine
Runde „Luft-Sport“ ohne Bälle oder Schläger spielen – Tennis,
Golf, Fußball usw. – während sie auf Godot warten.

Die  beiden  Schauspieler  waren  übrigens  Bühnenlieblinge  des
2013  verstorbenen  Regisseurs  Dimiter  Gotscheff,  der  unter



anderem von 1995 bis 2000 als Hausregisseur in Bochum wirkte.
Ursprünglich beabsichtigte Gotscheff, selbst die Inszenierung
von „Warten auf Godot“ am Deutschen Theater zu übernehmen, was
wegen seiner Krebserkrankung aber nicht mehr zu realisieren
war. Deshalb übernahm sein Schüler Panteleev diese Aufgabe und
widmete die Produktion dem Verstorbenen.

Mit der schrägen Spielebene und dem Krater in Bühnenmitte ist
die Bühne (Mark Lammert) zwar schon rein topographisch ein Ort
für Sisyphusarbeiten, Abstürze und elementares Scheitern, doch
macht sie auch pompöse Auftritte möglich – so, wenn Wladimir
am Kraterrand eine pathetisch aufgeladene Volksrede über das
Wertvolle  im  Warten  auf  Godot  hält,  während  vor  ihm  der
erblindete  Pozzo  (Christian  Grashoff)  dem  Krater  nicht  zu
entkommen  weiß,  um  Erbarmen  fleht  und  auf  Hilfe  wartet.
Warten, hier wird es besonders deutlich herausinszeniert, ist
in diesem Stück ebenso Metapher vorgeblicher Sinnhaftigkeit
wie Synonym für Qualen. Möglicherweise, ist hier und da zu
lesen, inspirierte quälendes Warten auf Hilfe den Resistance-
Kämpfer Beckett, als er im Krieg an diesem Stück schrieb.

Mit ihren zwei Stunden 15 Minuten beteiligt diese Inszenierung
das Publikum durchaus am nervenzehrenden Nichtgeschehen, ohne
indes unsinnige Längen zu entwickeln. Auf eine Pause wird
verzichtet,  allerdings  kündet  eine  (mit  technischem  Geläut
untermalte) Bewegung des Eisernen Vorhangs in der Dunkelheit
von der großen Zäsur zwischen (längerem) ersten und zweitem
Teil. Gegen eine Pause hätte an der Stelle allerdings nichts
gesprochen,  das  Publikum  wäre  anschließend  bestimmt
zurückgekommen.  Schon  wegen  der  hervorragenden
Darstellerriege.

Nach  einem  beglückenden  „Endspiel“,  ebenfalls  mit  Wolfram
Koch,  bot  auch  dieser  Beckett  bei  den  Ruhrfestspielen
Schauspielertheater  auf  ganz  hohem  Niveau.  Leider  gibt  es
keine  weiteren  Termine.  Am  Samstag,  14.  Juni,  gehen  die
Ruhrfestspiele 2014 mit einem Konzert von „Jupiter Jones“ zu
Ende.



www.ruhrfestspiele.de

„Mutti“  bei  den
Ruhrfestspielen:  Die  Große
Koalition in Gruppentherapie
geschrieben von Katrin Pinetzki | 13. Juni 2014

Nadja  Robiné  (Angela)  /
Foto:  Kerstin  Schomburg

Auf  den  ersten  Blick  ist  es  eine  seltsame  Idee:  ein
Theaterstück über eine Koalitionskrise im Jahr 2014, mit den
Protagonisten Merkel und Gabriel, Seehofer und Von der Leyen,
im Hintergrund läuft das WM-Finale. Ein Stück, dermaßen in der
Gegenwart verhaftet, dass man einen vielleicht kurzweiligen,
jedoch nicht unbedingt nachhaltigen Abend erwartet. Doch dann
kommt „Mutti“. Das Stück von Charlotte Roos und Juli Zeh wurde
jetzt bei den Ruhrfestspielen Recklinghausen uraufgeführt.
Roos und Zeh bringen Theater und Tagespolitik zusammen und
haben damit bereits zum zweiten Mal ein Genre erwählt, das man
eigentlich vor allem aus Film und Fernsehen kennt: „Mutti“ ist
eine  politische  Komödie,  grandios  umgesetzt  in  der
Inszenierung des Deutschen Nationaltheaters Weimar unter der
Regie von Hasko Weber.
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Stephan  Grossmann
(Hellmann),  Nadja  Robiné
(Angela),  Michael  Wächter
(Sigmar)  /  Foto:  Kerstin
Schomburg

Die vier Politiker treffen sich zur „Systemaufstellung“, einer
Art  Gruppentherapie,  um  bei  Therapeut  Hellmann  (Stephan
Grossmann) „soziale Interaktionen effektiver“ und „Konflikte
sichtbar“ zu machen. „Entweder, Angela unterzieht sich einer
Behandlung, oder ich lasse die Koalition platzen“, tönt Sigmar
(Michael Wächter) in arroganter Chauvi-Pose. Horst (Sebastian
Kowski) hat die heftigsten Widerstände: „Ich spiele hier doch
kein Theater.“ Doch da liegt er ganz falsch: „Wir befinden uns
stets im Zustand der Performance“, erklärt Hellmann.
Los  geht  es  mit  einer  Familienaufstellung,  bei  der  jeder
Politiker  die  Rolle  eines  Familienmitglieds  einnehmen  und
seine Gefühle in dieser Rolle offenlegen muss. Schnell fallen
alle Beteiligten in die bekannten Muster: Sigmar und Ulla
giften  sich  an,  Angela  (Nadja  Robiné)  hört  mit
heruntergezogenen Mundwinkeln vor allem zu, Horst will zurück
nach Bayern.
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Nadja  Robiné  (Angela)  /
Foto:  Kerstin  Schomburg

Echte Kommunikation kommt erst in Gang, als es gilt, gemeinsam
Gefahren abzuwenden: Während des laufenden WM-Finales in Rio
(Deutschland gegen Spanien!) werden 70 Arbeiter auf Baustellen
für die WM 2022 in Katar von Sicherheitskräften ermordet, was
einen  Aufstand  vor  dem  brasilianischen  Stadion  provoziert.
Bald herrscht Sicherheitsstufe rot. Zudem rücken Angela und
Sigmar damit heraus, dass am Montag eine historische Rede
ansteht:  Griechenland  ist  endgültig  zahlungsunfähig,
Deutschland muss seine Milliarden-Bürgschaft einlösen. Angela
braucht  dringend  den  deutschen  WM-Sieg,  um  die  schlechte
Nachricht im Siegerjubel untergehen zu lassen.

Nadja  Robiné  (Angela),
Sebastian  Kowski  (Horst),
Michael  Wächter  (Sigmar),
Anna  Windmüller  (Ulla)  /
Foto:  Kerstin  Schomburg

Also übt Angela ihre Rede, ballt zaghaft ihre Faust, spricht
selbst  in  freier  Rede  steif  von  „Aggregatzuständen“  und
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„Parametern“ – ein hoffnungsloser Fall in den Augen von Sigmar
und  Ulla,  die  sich  bei  erstbester  Gelegenheit  in  den
Vordergrund  drängen  und  zeigen,  wie  man  „die  Menschen  da
draußen“ wirklich begeistert.
Saukomisch, wie Sigmar dickbäuchig den Moonwalk tanzt und die
nervtötend gut gelaunte Ulla (Anna Windmüller) mit schwarz-
rot-goldenen  Cheerleader-Pompons  auftrumpft.  Doch  Angela
bleibt dröge: „Für mich kommt Pathos nicht in Frage. Die Leute
wollen in Ruhe gelassen werden.“ Nur wenn es um Fußball geht,
taut  die  Kanzlerin  auf,  reckt  die  Arme  und  bellt  dem
Bundestrainer  energische  Anweisungen  in  den  Hörer.

Der  Therapeut  wechselt  resigniert  die  Methode:  Tango!  Wer
führt, wer lässt sich führen? Sigmar behält tanzend scheinbar
die Oberhand, lässt Angela drehen und sich rückwärts neigen –
und liegt plötzlich strauchelnd am Boden. Hat Angela ihm etwa
ein  Bein  gestellt?  Dieser  Tangotanz,  soviel  sei  verraten,
nimmt das Ende des Stücks quasi vorweg.

Natürlich:  Die  vier  Politiker  sind  so  angelegt,  dass  der
Zuschauer schmunzelnd bis laut lachend alle bekannten, weil
medial vermittelten Klischees bestätigt findet. Ursula von der
Leyen unterstützt Merkel allzu offensiv, sieht sich aber schon
als Kanzlerin. Der ein wenig bräsige Seehofer hat vor allem
den  bayerischen  Mittelstand  und  seine  nächste  Brotzeit  im
Sinn.  Wie  könnte  es  anders  sein,  wenn  Personen  der
Zeitgeschichte als Theaterfiguren auf der Bühne stehen.

Doch  die  Schauspieler  haben  ihre  Rollenvorbilder  zu  genau
studiert  und  sind  zu  gut,  um  ihre  Figuren  zur  Karikatur
verkommen  zu  lassen.  Den  Autorinnen  wiederum  ging  es
offenkundig auch nicht darum, Psychografien der politischen
Klasse auf die Bühne zu bringen. Es ging darum, (bekannte)
Macht-Mechanismen geistreich, unterhaltsam und entlarvend in
Szene zu setzen, mit den Mitteln der Komödie und am Theater –
einem Ort, an dem politische und gesellschaftliche Realitäten
ansonsten mit arger Verzögerung ankommen.



Details zum Stück und Termine hier

Eine  Inszenierung  vernichtet
sich  selbst  –  „Purpurstaub“
bei den Ruhrfestspielen
geschrieben von Rolf Pfeiffer | 13. Juni 2014
Wer heutzutage ins Theater geht, braucht eine steife Oberlippe
(wie die Briten sagen). Augen zu und durch und keine Schwäche
zeigen! Auch wenn die Aufführung grauenvoll ist, wenn man sich
für dumm verkauft fühlt und wenn man nicht ein Fitzelchen von
dem bekommt, was man sich nach Kenntnis des Stücks (naiv, wie
man ja immer wieder antritt) erhofft hatte. Und man erinnert
sich  an  Horst  Köhlers  Forderung  nach  irgendwie
„vorlagengerechter“  Inszenierung,  die  zwar  von  großer
Ahnungslosigkeit getragen war, ihren Urheber aber sympathisch
machte.

Noch sind sie alle fröhlich.
Szene  aus  „Purpurstaub“  in
der  Stuttgarter
Inszenierung.  Foto:  JU
Ostkreuz
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Die Rede ist von „Purpurstaub“, der abgründigen Komödie von
Sean O’Casey, die ihren Honig aus dem schwierigen Verhältnis
zwischen  Engländern  und  Iren  saugt,  zwischen  neureichen,
kulturlosen  Dummköpfen  und  Eingeborenen,  die  es  ihnen
gründlichst  zeigen  (und  ihnen  überdies,  wir  bitten  die
politisch unkorrekte Formulierung zu entschuldigen, aber genau
das ist gemeint: die Weiber ausspannen).

Aus dem Stoff ließe sich viel machen. Regisseur Sebastian
Hartmann macht daraus – in einer Koproduktion des Schauspiels
Stuttgart mit den Ruhrfestspielen – eine Versammlung von sechs
burlesken Gestalten, die mit wechselnden Rollenzuschreibungen
eine Geschichte vermitteln sollen, die man aber kaum erkennt,
wenn man sie nicht kennte.

Es  müssen  ja  so  viele  originelle  Inszenierungs-Ideen
untergebracht  werden!  Da  wird  das  wohlige  Zusammensein  im
frisch  erworbenen  „Tudor-Schlößchen“  zur  endlos  währenden,
theatervernebelten  Versammlung  rund  um  eine  Wasserpfeife,
reduziert  sich  die  Exposition  auf  einen  endlos  langen,
maskenhaft  fröhlichen  irischen  Volkstanz  vor  zugezogenem
Vorhang, verkommen einstmals geschliffene Dialoge zu plumpem
Bauerntheater zum Zwecke des Handlungsfortschritts.

Und die besten Witze sind natürlich die, die man selber macht.
So schwäbeln einige Darsteller bis zum Überdruß, was wohl ihre
Fremdheit im fremden (Ir-)land betont und was sich schlaue,
weltgewandte Dramaturgen bestimmt in Boomtown Berlin abgeguckt
haben,  wo  die  bösen  Zuzügler,  die  die  Einheimischen  qua
Gentrifizierung aus ihren Wohnung vertreiben, angeblich vor
allem aus Schwaben stammen. Der Schwabe ist dort – Schwaben
raus! – fast schon ein Schimpfwort. Und das im Schauspiel der
Schwabenmetropole Stuttgart, lustig, lustig.



Szene  aus  „Purpurstaub“  in
der  Stuttgarter
Inszenierung.  Foto:  JU
Ostkreuz

All das, wie gesagt, wäre man letztlich ja bereit zu erleiden,
wenn künstlerischer Mehrwert sich an irgendeiner Stelle des
Geschehens zeigte. Hier allerdings ist Demontage von Anfang an
das  Grundprinzip.  In  der  vierstündigen  (!)  Veranstaltung,
verkünden Plakate wie auch die Damen an den Kassen, sei eine
Pause  nicht  vorgesehen.  Man  solle  den  Theatersaal  nach
Belieben verlassen und aufsuchen, wenn einem später wieder
danach  sei.  Super-Idee!  Die  Erosion  der  Handlung  (wg.
Dauerregen  geht  schließlich  alles  wortwörtlich  den  Bach
runter)  spiegelt  sich  in  einer  auf  Erosion  angelegten
Inszenierung!

Das Publikum hat auch fleißig mitgespielt. Um die zwei Drittel
verließen im Lauf der Zeit den Saal, das Parkett war zum Ende
hin  sehr  luftig  besetzt.  Aber  was  soll  das?  Bringt  das
irgendwen zum Nachdenken? Und was für ein respektloser Umgang
mit den Schauspielern ist dies, die trotz aller Zumutungen
dieser Produktion doch gerne und vor großem Publikum gezeigt
hätten, was sie drauf haben. (Und wir hätten es auch sehen
wollen!)

Kritik geht aber auch an die Adresse der Ruhrfestspiele. Von
ihnen hätte man erwarten können, daß sie einen warnen. Dies
war nicht, wie im Programmheft verkündet, „Purpurstaub von
Sean O’Casey““, dies war besten- resp. schlimmstenfalls ein
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Machwerk  nach  einigen  Motiven  der  Vorlage.  „In  beißenden
Dialogen  schildert  der  Text  den  vergeblichen  Versuch,  das
eigene Leben mit diffusen Wünschen zu versöhnen“, können wir
im blauen Heftchen lesen, doch gesehen haben wir Klamauk. Die
wenigen klugen Sätze, die es aus der Vorlage bis auf die Bühne
schafften, starben hier einen schnellen, unbemerkten Tod. Dem
Kollegen von der WAZ, der in dieser Produktion schlichtweg
eine Katastrophe erblickte, ist uneingeschränkt zuzustimmen.

Die nächste Produktion im Großen Haus ist Ingmar Bergmans
„Szenen  einer  Ehe“,  ebenfalls  Schauspiel  Stuttgart,  aber
inszeniert immerhin vom jugendlichen Altmeister Jan Bosse. Der
hat auch Becketts „Endspiel“ inszeniert, das vor wenigen Tagen
als  Veranstaltung  der  Ruhrfestspiele  im  Theater  Marl  mit
Ulrich Matthes und Wolfram Koch zu sehen war. Ganz großes
Theater! Und deshalb hoffen wir, dass der Bergman auch schön
wird.

www.ruhrfestspiele.de

Zwischen  Wahn  und
Wirklichkeit  –  Pirandellos
„Heinrich  IV“  bei  den
Ruhrfestspielen
geschrieben von Rolf Pfeiffer | 13. Juni 2014
Ein  Pferd  macht  den  Anfang.  Gelassen  knabbert  es  in  der
Kulisse am Heu, bis es schließlich weggeführt wird. Es ist ein
sinnfälliger Verweis. Mit einem Pferd, genauer gesagt mit dem
Sturz vom Rücken eines solchen, begann die Tragödie, deren
weiterer Verlauf das Thema dieses Abends ist. Intendant Frank
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Hoffmann inszeniert Luigi Pirandellos Stück „Heinrich IV“ als
zweite  große  Premiere  der  diesjährigen  Ruhrfestspiele  im
Festspielhaus.

Rudolf Kowalski als
„Heinrich  IV“  in
Recklinghausen.
Foto:
Ruhrfestspiele/Birg
it Hupfeld

Heinrich  IV  ist  in  diesem  Stück  nur  der  Rollenname  eines
selber namenlos bleibenden Adeligen, der bei einem Maskenumzug
als Kaiser auftrat, vom Pferde fiel und seitdem verwirrt ist.
Rudolf Kowalski, den man aus dem Fernsehen möglicherweise als
Düsseldorfer  Serien-Kommissar  Stolberg  kennt,  gibt  ihn  mit
Verve  und  bemerkenswertem  Pathos.  Übeltäter  bei  dem
Maskenumzug war übrigens Rivale Belcredi (Ulrich Kuhlmann),
der „Heinrich IV“ vom Pferde stieß, weil beide die schöne
Bertha liebten.

Wenn  das  Stück  einsetzt,  erfahren  wir  vom  eigentlich
lobenswerten Vorstoß des Neffen Marchese Carlo di Nolli (Marc
Baum), dem armen Heinrich mit einer Art Schocktherapie sein
Gedächtnis  zurückzubringen.  Er  schafft  Berthas  (Anne  Moll)
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bildhübsche Tochter Frida (Sinja Dieks) herbei, die ganz nach
ihrer Mutter kommt und ihr verblüffend ähnelt.

Doch dann offenbart Heinrich seinen fassungslosen „geheimen
Räten“  (Josiane  Peiffer,  Roger  Seimetz,  Nickel  Bösenberg),
dass seine Verwirrung nur gespielt ist, und auf dem Höhepunkt
der  dramatischen  Selbstbekenntnisse  erschießt  er  den  alten
Widersacher Belcredi (bei Pirandello verletzt er ihn mit dem
Degen schwer). Das ganze endet mehr oder weniger diffus, weil
Heinrich seine Rolle nach dem Mord nicht mehr verlassen kann
und zudem seine Räte zu Komplizen gemacht hat. Im politischen
Raum,  so  könnte  eine  These  des  Stücks  formuliert  werden,
verschwinden  die  klaren  Grenzen  zwischen  Erkenntnis  und
Gedächtnisverlust,  durchdringen  sich  die  Zustände
wechselseitig und gebären Monströses. Und unversehens wird der
scheinbar  leichte  Stoff  zu  einem  schweren,  komplexen
Handlungsgefüge.

Rudolf  Kowalski,
Anne  Moll.  Foto:
Ruhrfestspiele/Birg
it Hupfeld

Was  nun  macht  Ruhrfestspiele-Intendant  Frank  Hoffmann  aus
Pirandellos flirrendem Spiel? Bei ihm dauert es lange, bis der

http://www.revierpassagen.de/24795/zwischen-wahn-und-wirklichkeit-pirandellos-heinrich-iv-bei-den-ruhrfestspielen/20140514_1644/heinrich_5-14_3


Titelheld  erstmalig  die  Bühne  betritt.  Äußerst  sorgfältig
breitet die Inszenierung vordem aus, wie sich die Entourage
formiert,  um  die  Seele  des  Verwirrten  in  seiner  Villa  zu
erreichen,  wo  und  wie  die  alten  Rivalitäten  lauern.  Doch
bleibt die Frage unbeantwortet, warum gerade jetzt sich diese
Intervention formiert, vor allem jedoch, warum „Heinrich IV“,
wie er irgendwann gegen Ende des pausenlosen Hundertminüters
seinen Räten gesteht, die Rolle des Verwirrten seit Jahren
schon nur noch spielte.

Man gewinnt den Eindruck, dass Regisseur Hoffmann sich in
Bezug auf die dramatischen Wendungen in der Handlung allzu
sehr auf das Geschick seines Hauptdarstellers Rudolf Kowalski
verlassen hat. Doch dessen intensives naturalistisches Spiel
arbeitet die Handlungsstationen ab, ohne sie dramatisch zu
verknüpfen. Hier hätte man sich mehr Inszenierung gewünscht,
mehr als nur tiefe Bühnenhintergründe (Ben Willikens), die
aufwendig  kollabieren,  wenn  die  Dramatik  der  Situation
akzentuiert werden muss.

Im Umgang mit seiner krankhaft eifersüchtigen Frau, so ist im
Programmheft zu lesen, fand Luigi Pirandello einen Zugang zu
den unterschiedlichen Valeurs von Realität, wie sie in vielen
seiner Stücke auftauchen. Und natürlich reflektiert er als
politischer Schriftsteller auch die Verhältnisse im Italien
des  Risorgimento,  der  Umbruchzeit  des  19.  und  20.
Jahrhunderts, die je nach Sichtweise bis zum Faschismus oder
gar bis in die Jetztzeit reicht. Details wie die zackigen
Uniformen und die todschicken Hosenanzüge (Ausstattung: Jasna
Bosnjak) deuten die Mussolini-Zeit an. Jedoch verzichtet die
Inszenierung darauf, hier eindeutige Bezüge des Wahnhaften zu
konstruieren. Das ist sicherlich vernünftig, zumal „Heinrich
IV“  bereits  1922  herauskam,  als  die  Herrschaft  des
italienischen  Faschismus  erst  begann.

Für  manche  Unzulänglichkeit  dieser  Inszenierung  entschädigt
der große, tragische Epilog. Rudolf Kowalski zeigt hier eine
Schauspiel- und Vortragskunst, die selten geworden ist auf



deutschsprachigen Bühnen. Und am Schluss kommt nochmal das
Pferd.

Großer  Beifall,  vor  allem  für  das  engagiert  aufspielende
Ensemble.

___________________________

Keine weiteren Termine.

www.ruhrfestspiele.de

 

Die  uralten  Mythen  wirken
noch weiter: Kunst aus Island
bei den Ruhrfestspielen
geschrieben von Bernd Berke | 13. Juni 2014
Das Motto der Ruhrfestspiele lautet diesmal so: „Inselreiche.
Land in Sicht – Entdeckungen“. Imaginäre Reisen in allerlei
Randzonen sind zu erwarten. In dieser geistigen Geographie
kann man Island recht gut unterbringen. Und also führt die
Kunstausstellung  der  Ruhrfestspiele  auf  diese  riesenhafte,
vielfach auch bizarr anmutende Insel.

Zwar sind alle gängigen Kunstrichtungen irgendwann auch in
Island  angelangt,  nicht  zuletzt  die  Ausfaltungen  der
Abstraktion. Doch die Schau mit dem Titel „Saga“ betont in der
Recklinghäuser Kunsthalle das narrative Moment, was ja auch
allemal mehr Publikum anzieht als dürre Konstrukte. Immerhin
ist  das  Erzählerische,  ist  also  die  Literatur  Islands
auffälligster Beitrag zur Weltkultur. Das wurde auch 2012 erst
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recht  offenbar,  als  die  Insel  Gastland  der  Frankfurter
Buchmesse  war.  Warum  also  nicht  auch  der  Bildnerei  das
Erzählerische ablauschen?

Jóhannes  S.  Kjarval:
„Fantasie“  (1949,  Öl  auf
Leinwand)  (©Listasafn
Islands/National  Gallery  of
Iceland)

Eine  mehr  als  heimliche,  zuweilen  gar  ausgesprochen
unheimliche Triebkraft des Erzählens sind in allen Künsten
Islands die erdgeschichtlichen Dramen, die sich auf dieser
Insel  abgespielt  haben  und  immer  noch  abspielen.  Folglich
steht  am  Anfang  auch  das  Panorama  eines  grandiosen
Naturschauplatzes – des Thingvellir genannten Tales, das sich
an  der  immer  weiter  klaffenden  Erdspalte  zwischen
nordamerikanischer und eurasischer Kontinentalplatte befindet.
1863 hat es der Frankfurter Maler Heinrich Hasselhorst eher
nüchtern  realistisch  dargestellt.  Für  Naturmystik  war  er
offenkundig nicht empfänglich.

Andere  Künstler  zeigten  sich  indes  von  der  Magie  des
mythischen Ortes angetan: Der Isländer Jóhannes S. Kjarval
bringt 1932 und 1940 die in vielerlei Schattierungen erstarrte
Lava geradewegs zum Tanzen. Vollends lebendig wird auf seinem
Bild „Fantasie“ (1949) eine übersinnliche Welt der Elfen und

http://www.revierpassagen.de/24550/die-uralten-mythen-wirken-noch-weiter-kunst-aus-island-bei-den-ruhrfestspielen/20140502_2118/kjarval-fantasy-1949


Trolle, die aus dem Gestein hervorzutreten scheinen. In den
1990er  Jahren  hat  Magdalena  Jetelová  dasselbe  Gelände  per
Laserstrahl  gleichsam  sezierend  vermessen,  wobei  aber  –
technisch  avancierten  Mitteln  zum  Trotz  –  gleichfalls  ein
Naturzauber zu walten scheint.

Just diese Doppelgesichtigkeit kennzeichnet auch die meisten
zeitgenössischen  Künstler  Islands:  Sie  verschließen  sich
keineswegs den technischen Möglichkeiten, knüpfen aber immer
wieder an die alten Sagas und Mythen wie „Edda“ und „Völuspá“
an. Das Spektrum reicht bis zur multitalentierten Popmusikerin
Björk,  deren  Computer-Anwendungen  (Apps)  um  erdhistorische
Urvorgänge und ewige Metamorphosen kreisen. Auch davon gibt es
in Recklinghausen Proben.

Olafur  Eliasson:  „Cars  in
Rivers“  (Fotografien,  2009)
(©Listasafn  Island/National
Gallery of Iceland)

Von insularer Isolation kann bei all dem keine Rede sein:
Praktisch alle isländischen Künstler von Rang haben in anderen
Ländern  (vorzugsweise  Holland,  Frankreich,  Italien,
Deutschland und USA) Strömungen der Weltkunst aufgenommen. Ein
glücklicher  Sonderfall  in  der  Gegenrichtung  ist  das
einflussreiche  Wirken  des  Schweizer  Fluxus-  und  Konzept-
Künstlers Dieter Roth (alias Diter Rot), der einige Jahre auf
Island  gelebt  und  dort  mannigfache  Anstöße  gegeben  hat.
Letztlich  geht  auch  der  heutige  Welterfolg  eines  Olafur
Eliasson  auf  solche  wechselseitigen  Formen  des  Austauschs
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zurück.

Erró:  „American  Interior
No.1“  (1968,  Öl  auf
Leinwand)  (©Listasafn
Islands/National  Gallery  of
Iceland)

Im  weiteren  Rundgang  zeigt  die  Ausstellung  eine  Vielfalt
künstlerischer Positionen. Ein paar Beispiele: Der in Paris
lebende Isländer Erró setzt seine eklektischen Bildwelten etwa
aus Comics, japanischen Holzschnitten, plakativer Propaganda
und profanen Objekten der Warenwelt zusammen. Helgi Thorgils
Fridjónsson zeigt den nackten Menschen bei nördlich klarem
Lichtblau im Einklang mit der Natur.
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Helgi  Thorgils
Fridjónsson:  „Fische
des  Meeres“  (1995,  Öl
auf  Leinwand)
(©Listasafn
Islands/National
Gallery of Iceland)

Hulda Hákon formt Reliefs und Skulpturen, die die in Island
besonders virulente Wirtschaftskrise gewitzt auf den Begriff
bringen. Besagter Olafur Eliasson hat 35 (je für sich genommen
unscheinbare) Bilder von in Flüssen gestrandeten Bussen und
Geländefahrzeugen  (ein  im  unwegsamen  Island  allfälliger
Anblick) so zusammengestellt, dass wir hier gleichfalls ein
Sinnbild der Krise haben.

Olöf  Nordal  fotografiert  irritierende  Arrangements  aus
Wachsfiguren und deren noch lebenden Nachfahren. Der vielfach
begabte Sigurdur Gudmundsson bringt sich selbst – gänzlich
unprätentiös – auf Fotografien in rätselvolle Zusammenhänge,
hinter denen sich mögliche Geschichten verbergen. Seine Bilder
sind auf ihre Weise eindrücklich, aber nicht so machtvoll jene
der weltberühmten Cindy Sherman, die sich im Kostüm von Coco
Chanel  in  einer  isländischen  Lava-Landschaft  am  Vulkan
Eyjafallajökull inszeniert. 2010 war sie auf der Insel, als
dieser Vulkan ausbrach. Bedrohliche Natur ist auf Island stets
gegenwärtig.  Sie  erzeugt  eine  gänzlich  andere  Art  der
Schönheit, als dies in lieblichen Breiten der Fall ist.

Cindy  Sherman.  „Untitled
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#512“  –  Fotografie  (©
Courtesy of the artist and
Metro Pictures, New York)

Die  Kuratoren  Norbert  Weber  und  Halldór  Björn  Runólfsson
(Direktor der Nationalgalerie in Reykjavik) bürgen für beste
Kontakte zur isländischen Szene, so dass der Überblick von der
nötigen  Substanz  zehrt.  Sie  sprechen  beseelt  von  Dramen,
Kulissen – und von dem „Film im Kopf“, der hier in Gang
gesetzt  werde.  Tatsächlich  sehen  wir  hier  keine  sperrige,
sondern überwiegend beredsame oder gar erzählfreudige Kunst,
die gleichwohl manche Geheimnisse zu wahren weiß.

„Saga.  Wenn  Bilder  erzählen  –  Kunst  aus  Island“.
Kunstausstellung  der  Ruhrfestspiele  in  der  Kunsthalle
Recklinghausen. 4. Mai bis 6. Juli 2014. Geöffnet Di-So +
feiertags 11-18 Uhr. Eintritt 3 Euro, ermäßigt 1,50 Euro.
Katalog 20 Euro. Infos: Tel. 02361/50-1935 und www.kunst-re.de

„re:set“  –  Recklinghausen
zeigt Malerei nach Computer-
Motiven
geschrieben von Rolf Pfeiffer | 13. Juni 2014
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Viereinhalb  Quadratmeter
wabernde  Kunst:  „Drum’n
Bass“ von Volker Wevers aus
dem  Jahr  2007  (Bild:
Kunsthalle
Recklinghausen/Katalog)

Der Computer, eine Binse, hat viele Lebensbereiche gravierend
verändert. Auch die bildende Kunst bedient sich seiner, manche
Menschen behaupten gar, der Computer selbst besäße Kreativität
und  würde  den  Künstler  bald  überflüssig  machen.  Ist  die
Maschine also das letzte Maß der Dinge? Das will man ja auch
nicht  so  recht  glauben,  zumal  Bäume  nicht  in  den  Himmel
wachsen, selbst dann nicht, wenn sie digitalisiert sind.

In der Recklinghäuser Kunsthalle sind nun rund 70 Bilder zu
sehen,  deren  Schöpferinnen  und  Schöpfer  sehr  bewußt  eine
Trennlinie zur elektronischen Kunstgenerierung gezogen haben.
Es  ist  dies  eine  Grenze  irgendwo  auf  dem  Weg  zum
künstlerischen  Endprodukt,  keine  Ausgrenzung  des
Elektronischen schlechthin. Vielmehr sind viele Entwürfe im
Rechner entstanden, um letztlich jedoch zu einem „gemalten“
Bild  zu  führen.  „Re:set  –  abstract  painting  in  a  digital
world“ ist die Gemeinschaftsschau von 16 Künstlerinnen und
Künstlern überschrieben, und es darf einen nicht wundern, daß
vier von ihnen mit Video arbeiten, was der Malerei ja nur mit
einigen definitorischen Anstrengungen zuzuordnen ist.

Die Teilnehmer stammen aus Deutschland, Belgien, Dänemark und
den Niederlanden, kuratiert wurde die Ausstellung von Claudia
Desgranges  und  Friedhelm  Falke,  die  auch  als  Künstler
beteiligt sind, und das ganze ist ein Gemeinschaftsprojekt der
Kunsthalle Recklinghausen mit dem Kunstmuseum Heidenheim, dem
Clemens-Sels-Museum in Neuss und dem Kunstmuseum Celle, wo die
Ausstellung bereits zu sehen war. Womit wir endlich beim Thema
wären: Was gibt es überhaupt zu sehen?

Global  und  kränkend  phantasielos  geantwortet:  Viele  große



bunte  Bilder,  die  in  Machart  und  Anmut  natürlich  ebenso
heterogen sind wie das Teilnehmerfeld. Noch komplizierter wird
es,  wenn  in  jedem  Oeuvre  die  spezifische  Beziehung  zur
elektronischen Bildergenerierung mitgedacht werden soll oder
gar  der  Mehrwert  für  den  Betrachter,  der  durch  die
handwerkliche  Ausführung  entsteht.  Da  hat  Friedhelm  Falke
beispielsweise  von  schwarzen  Balken  dominierte
Flächenkompositionen auf dem Rechner durchprobiert und seine
Favoriten  mit  Acrylfarbe  auf  Nesselgrund  gemalt;  Signe
Guttormsen betont die Stofflichkeit ihrer Werke, indem sie
beim  hölzernen  Trägermaterial  immer  wieder  die  rechteckige
Grundform bricht, Ab van Hanegem wiederum malt vergleichsweise
traditionelle, farbenfrohe Flächenkompositionen auf Segeltuch.
Ist er damit eher bei Cézannes Stilleben-Apfel, oder war der
Bildschirmschoner  sein  Vorbild?  „Eher  Apfel  als
Bildschirmschoner“,  stellt  Hans-Jürgen  Schwalm,  der
stellvertretende  Chef  der  Kunsthalle,  kategorisch  fest.
Wenngleich  van  Hagenems  farbsatte  Bilder  auch  sehr  schöne
Bildschirmschoner  ergeben  würden,  unterlegt  vielleicht  mit
einem pfiffigen Animationsprogramm.

Man  schreitet  voran  durch  die  Hallen  des  ehemaligen
Hochbunkers  am  Recklinghäuser  Bahnhof,  trifft  auf  Michael
Jägers stupende Ansammlungen kleinteiliger Dekorationsmuster
in  knallbunten  Clustern  auf  monochromen  Flächen,  begegnet
Martijn Schuppers’ geheimnisvollen, dreidimensional wirkenden
Farboberflächen,  die  aus  dem  All  oder  auch  aus  dem
Elektronenmikroskop  stammen  könnten,  tatsächlich  jedoch  in
einer  sehr  speziellen  Prozedur  unter  Zuhilfenahme  von
Lösungsmitteln und weiteren geheimen Chemikalien entstanden.
Entfernt  lassen  sie  in  ihrer  Textur  übrigens  an  manche
Flächenbilder  von  Gerhard  Richter  denken,  der  jedoch  mit
vollkommen anderer Technik zu seinen Resultaten gelangte.

Den wild geschweiften Flachformaten Volker Wevers’ ist eigen,
daß sie kraftvolle Titel tragen: „Roundaboard“ heißt eines von
ihnen, „Drum’n Bass“ ein anderes, „Wide Car in Germany“ ein



drittes. In ihrer schlierigen, plastischen Anmutung erinnern
sie an den spontanen Expressionismus des hundertjährigen K.O.
Götz, den die Kunstwelt soeben wiederentdeckt (ab März in der
Duisburger Küppersmühle), doch sind sie, wie angesagt, Früchte
der Auseinandersetzung mit Computergeneriertem.

Einige Plastiken sind in der Ausstellung, und warum sie nicht
Plastiken sein sollen sondern Malerei, ist beim besten Willen
nicht nachvollziehbar. Aber die stilistischen Zuordnungen von
Kunst sind eh immer schwierig und wirken oft auch willkürlich.
Ohne Computer-Hintergrund könnte man durchaus auch meinen, in
dieser Schau etlichen Vertretern beispielsweise des abstrakten
Expressionismus oder der konkreten Malerei begegnet zu sein.

Der  Eindruck,  den  diese  Recklinghäuser  „postdigitale“
Bilderschau hinterläßt, bleibt verhalten. Natürlich liegt das
ganz  wesentlich  daran,  daß  die  zwölf  unterschiedlichen
Positionen einander gegenseitig Aufmerksamkeit wegnehmen. Doch
köchelt das Gezeigte auch sehr im eigenen Saft, zeigt jenseits
des autoreferentiellen Eifers wenig Lust auf Botschaft oder
gar Radikalität.

Schließlich gilt, wie stets: Man (und frau!) gehe selber ins
Museum und mache sich ein Bild. Denn nur hier gibt es die
Originale  zu  sehen,  und  die  wirken  viel  stärker  als  jede
Reproduktion.

„re:set“ – Kunsthalle Recklinghausen, Große Perdekamp-Straße
25-27 (am Bahnhof). Sonntag, 9. Februar, bis 13. April 2014.
Geöffnet täglich außer Montag 11 bis 18 Uhr. www.kunst-re.de,
Eintritt 3 Euro. Der ausführliche Katalog kostet im Museum 12
Euro, im Buchhandel 24,80 Euro.

http://www.kunst-re.de/


Programm  vorgestellt:
Ruhrfestspiele 2014 entdecken
die Inselreiche
geschrieben von Rolf Pfeiffer | 13. Juni 2014
Shakespeares „Sturm“ wird die Ruhrfestspiele 2014 eröffnen,
Pirandellos  „Heinrich  IV“,  Sean  O’Caseys  „Purpurstaub“  und
Becketts „Warten auf Godot“ werden auf der Bühne des Großen
Hauses folgen. Auch andere Spielstätten wie das Kleine Theater
im Festspielhaus, das Theater Marl oder das Theaterzelt werden
Leben zeigen. Intendant Frank Hoffmann hat den Spielplan der
diesjährigen Ruhrfestspiele bekanntgegeben.

Szene  aus  Shakespeares
„Sturm“,  mit  dem  die
Ruhrfestspiele  in  diesem
Jahr eröffnet werden (Foto:
Andreas
Pohlmann/Ruhrfestspiele)

„Inselreiche.  Land  in  Sicht  –  Entdeckungen“  lautet  das
diesjährige  Motto,  wie  wir  jetzt  wissen,  und  da  ist  ein
Eröffnungsstück wie „Der Sturm“ natürlich naheliegend, bläst
der Namentliche doch in Shakespeares spätem Meisterwerk eine
illustre Gesellschaft auf eine unbewohnte Insel, wo sie sich
sozial neu sortieren muß und das auch recht lustvoll tut. In
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Gisli  Örn  Gardarssons  Einrichtung  für  Ruhrfestspiele  und
Residenztheater  München  allerdings  ist  die  urwüchsige
Vegetation  des  Eilands  einem  gefängnishaften  Gebilde  aus
Gitterstäben gewichen, wie erste Probenvideos zeigen. Nun gut,
es gibt ja auch Gefängnisinseln, man bleibt gespannt, wohin
die  Irrfahrt  ging.  Jedenfalls  spielt  Manfred  Zapatka  den
Prospero.

Irische Kaltgetränke in der frühen Pause

„Inselreiche“  ist  natürlich  ein  Allerweltsmotiv  mit
universaler Tauglichkeit. Und wenn die Stoffe es nicht spontan
hergeben,  dann  muß  wenigstens  der  Autor  von  einer  Insel
stammen,  einer  britischen  oder  der  irischen  bevorzugt.  An
solchen war im Heer der Stückeschreiber bekanntlich nie ein
Mangel, und auch in Recklinghausen finden sie sich, wenn man
einmal so sagen darf, reichlich ein: Samuel Beckett of course,
von dem neben „Warten auf Godot“ ein mit Wolfram Koch und
Ulrich  Matthes  exzellent  besetztes  „Endspiel“  (Regie:  Jan
Bosse)  ebenso  zu  sehen  sein  wird  wie  der  extrem  kompakte
Zweiteiler „Eh Joe/I’ll Go On“, in dem ein Sterbender mit
Namen Malone Abschied von Muttern und der Welt nimmt. Erste
Pause ist nach 29 Minuten, Intendant Hoffmann verspricht für
die Pause die Bereitstellung irischer Kaltgetränke. „Eh Joe…“
ist ein Gastspiel des Gate Theatres Dublin mit Barry McGovern
und anderen.

Weitere  Autoren  von  westlichen  Inselreichen  sind  Owen  Mc
Cafferty  mit  „Quietly“,  Brian  Friel  mit  „Molly  Sweeney“,
Harold Pinter mit „Verrat“, James Joyce mit „Penelope“.

Angesichts der Fülle von höchst passablen Theaterproduktionen
könnte man sich sowieso auf einer Insel der Seligen wähnen.
Doch da geht es dem Publikum deutlich besser als dem Personal
auf  der  Bühne,  das  sich  hin  und  wieder  intensiv  mit  den
Unerfreulichkeiten dieser Welt beschäftigen muß, mit Gewalt
und Terror zumal. So erzählt Owen McCaffertys Stück „Quietly“
von der Begegnung eines Attentäters mit einem Überlebenden,



der bei dem Attentat einen Angehörigen verlor. Und in Dennis
Kellys „Waisen“ entpuppt sich ein desolates Familienmitglied
als übler Rassist, der einen Moslem gefangenhält und foltert.
Das Stück steht übrigens auch in Dortmund auf dem Spielplan,
wo es oben im Harenberg Citycenter gezeigt wird, von wo aus
man mit großer Geste auf die Nordstadt zeigen kann, wo es
Probleme  dieser  Art  (vermeintlich)  ganz  bestimmt  gibt.
Übrigens führt bei der Produktion des Hamburger St. Pauli
Theaters der Altmeister Wilfried Minks Regie, und auf der
Bühne stehen Uwe Bohm, Judith Rosmair und Johann von Bülow.

Prominente Namen zuhauf

„Das  letzte  Band“
in  Recklinghausen
war  eine  seiner
letzten Rollen. Ein
Themenabend  mit
Meret  und  Ben
Becker erinnert an
den  großen  Otto
Sander (Foto: Momme
Röhrbein/Ruhrfestsp
iele)

http://www.revierpassagen.de/22939/ruhrfestspiele-2014-entdecken-die-inselreiche/20140122_1902/ein_abend_f_r_otto_sander_momme_r_hrbein


Bekannten  Künstlern  wie  Hannelore  Elsner,  Katja  Riemann,
Thomas Thieme oder auch Sophie Rois traut man zu, daß sie mit
Lesungen das Große Haus füllen werden. Im Theaterzelt gibt
sich die Nomenklatura des deutschen Comedy- und Kabarettwesens
–  wer  kann  das  immer  so  genau  unterscheiden  –  ein
Stelldichein, von Tina Teubner über Ingo Oschmann und Georg
Ringswandl bis Wigald Boning. Meret Becker singt Lieder in
Begleitung von Buddy Sacher, Jasmin Tabatabai tut Gleiches in
Begleitung des Quartetts David Klein. Es gibt Tanz, Jazz,
Zirkus und Artistik, Straßenkunst (was nichts Schlechtes ist!)
unter der Überschrift „Fringe“ für ein jüngeres Publikum – 192
Aufführungen, 78 Produktionen, 20 Koproduktionen, wie wir dem
Waschzettel entnehmen können.

Unmöglich  ist  es,  alles  aufzuzählen.  Ab  Donnerstag,  23.
Januar,  findet  sich  das  komplette  Programm  auch  im  Netz.
Besondere Erwähnung muss auf jeden Fall aber noch der Bochumer
Komponist Stefan Heucke finden. Er hat „Iokaste“ komponiert,
ein Musikdrama nach Motiven von Homer und Sophokles, das mit
einer einzigen Person auskommt, die alle Personen der Tragödie
spielt resp. singt. „Sie werden große Oper erleben“, kündigt
Heucke freudig an.

Nach  Zeiten  der  Irritation  ist  auch  die  Recklinghäuser
Kunsthalle wider mit von der Partie. In dem von Ferdinand
Ullrich geleiteten Haus ist Kunst aus Island zu sehen, die
nicht Vulkane noch Bankenkrisen ausschließt, wie man hört.

Also alles paletti? Eigentlich schon, in den Jahren seiner
Intendanz  hat  Frank  Hoffmann  die  Ruhrfestspiele
perfektioniert, hat sie zu einer ersten Adresse für deutsches
Theater und darüber hinaus ganz generell für deutsche und
internationale  Bühnenkunst  gemacht.  Vielleicht  täte  dem
Programm etwas mehr Reibung, Provokation, Polarisierung gut,
doch dürfte sich solches nicht in Mätzchen erschöpfen. Wie
auch  immer.  Die  Ruhrfestspiele  geben  auch  in  diesem  Jahr
wieder einen guten Grund, sich auf den Mai zu freuen.



www.ruhrfestspiele.de

 

Abi 2013: Nach der Feier ist
vor  der  Studienplatzsuche  –
und manches ist ungewiss
geschrieben von Britta Langhoff | 13. Juni 2014
Neulich war ich mit meiner Patentochter in der Stadt. Die
Liste für die Einschulung abarbeiten. Bleistift HB, besonders
weicher Radiergummi, Deckfarbkasten. 13 Jahre ist es her, dass
ich dies zum allerersten Mal tat. Damals, anno 2000 mit meinem
ältesten Sohn. Gestern war es soweit, die Bleistifte aller
Härtegrade hatten ihre Schuldigkeit getan – die Zeugnisse der
Reife wurden verliehen. Welch ein langer kurzer Weg dies war.

Allüberall  werden  im  Lande  dieser  Tage  die  Abizeugnisse
überreicht.  In  NRW,  dem  Bundesland  der  mit  heißer  Nadel
gestrickten G8-Reform ist es vielerorts anders als sonst. Der
Doppeljahrgang  hebelt  die  Tradtionen  aus.  Manche  Schulen
feiern zweimal, nach Jahrgangsstufen getrennt. Manche suchen
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Alternativen. So auch bei uns. Viele haben es bedauert. Keine
Messe in der schnuckeligen Gymnasialkirche, keine Feier in der
Aula – alles zu klein.

Wenigstens haben wir in Recklinghausen das Festspielhaus, auch
für solche Feiern ein würdiger Rahmen. 166 Zeugnisse wurden
dort  gestern  überreicht,  166  mal  Aufregung  und  verhaltene
Freude. Dass die Freude nur verhalten war, war vielfach zu
spüren, auch in den Reden.

Die Ungewissheit, wie der Doppeljahrgang zurecht kommen wird,
schimmert  durch.  Etliche  werden  nicht  direkt  durchstarten,
einige machen ein freiwilliges soziales Jahr, andere gehen als
Au-Pair oder mit work-and-travel-Programmen ins Ausland. Nur
wenige wollen direkt an die Unis. Besagte Mathe-klausur lässt
grüßen. Sie hat zwar keinem das Genick gebrochen, aber sie hat
Punkte gekostet. Hier im Hause gibt es keinen Plan B, unsere
Nachwuchshoffnung  will  einen  Studienplatz.  Den
Rechtswissenschaften will man die nächsten Jahre widmen. Ich
werde berichten.

Zunächst  aber  bemühten  sich  alle,  den  höchsten  im  Lande
erreichbaren Schulabschluss gebührend zu würdigen. Ich, die
ich einst Abi-technisch sozusagen mit qualmenden Reifen durchs
Ziel kam, verhehle nicht, sehr stolz auf mein Kind zu sein.
Wir schauen jetzt ungebrochen hoffnungsfroh in die Zukunft.
166 weiße Ballons stiegen gestern in den netterweise sonnigen
Himmel über dem Hügel in Recklinghausen. Hier und heute sagen
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wir allen Abiturienten im Lande einen aufrichtigen Glückwunsch
und ein von Herzen kommendes Glückauf !

Der  Stoff  des  Verderbens:
„Gas“ bei den Ruhrfestspielen
Recklinghausen
geschrieben von Werner Häußner | 13. Juni 2014

„Aufbruch und Utopie“
–  das  Motto  der
Ruhrfestspiele
Recklinghausen  2013.
Foto: Werner Häußner

„Gas“! Der Titel hatte am Ende des Ersten Weltkriegs eine
alarmierende  Brisanz.  In  den  Endkämpfen  an  festgefahrenen
Fronten  wurde  zum  ersten  Mal  Giftgas  eingesetzt.  Die
europäische Zivilisation stand fassungslos vor den dämonischen
Ergebnissen einer Entwicklung, die – wie wir heute erfassen –

https://www.revierpassagen.de/18037/panorama-einer-brisanten-zeit-gas-bei-den-ruhrfestspielen-recklinghausen/20130603_1242
https://www.revierpassagen.de/18037/panorama-einer-brisanten-zeit-gas-bei-den-ruhrfestspielen-recklinghausen/20130603_1242
https://www.revierpassagen.de/18037/panorama-einer-brisanten-zeit-gas-bei-den-ruhrfestspielen-recklinghausen/20130603_1242


das  Ende  des  alten  Europa  bedeutete.  Georg  Kaiser,  der
produktive Dramatiker seiner Epoche, hat seinem Sinnspiel um
Macht  und  Vernichtung,  Utopie  und  Humanität,  Krieg  und
Klassenkampf diesen Titel gegeben.

Gas ist in den zwei Teilen dieses Endzeitstücks mehr als ein
Energieträger, als ein Schmierstoff für die gesamte technische
Zivilisation. Es ist der universale Stoff, der das Verderben
begleitet. Das „Gas“ Georg Kaisers hat einen metaphysischen
Geruch.

Aus der Rückschau von fast einhundert Jahren bewundert man,
wie Kaiser mit damals aktuellen Ideen umgegangen ist, aber
auch, mit welchem Instinkt er die Ursachen der Katastrophe
analysierte, die in seinem Drama geschieht. Da fliegt eine
Fabrik in die Luft – ein Sinnbild für Untergang überhaupt.

Vor der drohenden und nach der eingetretenen Katastrophe lässt
Kaiser  seine  Figuren  agieren  und  argumentieren:  den
Milliardärssohn  mit  seinen  ideal-sozialen  Ideen  von  der
Beteiligung der Arbeiter und dem Verzicht auf Eigentum (Andrej
Kaminski); den Ingenieur, der vergeblich vor den Gefahren der
sich  unheimlich  verselbständigenden  Technik  warnt  (Jan
Andreesen); den Offizier (Jonas Riemer) als Repräsentant einer
Kaste, die nur noch steril die Verhältnisse stabilisiert. Dazu
die gesichtslosen schwarzen Vertreter des Kapitals. Und die
Tochter des Milliardärssohns (Joanna Kitzl), die den großen,
den  neuen  Menschen  gebären  will:  Nietzsche  lässt  grüßen,
eingehüllt in den sozialen Humanismus Georg Kaisers.



Jan  Andreesen  (Ingenieur)
und  Andrej  Kaminski
(Milliardärssohn) in Kaisers
„Gas“. Foto: Reiner Kruse

Im  zweiten  Teil  kann  man  „Gas“  fast  visionäre  Qualitäten
zuschreiben: Der Krieg eint die von „oben“ und die von „unten“
im pragmatischen Ziel, den Staat zu erhalten, das Gas als
Treibstoff der Gesellschaft zu produzieren. Der Großingenieur
wird zum Führer der Massen in eine neue Zeit: Triumph der
morallosen Technokraten, Sieg der scheinbaren Rationalität der
Prozesse, die in den Untergang führen, besiegelt durch die
neueste Erfindung: Giftgas.

Hansgünther  Heyme,  Regie-Altmeister  und  von  1990  bis  2003
Künstlerischer  Leiter  der  Ruhrfestspiele,  ist  mit  seiner
Inszenierung von Kaisers „Gas“ – eine Koproduktion mit dem
Staatstheater Karlsruhe – nach Recklinghausen zurückgekehrt.
Er hat noch bei Erwin Piscator gelernt, kennt also Zeitzeugen
der Epoche Kaisers.

Heyme  zeigt  sich  sensibel  gegenüber  der  Sprache:  knapp,
manchmal  stenografisch,  dann  wieder  mit  Pathos  erfüllt;
knallhart konkret, dann wieder enthoben, sinnbildhaft. Keine
leichte  Kost,  doch  den  Schauspielern  gelingt  es,  den
anachronistischen  Duktus  der  Sätze  und  Satzfetzen,  der
Stichworte  und  Ausrufe  ins  Heute  zu  transferieren.  Im
Zeitalter des Fäkal- und Fernsehsprechs bedeutet dies eine
Herausforderung, die auch den einen oder anderen im Publikum
ratlos macht.



Nähe zum Sinnspiel und zum Gleichnis

Heyme  nähert  sich  in  seinem  Stil  nicht  so  sehr  dem
holzschnittartigen  Expressionismus  mit  seinen  kantigen
Verkürzungen. Er rückt „Gas“ in die Nähe des Sinnspiels, fast
des Symboltheaters – eine Art zu spielen, die heute aus der
Zeit gefallen anmutet, aber gerade deshalb ihren Reiz hat:
nostalgische Erinnerung und anregender Kontrast zugleich. Das
Gleichnishafte des Stücks betont die Regie, wenn sie sein
formale Gerüst, seinen symmetrischen Aufbau beachtet, etwa die
miteinander  korrespondierenden  Bilder  mit  den  posierenden
Arbeitern im Zentrum der beiden Teile: Sie sprechen für den
reduzierten Menschen, beschränkt auf einen produktiven Aspekt
seines Daseins.

Sebastian Hannak hat in das kleine Theater im Festspielhaus
eine geborstene Halle gebaut, mit auslaufenden Stahl-Galerien,
die  sich  wie  die  Arme  eines  „U“  zum  Zuschauerraum  hin
ausstrecken.  Dort  klinken  sich  die  Akteure  mit
Sicherheitshaken  in  Führungsschienen  ein,  als  drohten  sie,
jederzeit abzustürzen. Gerhard Meier leuchtet dieses Szenario
mit expressiven Wirkungen aus; Saskia Bladts Musik operiert
oft an der Grenze zum Geräuschhaften, nimmt sich zurück, bis
sie kaum mehr hörbar ist, schleicht sich so – etwa in Gestalt
eines  Klarinettisten  –  in  die  Szene  ein  und  wirkt
gespenstisch,  verstörend,  unwirklich.

Das eigentlich Beklemmende an Kaisers „Gas“ ist, dass dieses
Schauspiel aus der Hoch-Zeit der Industrialisierung bis heute
seine Brisanz nicht verloren hat: Reduktion des Menschen und
der  Gesellschaft  auf  die  technisch-ökonomisch-politischen
Aspekte,  Entfremdung  und  Selbstverlust,  die  geistige
Selbstverstümmelung des Menschen und die Ohnmacht der humanen
Utopien sind geblieben. Die „Menschen in Einheit und Fülle …
entlassen aus Fron und Gewinn“ lassen weiter auf sich warten.

Aktuelle Welt- und Zeitbeschreibungen



Mit seinem ambitionierten Programm zeigt Festspiel-Intendant
Frank Hoffmann, wie die Impulse aus der gärend-spannenden Zeit
zwischen  dem  aufstrebenden  deutschen  Kaiserreich  und  dem
Absaufen der Republik in der braunen Flut bis heute aktuelle
Welt- und Zeitbeschreibungen bleiben. Das gilt für’s große
Schauspiel – von Ibsens „Hedda Gabler“ bis Hauptmanns „Rose
Bernd“, von Horváths „Geschichten aus dem Wienerwald“ bis zu
Falladas Verzweiflungsrevue „Kleiner Mann, was nun“, die in
der  Regie  von  Michael  Thalheimer  ab  12.  Juni  die  Serie
abschließt.

Das  „EntertainTent“.  Foto:
Ruhrfestspiele

Das gilt aber auch für die anderen Spielstätten: Dass eine
Kunstgattung wie das Kabarett, dessen Blüte mit dem Ende der
Zensur 1919 begann, im Programm ansprechend gewichtet wurde,
gibt  den  Festspielen  eine  passende  Würze  und  spannt  den
unmittelbaren  Draht  zum  Heute.  Und  auch  Aspekte  der
Unterhaltungskultur,  die  für  den  Zeitgeist  seit  jeher
geschärfte  Sensibilität  mitbringt,  finden  sich  im  erstmals
eingerichteten „EntertainTent“: Schön wäre gewesen, wenn die
zwischen bissiger Ironie, heiterer Resignation und zynischer
Harmlosigkeit changierenden Chansons, Songs und Schlager jener
Zeit  zu  Wort  und  Ton  gekommen  wären:  Das  Panorama  dieser
spannenden Zeit wäre noch kompletter beleuchtet worden.

Informationen und Spielplan: www.ruhrfestspiele.de
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Werden  und  Vergehen  der
Insekten:  Das  Frühwerk  von
Jan Fabre in Recklinghausen
geschrieben von Bernd Berke | 13. Juni 2014
Als Zwanzigjähriger schlug der spätere Künstler, Tanzschöpfer
und Theatermann Jan Fabre ein „Forscherzelt“ im elterlichen
Garten auf und richtete darin ein Minilabor ein, um Insekten
zu untersuchen.

Die  ärmliche,  eigen-  und  urtümliche,  nahezu  schamanisch
wirkende  Behelfs-Behausung  ist  jetzt  als  Installation  in
Fabres sorgsam inszenierter Recklinghäuser Ausstellung aus dem
Frühwerk zu sehen. Die Zusammenstellung kreist mit etwa 120
Zeichnungen und 30 Kleinskulpturen um ein einziges, freilich
vielgestaltig entfaltetes Thema, nämlich just Insekten.

Das  Zelt  des  jungen  Jan
Fabre  (Bild:  Katalog)

Die Arbeiten aus den Jahren 1975 bis 1979 firmieren als Schau
zu den Ruhrfestspielen, die traditionsgemäß am 1. Mai beginnen
werden. Was da auf Wänden und in Vitrinen imaginär krabbelt
und kreucht, könnte ausgesprochene Phobiker diesmal von einem
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Besuch der Kunsthalle abhalten. Doch anders als bei früheren
Präsentationen  aus  Fabres  Oeuvre,  verzichtet  man  in
Recklinghausen auf lebende Spinnen in einer abstrus anmutenden
Modell-Landschaft,  die  sich  vom  Zirkus  bis  zum  Sadomaso-
Studio, vom Theatersaal bis zum Operationstrakt phantasiert.
Belgische Tierschützer haben Fabre mit – um es mal mit der
juristischen Formel zu sagen – „empfindlichen Übeln“ gedroht,
also bleibt der große Schaukasten diesmal unbelebt.

Jan  Fabre:  Skulptur  aus
Insekt  und  Schreibfeder,
1976-79, Mixed media (Museum
of  Contemporary  Art,
Antwerpen)

Die Welt der Käfer und Spinnen wird hier dennoch erfahrbar als
eigener  Kosmos  zwischen  Naturgeschichte,  mitunter  bizarren
Formensprachen,  künstlerischem  Schöpfergeist  und  quasi
religiösen Deutungsmustern. Wer will, darf angesichts mancher
Bilder des Antwerpeners Fabre sogar einen weiten Bogen zu den
flämischen  Altmeistern  und  ihren  Vergänglichkeits-
Darstellungen schlagen. Es wäre nicht allzu weit hergeholt,
sondern wohl ganz im Sinne des Künstlers, der die Insekten
ebenso als Instinktwesen (wiederkehrendes Zeichen dafür: die
Nase)  wie  als  naturbegabte  „Handwerker“  mit  veritablen
Körperwerkzeugen betrachtet.
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Jan  Fabre:  Spinnentheater,
1979 (Bild: Katalog)

Fabre  war  mit  seiner  Obsession  familiär  vorbelastet.  Sein
Vater war Biologe und Stadtgärtner. Ein angeblicher „Stief-
Urgroßvater“  (oder  auch  nur  Namensvetter?)  hieß  Jean-Henry
Fabre und war ein führender Entomologe, also Insektenforscher,
übrigens  auf  nobelpreisverdächtigem  Niveau.  Seiten  aus  den
Büchern des Altvorderen werden gelegentlich zum Ausgangspunkt
von Überzeichnungen durch Jan Fabre.

Vielfach  hat  Jan  Fabre  seine  Bilder  mit  einer  bestimmten
Kugelschreiber-Marke zu Papier gebracht. Bei den einfachsten
Motiven handelt es sich um spürbar spontane Ideenfindungen,
noch nahe am halbbewussten Gekritzel, wie es beim Telefonieren
entstandenen  sein  könnte,  doch  oft  auch  schon  im  frühen
Stadium genialisch behaucht.

http://www.revierpassagen.de/17131/werden-und-vergehen-der-insekten-fruhwerk-von-jan-fabre-in-recklinghausen/20130419_1655/fabre-spinnenkoppentheater-1979-mixed-media-bird-spiders_ull1917
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Jan  Fabre:
„Spinnenkoppenpoten
“  (1979),  Bic-
Kugelschreiber  auf
Papier  (Courtesy
Stichting  Kröller-
Müller  Museum,
Otterlo)

Überaus  erfindungsreich  variiert  Fabre  die  Facetten  des
Themas. So wird etwa der schon im alten Ägypten legendäre
Skarabäus  („Pillendreher“)  gleich  serienweise  mit
Assoziationen bis hin zur christlichen Symbolik aufgeladen. In
einer  anderen  Serie  lassen  Gitternetz-Strukturen  und
Schraffuren die Insekten-Gestalten geheimnisvoll hervortreten.

Die von Insekten verfertigten, mikroskopisch feinen Gespinste
und sonstige Hinterlassenschaften, etwa aus Häutungen, sind
gleichfalls formprägende Elemente dieser filigranen Welt. In
einigen  Vitrinen  finden  sich  überdies  seltsame,  surreale
Mischwesen  aus  Insekten  und  Gegenständen  wie
Taschenlampenbirne,  Knopfbatterie,  Stempel,  Stöpsel  oder
Rasierpinsel. Eine womöglich befremdliche Überschreitung der
Schöpfung? Künstlich natürlich. Natürlich künstlich.

http://www.revierpassagen.de/17131/werden-und-vergehen-der-insekten-fruhwerk-von-jan-fabre-in-recklinghausen/20130419_1655/jan-fabre-angelos-bvba-stephan-vanfleteren


Der  Künstler,  Choreograph
und Theatermann Jan Fabre (©
Angelos  bvba  Stephan
Vanfleteren)

Überhaupt ereignen sich hier unentwegt Metamorphosen, es ist
ein ständiges Werden und Vergehen, ein endloser Schöpfungs-
und  Zerstörungsakt.  Beim  „Fest  der  kleinen  Freunde“
(Serientitel) ergehen sich die Insekten in bunter Lust am
schieren Dasein. Tod, wo ist dein Stachel?

Lachlust  in  der
Insektenwelt:  Jan  Fabre
„Feast  of  little  friends“
(1977),  Tinte/Wasserfarbe
auf Papier (Courtesy Flemish
Community,  Museum  of
Contemporary Art, Antwerpen)

Ein gewisser Kern und Beweggrund von Fabres Schaffen mag sich
in seinen frühen Werken zeigen, doch hat er seither meist
ungleich aufwendiger und spektakulärer gearbeitet – mit einem
Hang zum monumentalen Gesamtkunstwerk auch in Performances,
Choreographien und Opern. Derzeit inszeniert er die Oper „The
Tragedy of Friendship“ (Premiere in Paris am 29. Mai) über die
schwierige Freundschaft zwischen Richard Wagner und Friedrich
Nietzsche.

http://www.revierpassagen.de/17131/werden-und-vergehen-der-insekten-fruhwerk-von-jan-fabre-in-recklinghausen/20130419_1655/fabre-feast-of-little-friends-1977-indian-ink-watercolour-and-pencil-on-paper-165-x-225-cm-courtesy-flemish-community-museum-of-contemporary-art-antwerp-m-hka_u000403


Jan Fabre: Insektenzeichnungen & Insektenskulpturen 1975-1979.
Ausstellung  der  Ruhrfestspiele  in  der  Kunsthalle
Recklinghausen, Große-Perdekamp-Straße 25-27. Vom Sonntag, 21.
April (Eröffnung 11 Uhr) bis zum 23. Juni 2013. Öffnungszeiten
Di-So und feiertags 11-18 Uhr, öffentliche Führungen sonntags
um  11  Uhr.  Internet:
http://www.kunst-in-recklinghausen.de/1%20Aktuell/2013_fabre.h
tml

Auch in Wuppertal gibt es derzeit eine Fabre-Schau – aus dem
neueren  Werk:  Im  wunderschön  gelegenen  Skulpturenpark
Waldfrieden werden bis zum 2. Juni 22 Bronzeskulpturen der
letzten Jahre gezeigt.

Tageszeitungslandschaft  im
Revier: Nun mogelt sich die
WAZ  auch  durchs  Vest
Recklinghausen
geschrieben von Rudi Bernhardt | 13. Juni 2014
Wer die Szene etwas genauer kannte, und derer waren und sind
ja nicht so wenige, dem war schon beim zynisch vorgetragenen
Ableben  der  „Westfälischen  Rundschau“  klar:  Dabei  wird  es
nicht bleiben und niemand möge sich innerhalb der Konzerschaft
„Funke“ (einst WAZ-Gruppe genannt) in die Wiege der Sicherheit
träumen nach dem Motto: Nun haben die da oben das angeranzte
Stück abgehackt, nun geht es wieder bergauf.

Nö: Schritt Nr. 2. erfolgt im Vest Recklinghausen. Wo sich die
WAZ seit ihren frühen Eroberungsversuchen mit der „Vestischen“

http://skulpturenpark-waldfrieden.de/startseite.html
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balgte und nie siegen konnte, setzt sie wieder einmal das
„neue Funke-Modell“ um. Sie lässt diesmal allerdings ihren
eigenen Titel ohne eigenen Inhalt bestehen, bedient sich aber
bei den Nachfahren der legendären Annemie Bauer, dass deren
Lokalredaktionen ihr, der unterlegenen Langzeitkonkurrenz, die
regionalen  und  lokalen  journalistischen  Beiträge  liefert.
Kennen wir doch: Nun gibt es auch eine WAZ mit was drin, das
aber nicht von WAZ-Redaktionen stammt.

Die  Leserinnen  und  Leser,  die  Bürgerinnen  und  Bürger,
Abonnentinnen  und  Abonnenten  –  ja  sicher  auch  die
Mitarbeiterinnen  und  Mitarbeiter  der  dortigen  WAZ-Ausgaben
werden  am  Samstag,  13.  April,  ab  11.30  Uhr  an
unterschiedlichen zentralen Stellen der Stadt Recklinghausen
symbolisch  das  „Zeitungssterben“  vor  Ort  körperlich
darstellen.  Aufgerufen  haben  dazu  beteiligte  Gewerkschaften
(u.a. ver.di, DJU und DJV).

„Die  WAZ-Ausgabe  ,Unser  Vest‘  wird  damit  –  wie  die
Westfälische  Rundschau  –  zu  einer  lokaljournalistischen
Mogelpackung. In Recklinghausen, Marl, Herten, Haltern am See,
Datteln, Waltrop und Oer-Erkenschwick wird es künftig nur noch
eine einzige Tages-zeitung mit einem eigenständigen Lokalteil
geben“, heißt es in einem Flugblatt. Und weiter: „Die Presse-
und  Meinungsvielfalt,  ein  wesentliches  Element  einer
lebendigen Demokratie, wird im Vest Recklinghausen von der WAZ
rücksichtslos  auf  dem  Altar  einer  zweistelligen  Rendite
geopfert.“

Und wenn das auch nicht reichen sollte? Nun, da gibt es ja
noch eine Region, wo sich die WAZ innerhalb der „Funke“-Gruppe
mit anderen Redaktionen überschneidet – z.B. mit der Gruppen-
Schwester „Neue Ruhr Zeitung“, deren Chefredakteur mal WAZ-
Mitbegründer Erich Brost war. Dessen Namen wollen anscheinend
die heutigen Mehrheitseigentümer ohnehin vergessen machen. Nur
eines  geschieht  im  Verbreitungsgebiet  derzeit  nicht  so
spürbar,  dass  nämlich  die  „Funken“  der  Gruppe  so  richtig
übersprühen.



Hier die Stationen,
an  denen  Samstag,
13.  April,  in
Recklinghausen  das
„Zeitungssterben“
körperlich
symbolisiert wird.

Wagnisse  erwünscht  –  das
Programm  der  Ruhrfestspiele
2013
geschrieben von Britta Langhoff | 13. Juni 2014

Aufbruch  und  Utopie  –  unter  diesem  Motto
stehen in diesem Jahr die Ruhrfestspiele. Nach
ergiebigem Studium des Programmheftes stellt
sich allerdings schon die Frage, ob das Motto
nicht ein wenig zu gewagt und da eher der
Wunsch der Vater des Mottogedankens ist.
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Wenig spektakulär, kaum wagemutig mutet das Programm an. Schon
quantitativ ist es weniger umfangreich als in den letzten
Jahren. Ein Zeichen, dass auch das Programmheft kleiner ist
als sonst? Ein Zeichen, dass man in der sonst so umlagerten
Kartenstelle sogar in der ersten Woche des Vorverkaufs ohne
Wartezeit sofort drankommt? Ich hoffe nicht. Denn eigentlich
ist es ja Konsens, dass die Ruhrfestspiele den Machern und dem
Publikum gleichermaßen am Herzen liegen.

Geben wir also jener Epoche eine Chance, die gerne die Geburt
der Moderne genannt wird. Denn aus dieser Zeit, beginnend mit
dem wilhelminischen Zeitalter bis hin zur Machtergreifung der
Nationalsozialisten, sind die Werke, die 2013 zur Aufführung
auf dem Hügel und umliegender Spielstätten gelangen. Kafka,
Hauptmann, Schnitzler, Wedekind, Fallada – um nur wenige zu
nennen,  deren  Werke  das  gewünschte  Spannungsfeld  zwischen
Realität und Utopie zeigen sollen.

Hedda Gabler wird die Ruhrfestspiele eröffnen, eine Premiere
in Ko-Produktion mit dem Deutschen Theater, Berlin. Auch im
weiteren Verlauf setzt man auf bewährte Ko-Produktionen, so
mit dem Théâtre National du Luxembourg. Das St.Pauli Theater
Hamburg, welches in den letzten Jahren vielleicht nicht immer
für Highlights, aber zuverlässig für Kontroversen sorgte, ist
diesmal  leider  nur  mit  einer,  eher  brav  anmutenden  Ko-
Produktion dabei.

Internationale Stars glänzen eher durch Abwesenheit, auf dem
Hügel  bereits  bekannte  Akteure  wie  Angela  Winkler  oder
Christian Brückner geben sich aber wieder die Ehre. Auch auf
einige  Stars  der  Theaterszene,  wie  die  wunderbare  Birgit
Minichmayr,  für  die  der  schöne  Festspielort  auf  dem
Recklinghäuser Hügel Neuland ist, darf man sich freuen. Mit
der Halle des alten Bergwerks König Ludwig wird zudem ein
neuer, traditionsträchtiger Spielort präsentiert.

Ein  umjubeltes  Highlight  war  im  letzten  Jahr  das  Ballett
Onegin in der Choreographie von Boris Eifman. Eifman und seine



St.Petersburger  werden  auch  dieses  Jahr  wieder  da  sein,
diesmal mit Red Giselle, eine der wenigen Produktionen, für
die  es  bereits  jetzt  nur  noch  wenige  Karten  gibt.  Ein
besonderes  Event  erwartet  man  sich  dieses  Jahr  vom
Abschlusskonzert. Keine Geringeren als die Fantastischen Vier
dürfen den Hügel rocken und wohl wie ihre Vorgänger von der
einzigartigen Location begeistert sein.

Allerdings  wird  gerade  beim  Abschlusskonzert  mit  einer
langjährigen Tradition gebrochen. Bonuskarten waren einmal. In
diesem Jahr gibt es gerade mal 5 Euro Nachlass für die ersten
1500  Ticketkäufer,  die  mehr  als  6  Karten  für  die
Ruhrfestspiele  erwerben.  Bei  40  Euro  pro  Karte  für  das
Abschlusskonzert ein mehr als mageres Goodie. Keine Frage, 40
Euro ist ein fairer Preis für Konzerte dieser Art, den Fanta4
sicher  auch  angemessen.  Das  soll  hier  auch  gar  nicht
bezweifelt werden. Dennoch – die Ruhrfestspiele sollten immer
auch ein Festival auch für die sogenannten kleinen Leute sein
und ihnen den Zugang zu solchen Veranstaltungen ermöglichen.
Zudem bleibt zu bedenken, dass man auf dem Open-Air-Hügel
nicht überall wirklich gut sehen kann, zudem hat dort um 22:00
Uhr Schluss zu sein.

Bleibt die Frage, ob diese neue Praxis den Fanta4 geschuldet
oder ob es einfach nur folgerichtig für eine Stadt ist, die
gerade  erst  die  Grundbesitzabgaben  und  die  Gewerbesteuern
deutlich  erhöhte,  dafür  sogar  extra  in  einem  Brief  um
Verständnis warb und es sich nun wohl kaum mehr leisten kann,
Karten zu verschenken.

Ausführliche Infos zu den Veranstaltungen finden sich auf der
Internetseite der Ruhrfestspiele Recklinghausen.

http://www.ruhrfestspiele.de/


Langer  Nachhall:  Was
Recklinghausen  am  Kunstpreis
„junger westen“ hat
geschrieben von Bernd Berke | 13. Juni 2014
Wenn ein Kunsthaus einen Querschnitt durch den Eigenbesitz
zeigt, so ist das vielleicht nicht sonderlich spektakulär, es
hat aber doch etwas für sich. Zum einen sind die Kosten einer
solchen Sichtung überschaubar, zum anderen schärft man den
Sinn für Profil und Schwerpunkte der Sammlung. Mag sein, dass
sich die künftige Ankaufspolitik danach neu ausrichtet.

Die  Kunsthalle  Recklinghausen  verdankt  ihre  Bestände  ganz
wesentlich  dem  Kunstpreis  „junger  westen“,  der  aus  der
gleichnamigen Künstlergruppe (Gründung 1948 / Auflösung 1962)
hervorgegangen ist. Deren Mitbegründer Thomas Grochowiak war
von 1953 bis Ende der 1970er Jahre Direktor der Kunsthalle.
Kein Wunder, dass andere Künstler aus seinem Netzwerk hier
Heimstatt und Hafen fanden.

Wenn jetzt ein Überblick zu den Preisträgern von 1948 bis 2011
gezeigt  wird,  so  erweisen  sich  womöglich  Stärken  und
Schwächen, gewiss auch schmerzliche Lücken der Sammlung. Auch
kann man ungefähr ermessen, was heute noch Bestand hat und was
dem Vergessen anheimgefallen ist.

Kunsthallen-Leiter Ferdinand
Ullrich  (li.)  und  sein
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Stellvertreter  Hans-Jürgen
Schwalm mit dem Objekt "3er
Sitz" des Hamburgers Stefan
Kern (Preisträger des Jahres
1995). (Foto: Bernd Berke)

Genereller Eindruck: Die allermeisten Arbeiten sind auch jetzt
noch durchaus vorzeigbar oder haben mit den Jahren gar an
Bedeutung gewonnen, so etwa Bilder des nachmals weltberühmten
Emil Schumacher, als er noch nicht dem Informel zugerechnet
wurde. Ganz zu schweigen von einem Bild wie Gerhard Richters
„Küchenstuhl“, das 1967 für schlanke 900 Mark erworben werden
konnte. Heute würde man sich allenfalls wünschen, man hätte
damals ein ganzes Konvolut aus seinem Atelier erworben. Einige
andere Namen sind freilich allenfalls noch Fachleuten bekannt,
sie sind in die zweite Reihe gerückt. Und manche Preisträger-
Stücke sind auch jetzt im Depot geblieben, nicht zuletzt aus
technischen  oder  Platzgründen.  Wie  denn  überhaupt  die
Kunsthalle notgedrungen ein Institut der Wechselausstellungen
ist und sonst keine Dauerschau bieten kann.

Kurzer Blick in die Historie: Die allerersten Ausstellungen
der werdenden Gruppe gab es – mangels Museum – in der (damals
gähnend  leeren)  Lebensmittelabteilung  von  Karstadt.  Anfangs
unterstützten die Künstler vom „jungen westen“ einander in
Freundschaft, der Preis – zunächst gerade einmal 1000 Mark –
wurde meist brüderlich zu mehreren geteilt. In der Frühzeit
gab  es  zudem  manchmal  Sachpreise  aus  der  Industrie,
beispielsweise Maluntensilien oder auch ein Kofferradio. Ab
1956 wurden Jurys berufen, aus der gegenseitigen Akklamation
wurde  ein  Verfahren  der  offenen  Bewerbung,  der  die
Urteilsfindung  mit  allem  Für  und  Wider  folgte.  Es  waren
Entscheidungen mit Nachhall: Praktisch von allen Preisträgern
(Frauen  erst  seit  1993,  seither  aber  im  Proporz)  blieben
Bilder in Recklinghausen – vielfach zum Freundschaftsentgelt
überlassen. Hie und da gab es zur Abrundung auch Zukäufe aus
dem Umkreis der Preisträger.



Heute beträgt die Dotierung des Kunstpreises „junger westen“
10.000  Euro,  doch  hat  die  Auszeichnung  nicht  mehr  den
überragenden Stellenwert wie einst. Trotzdem gehen auf eine
Ausschreibung (abwechselnd für Malerei, Arbeiten auf Papier
und Skulpturen) rund 300 bis 600 Bewerbungen ein. Da es ein
Förderpreis sein soll, liegt die Altersgrenze bei 35 Jahren,
ehedem durften Bewerber bis zu 40 Jahre alt sein.

Constantin Jaxy (Preisträger
1987):  "Titan"  (Kreide,
Tusche, Graphit auf Karton,
kaschiert  auf  Leinwand).
(Kunsthalle Recklinghausen /
Foto: Bernd Berke)

Die  weitgehend  chronologische  Präsentation  lässt  jetzt  auf
jeder  der  drei  Kunsthallen-Etagen  eine  andere  Zeitgeist-
Mischung hervortreten. Im Erdgeschoss findet man vorwiegend
das solide Fundament der Sammlung aus den 50er Jahren (Thomas
Grochowiak,  Emil  Schumacher,  K.O.  Götz,  Heinrich  Siepmann,
Gustav Deppe, Hans Werdehausen, HAP Grieshaber, Emil Cimiotti
usw.),  im  ersten  Stock  werden  Umbrüche  der  60er  und  70er
dezent spürbar (Horst Antes, Gerhard Richter, Ansgar Nierhoff,
Rolf Glasmeier). Ganz oben findet man sich schließlich in der
Gegenwart  wieder.  Zugespitzt  gesagt:  Es  ist,  als  würden
archäologische Schichten der Sammlung freigelegt.

Wir  können  hier  nicht  alle  35  Künstler  einzeln  würdigen.
Allerdings sollte man sich diese Ausstellung gerade nicht in
schnöde summarischer Absicht ansehen, sondern sich sozusagen
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auf intensive „Lektüre“ einlassen und also zwar manches en
passant  anschauen,  dafür  aber  bestimmte  Arbeiten  umso
eingehender  betrachten.  Dann  hat  man  vermutlich  mehr  vom
Besuch.  Meine  persönliche  Präferenz  weist  in  die  neuere
Abteilung:  Es  sind  die  rätselvollen  Raumschöpfungen  der
Berlinerin Heike Gallmeier, die den Preis 1999 erhalten hat.
Ungewöhnlich ihr Verfahren: Sie malt Bilder, um aber sodann
Fotografien der Gemälde zu zeigen. Ein Grenzgang zwischen den
Medien.

Kunstpreis „junger westen“ 1948 bis 2011. Die Preisträger.
Werke aus der Sammlung der Kunsthalle Recklinghausen. Sonntag,
11. November 2012 (Eröffnung 11 Uhr) bis 27. Januar 2013.
Kunsthalle  Recklinghausen,  Große-Perdekamp-Straße  25-27.
Geöffnet  Di-So  und  feiertags  11-18,  Heiligabend/Silvester
11-13 Uhr. Führungen sonntags 11 Uhr. Kein Katalog. Infos im
Internet: www.kunst-re.de

Der  Blick  auf  diese  ganz
anderen Wesen – Künstlerische
Tierfotografie  in
Recklinghausen
geschrieben von Bernd Berke | 13. Juni 2014
Wie bitte? Tierfotografie? Daran versucht sich doch fast jeder
Amateur mit wechselndem Geschick. Kann man denn auf diesem
Gebiet künstlerische Qualität oder gar Dignität erlangen, die
womöglich entschieden übers Dokumentarische hinaus weist?

Aber ja! Das Sujet gibt jedenfalls alle Höhen und Tiefen her.
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Es  hat  doch  alle  Kunstausübung  vermutlich  mit  jenen
Tierdarstellungen  in  Höhlenzeichnungen  begonnen  und  sich
seither – auch zwischen den berühmten Hasen von Dürer und
Beuys – überreich entfaltet. Immer wieder hat sich der Mensch
im animalischen Gegenüber selbst befragt.

Vogel  in  verfremdender
Rückenansicht:  Roni  Horn
(*1955),  Untitled,  No.  1,
1998, 62,5 x 62,5

Die Kunsthalle Recklinghausen zeigt jetzt eine Auswahl höchst
ambitionierter  Tierfotografien.  Sie  stammen  überwiegend  von
Künstlerinnen  und  Künstlern,  die  zuvor  mit  Malerei,
Bildhauerei oder Installation befasst waren. Wie man schon
ahnen konnte: Viele Wege und Techniken führen zum Tierbild.
Der alberne Ausstellungtitel „Für Hund und Katz ist auch noch
Platz“  lockt  allerdings  deutlich  unter  dem  Niveau  der
präsentierten  Arbeiten.

Denn natürlich finden sich Tiere hier nicht als niedliche oder
liebliche Wesen abgelichtet. Ein Generalbass der Ausstellung
betrifft  die  Herrschaftsausübung  des  Menschen,  der  die
Tierwelt unterjocht, die Geschöpfe mitunter monströs zurichtet
und nach Belieben tötet.

Da sieht man Tiere als verstörte und verstörende Fremdlinge in
der entseelten Zivilisation (Marc Cellier), als Versatzstücke
in  agrarindustriellen  Landschaften  (Heinrich  Riebesehl),  in
Todesstarre  mit  weit  aufgerissenen  Augen  (Oleg  Kuliks
schockhafte  Affenbilder),  als  elendiglich  verzüchtete



Horrorexemplare (Mona Mönnigs Nacktkatze und andere Irrwesen)
oder als Opfer verheerender Umweltschäden: Inge Rambow hat
einen  erblindeten  Albinohirsch  fotografiert,  der  zwischen
chemisch verseuchten Deponie-Tümpeln der einstigen DDR (Buna-
Werke bei Schkopau) zu Tode erkrankt ist. Sein leerer Blick
und seine hilflose Verrenkung geraten zum Inbild leidender
Kreatur.

Doch es gibt auch etliche Künstler, die sich nicht in Empathie
ergehen, sondern in erster Linie auf Formensprache zielen. So
setzt Johannes Brus fotochemische Prozesse in Gang, die seine
Tierbilder nach und nach farblich verwandeln und schließlich
vielleicht ganz verschwinden lassen. Walter Schels hat Hund,
Gans,  Eule  und  Schaf  in  langwierigen  „Model“-Sitzungen  so
aufgenommen,  als  seien  sie  etwa  pikierte,  eitle  oder
herrschsüchtige  Individuen.  Nicht  die  übliche  Art  der
Vermenschlichung  ist  dies,  sondern  eine,  die  durchaus
frappiert.

Walter Schels (*1936),
Schaf,  1984,  80  x  65
(Bild: Museum)

Das Federkleid von hinten aufgenommener Wildvögel (Roni Horn)
erscheint  als  samtige  Struktur  mit  Tendenz  zur

http://www.revierpassagen.de/10141/der-blick-auf-diese-ganz-anderen-wesen-kunstlerische-tierfotografie-in-recklinghausen/20120702_1648/walter-schels-1936-schaf-1984-80-x-65


Ungegenständlichkeit. Diese Fotos werden jeweils als Diptychen
gezeigt,  so  dass  man  gezwungen  ist,  auf  feinste
Detailunterschiede  zwischen  beiden  Hälften  zu  achten.

Vermeintliche abstrakte Strukturen können allerdings auch just
fragwürdige  Verhältnisse  bloßlegen,  wie  Andreas  Gefellers
Luftbildsicht  auf  Massentierzucht  bei  näherem  Hinsehen
beweist. Das Ornament, das man da sieht, besteht aus Tausenden
von Hühnern, die sich um Futtertröge scharen.

William Wegmann gruppiert seine Hunde für die Kamera so, dass
sie  –  von  oben  betrachtet  –  gemeinsam  die  Zeichen  des
Alphabets, Ziffern oder Satzzeichen bilden. Beinahe so, als
könnten die Tiere mit ihren Körpern schreiben. Dass sie ein
menschliches Zeichensystem formen, ist einigermaßen absurd und
lässt breiten Spielraum für Deutungsversuche.

Aus  vier  Hunden
gebildeter  Buchstabe:
William Wegman (*1943),
„Letter A“, 1993, 32×29

Die etwa 200 Exponate stammen aus dem prallen Fundus der DZ
Bank  (Frankfurt/Main),  die  quasi  als  Zentralinstitut  der
Volksbanken fungiert. Dort also hat man eine Sammlung mit
inzwischen  über  6500  fotografischen  Arbeiten  von  rund  600
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Künstlern angelegt.

In  Zeiten,  da  so  manche  Privatsammlung  durch  öffentlich
finanzierte Ausstellungen nobilitiert wird und somit im Wert
steigt, legt Kunsthallen-Chef Ferdinand Ullrich Wert auf die
Feststellung,  dass  er  und  sein  Stellvertreter  Hans  Jürgen
Schwalm die unstrittige Hoheit bei Auswahl und Hängung hatten.
Wir haben ja auch nichts anderes erwartet.

„Für Hund und Katz ist auch noch Platz“. Tierfotografien aus
der DZ Bank Kunstsammlung. Bis 24. September in der Kunsthalle
Recklinghausen, Große-Perdekamp-Straße 25-27. Geöffnet Di-So
11-18 Uhr.

„Noh all dänne Jahre“ – das
Abschlußkonzert  der
Ruhrfestspiele mit BAP
geschrieben von Britta Langhoff | 13. Juni 2014

Das war ja mal ein Open Air, wie es im Buche
steht. Es regnete, ach was, es schüttete in
Recklinghausen  wie  aus  Kübeln  beim
Abschlußkonzert  der  Ruhrfestspiele.  Trotzdem
kann man nicht sagen, dass das Konzert ins
Wasser gefallen wäre. Der guten Laune der gut
5000 Besucher des BAP-Konzerts tat das Wetter

und die verschlammte Konzertwiese keinen Abbruch. „Gibt ja
schließlich kein schlecht‘ Wetter…“ mit dieser Mütter-Weisheit
eröffnete Wolfgang Niedecken – auf die Minute pünktlich wie
immer – den Abend.

Zwei Stunden lang (mehr war städtischer Vorgaben wegen nicht
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drin)  rockten  die  fünf  BAP-Musiker,  verstärkt  von  der
großartigen Geigerin Anne de Wolff, den Hügel. „Sonx“ aus dem
sehr gelungenen, neuen Album „Halv su wild“, das textlich und
musikalisch ausgefeilt an frühere Zeiten der Band anknüpft,
wechselten sich ab mit den bewährten Gassenhauern. Wenngleich
diese Stücke seit einigen Jahren neu arrangiert daherkommen,
waren es erwartungsgemäß Lieder wie „Do kanns zaubere“ oder
„Kristallnaach“, die beim Publikum die größte Resonanz fanden.
Ganz zu schweigen von „Verdamp lang her“, dem als Mitgröhllied
verkannten  Song  mit  dem  eigentlich  todtraurigen  Text.  So
endete  der  Abend  und  mit  ihm  die  Ruhrfestspiele  für  die
meisten  Anwesenden  inclusive  Band  mit  dem  Gefühl  „et  war
schön, et war jood, am Engk vielleicht doch bissje zu koot“.

Wer  jedoch  über  Jahrzehnte  BAP-Konzerte  besucht,  mit  den
speziellen Ritualen und Abläufen dieser Gruppe aufgewachsen
und vertraut ist, bleibt jedoch mit der Frage zurück „Wirklich
alles halv su wild“? Die diesjährige Tournee besteht neben
einigen Zusatzkonzerten bei Festivals aus Nachholterminen für
die Tour, welche letzten Herbst aufgrund des Schlaganfalls von
Wolfgang Niedecken abgesagt wurde. Wer nicht nur „aff un zu“
zufällig auf BAP-Konzerten landet, merkt eindeutig, es ist
„Vill passiert sickher“ und leider fast „Nix wie bessher“.
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Die Band rettet sich im Laufe eines Konzerts mit auffällig
vielen Soli über die Zeit, den zugegeben guten Musikern, die
Niedecken in den lezten 25 Jahren um sich geschart hat, wird
ein weit größerer Raum als sonst gegeben. Es ist spürbar, dass
es ohne deren Unterstützung nicht wirklich gut gehen würde. Es
werden kaum noch Balladen gespielt, welche immer einen großen
Teil der Bühnenpräsenz des Wolfgang Niedecken ausmachten. Die
musikalische Leitung der „Kapelle“, wie Niedecken sein BAP
immer  nannte,  hat  er  abgegeben,  das  regelt  alles  Helmut
Krumminga, sein äußerst begabter Gitarrist. Und die Rituale,
die  sich  im  Laufe  von  Jahrzehnten  aufgebaut  haben?  In
Recklinghausen war von ihnen kaum etwas zu sehen, in Münster
vor  einem  Monat  nur  ansatzweise.  Natürlich  kann  das  ein
gangbarer Weg sein, BAP noch einige Jahre auftreten zu lassen.
Aber auch Wolfgang Niedecken muss es sich gefallen lassen,
dass man ihm die Frage, ob „Noh all dänne Johre“ nicht auch er
„zu alt ist, um auf sich selber reinzufallen“ gleichfalls
stellt. Die Vorstellung, dass ausgerechnet Niedecken, dessen
Stimme  in  diesem  Land  durchaus  Gewicht  hat,  eines  Tages
entzaubert da steht und sagt „Hätt ich datt bloss paar Daach

http://www.revierpassagen.de/9747/noh-all-danne-jahre-das-abschluskonzert-der-ruhrfestspiele-mit-bap/20120617_1631/img_4149


fröher jewoss“ ist schlicht nicht schön.

Aber wahrscheinlich kann er gar nicht anders. Nicht umsonst
wohl hat er sich als einzige Ballade, die er alleine vorträgt,
das alte „Für ’ne Moment“ ausgesucht:
„All ming Jedanke, all ming Jeföhle
hann ich – sulang ich denke kann –
immer noch ussjelääf oder erdraare,
en unserer eijne Sprooch.“

Nicht immer machen „Sonx“ unverwundbar, wenn Niedecken das
auch  noch  so  sehr  beschwört.  Wünschen  wir  ihm,  dass  der
Hoffnungsschimmer, der sich derzeit zeigt, wirklich „funkelnd
zeigt, wo’s langgeht“.

Der  Handlungsreisende  versus
König  Fußball  –  in
Recklinghausen gewannen beide
geschrieben von Britta Langhoff | 13. Juni 2014

Leerer als sonst war es an diesem Abend im
Festspielhaus Recklinghausen. Es war der Abend
des  Länderspiel-Klassikers  Deutschland  gegen
die Niederlande. Ungewöhnlich viele, die noch
eine Karte verkaufen wollten, harren draußen
aus. Drinnen dann geht es um das, was auch –
seien wir ehrlich – den Fußball unserer Tage

bestimmt: Geld, Ansehen, Popularität.

Das  St.Pauli  Theater  Hamburg,  Stammgast  bei  den
Ruhrfestspielen, zeigte in der Schlusswoche der Ruhrfestspiele
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Arthur  Millers  „Tod  eines  Handlungsreisenden“  in  der
Inszenierung  von  Wilfried  Minks.

Im Mittelpunkt steht Willy Loman, der mit Mitte 60 ein müder
und  demoralisierter  Handelsvertreter  ist  und  seine  besten
Zeiten hinter sich hat. Seine Abschlüsse erreichen nicht die
Zielvorgaben, seine Ausgaben übersteigen seine Einnahmen, die
Existenzen  seiner  zwei  erwachsenen  Söhne  sind  schlicht
gescheitert.  Seine  Säule  ist  seine  ebenso  tapfere  wie
leichtgläubige Frau Linda. Doch diese betrügt er genau wie
sich selbst. Der Wahrheit blickt er nur selten ins Auge, schon
den kleinsten Erfolg bläht er auf zum sagenhaften Fortschritt.
Seine halbherzigen Hilferufe verhallen ungehört. Linda und die
Söhne erkennen durchaus, wie schlecht es ihm geht, doch sind
sie zu nicht mehr als schalen Durchhalteparolen fähig.

Belegt mit dem Fluch des Vertrieblers flüchtet Loman sich in
falschen Stolz. Nicht um’s Überleben geht es ihm, sondern um
die Sicherung seines Ansehens. Loman rettet sich mal in eine
verklärte Vergangenheit, mal in Träume von einer glanzvollen
Zukunft, die seine Söhne richten sollen. Doch diese richten
gar  nichts,  eher  werden  sie  gerichtet.  Zugrunde  gerichtet
durch Willy Lomans Träume und übersteigerte Erwartungen.

Der als genialer Bühnenbildner Peter Zadeks bekannt gewordene
Wilfried  Minks  inszenierte  den  „Handlungsreisenden“  mit
sparsamen Mitteln werkgetreu und erlag nicht der Versuchung,
das  Stück  in  die  Jetztzeit  zu  übertragen.  Gerade  deshalb
entfaltet  es  durch  die  unwillkürlich  beim  Zuschauer
aufkommenden  Fragen  eine  bestechenden  Sog.  Hat  sich  etwas
geändert? Ist es nicht gar noch immer schlimmer geworden? Sind
wir nicht alle ein bißchen Loman?

Arthur  Millers  Intention  war  es  nicht,  die  Realität  zu
spiegeln, sondern tief in die Psyche seiner Schlüsselfiguren
einzudringen. Wie lebt man weiter, wenn man die Vergeblichkeit
eines  lebenslangen  Tuns  erkannt  hat?  Bei  Miller  ist  die
Antwort der Tod und so legen auch Minks‘ Darsteller ihr Spiel



an. Burghart Klaußner zeigt Willy Loman eindringlich in seiner
Zerrissenheit, sein Loman steuert vom ersten Moment an auf den
Abgrund  zu.  Deutlich  zeigt  er,  selbstübersteigernde  Reden
schwingend,  den  verzweifelten  Versuch,  das  Abrutschen  zu
verhindern. Klaußners Loman glaubt schon lange nicht mehr, was
er lügt. Er erwartet allerdings durchaus, dass andere ihm
glauben. Nicht um sein Selbstbild geht es ihm, sondern um sein
Spiegelbild in den Augen anderer. Wichtig ist nicht, was man
kann. Wichtig ist, wie man auf andere wirkt.

Auch Margarita Broich in der Rolle der Linda Loman zeigt eine
starke Leistung. Überzeugend gibt sie die Frau, auf der das
Schicksal der Familie lastet, die Frau, die im Zweifelsfall
ihren Willy über alles stellt, auch über ihre Söhne. Klaglos
stopft sie ihre Strümpfe, während ihr Mann seiner halbseidenen
Geliebten vollseidene Strümpfe kauft.

Das  übrige  Ensemble  passt  sich  den  beiden  herausragenden
Hauptdarstellern mutig an und versucht ebenfalls, sein Spiel
aus der Psyche ihrer Figuren heraus zu erklären. Nicht allen
gelingt dieses Tun und so wirkt das Stück manchmal holprig und
desorientiert, wenn mehrere Ensemble Mitglieder auf der Bühne
stehen  und  nicht  recht  zu  wissen  scheinen,  wie  sie  eine
Interaktion  untereinander  stimmig  anlegen  sollen.  Tiefpunkt
des Abends ist die Szene, in der die Söhne mit einem Marilyn-
Monroe-Verschnitt  anbändeln,  einer  Blondine  im  schlecht
sitzenden  weißen  Plissee-Kleid,  welches  zu  allem  Überfluss
auch noch klischeehaft hochgewirbelt wird. Dieser Gag im einem
Stück des Monroe-Liebhabers Arthur Miller wirkt billig und
bewirkt auch nicht mehr als ein paar vereinzelte Lacher. Das
hätte man sich sehr gut sparen können.

Dennoch gelingt es dem St.Pauli Theater, die universelle und
Zeiten  überdauernde  Gültigkeit  von  Millers  systemkritischem
Stück  zu  vermitteln.  Der  Handlungsreisende,  der  ewige
Opportunist  zerbricht,  weil  er  sich  der  Demokratie  des
Anpassens  unterordnet.  Loman  verabschiedet  sich  selbst  aus
diesem Leben, die Familie kassiert die Versicherungsprämie.



Linda wundert sich, aber die fälligen Rechnungen bezahlt sie
dennoch und kommt zum Schlußsatz „Wir sind frei“. Er klingt
eher gefangen denn erleichtert.

Erleichtert sind hingegen die Zuschauer, die den Abend an der
Bar des Hauses ausklingen lassen. Die letzte Viertelstunde des
Fußballspiels  können  sie  dort  noch  verfolgen.  Deutschlands
Kicker gewinnen.

Die  Ruhrfestspiele  befinden  sich  auf  der  Zielgeraden.  Am
morgigen Samstag, den 16. Juni, gibt es auf dem Recklinghäuser
Hügel das große Open-Air Abschlusskonzert, bereits zum zweiten
Mal mit BAP.

Großer  Ballettabend  auf  dem
Hügel – Boris Eifman zeigte
„Onegin“
geschrieben von Britta Langhoff | 13. Juni 2014

Früher war es gute Tradition, dass auf dem
Recklinghäuser  Hügel  während  der
Ruhrfestspiele  wenigstens  ein  Ballett  der
Extraklasse  gezeigt  wurde.  Unvergessen  die
Gastspiele Maurice Béjarts oder Alvin Aileys.
In  den  letzten  Jahren  versteckte  sich  das
Genre Tanz und Ballett, wenn überhaupt, in den

Nebenveranstaltungen. Diesmal begeisterte aber mit dem Boris
Eifman State Academy Ballett St.Petersburg seit langem wieder
ein  Ensemble  von  Weltrang  ein  dankbares  Publikum  auf  dem
Recklinghäuser Hügel.

Die  St.Petersburger  zeigten  das  Ballett  „Onegin“,  nach
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Puschkins  Novelle  „Eugen  Onegin“,  über  die  Irrungen  und
Wirrungen eines russischen Lebemanns in der Choreographie von
Boris Eifman zur Musik von Tschaikowski und des russischen
Rockmusikers Alexander Sitkovetsky. Die Geschichte des Eugen
Onegin gilt seit jeher als eindringliches Bild der „russischen
Seele“.

Eifmans wilde und eigenwillige Version in zwei Akten ist der
gelungene Versuch, diese Geschichte, unter Wahrung der ihr
eigenen  Poesie  und  Philosophie,  im  Kontext  des  modernen
Rußland  zu  zeigen.  Folgerichtig  ergänzt  Eifman  die  Musik
Tschaikowskis  mit  Stücken  des  russischen  Rockmusikers
Alexander  Sitkovetsky.  Dessen  Musik  geht  in  Richtung  des
bombastischen Stadion-Rocks à la U 2 oder Coldplay und passt
ausgezeichnet  zur  vermittelten  Dramatik.  Erst  diese  Musik
ermöglicht es den Tänzern, dem Werk eine eigene Kraft und
Dynamik zu verleihen, gerade dann, wenn Eifman die Geschichte
in  noch  extremeren  Umständen  zeigt.  Die  alte  Welt  bricht
zusammen, das Leben diktiert neue Regeln und die Protagonisten
lassen Vergangenes hinter sich. Eifman gilt als ein Meister in
der  Kunst,  Geschichten  tänzerisch  zu  erzählen.  Souverän
schafft er es, Musik, Bühnenbild, Licht und Choreographie zu
einem eindringlichen Ganzen verschmelzen zu lassen. Der erste
Akt ist großartig, der zweite spektakulär. Im Zusammenspiel
aller Komponenten gelingen ihm und seinem Ensemble grandiose
Bilder von tiefer Eindringlichkeit.

Die Tänzer tanzen durchgehend auf Weltklasse-Niveau. Soli und
Pas de Deux leben allerdings hauptsächlich von der großen
Kraft und dem Ausdruck der Männer, allen voran Dmitry Fisher
als  Lensky.  Oleg  Gabyshev  als  Onegin  ist  ebenfalls  ein
hervorragender Tänzer, jedoch ist seine Rolle im ersten Akt
tänzerisch noch undankbar und er wirkt bei weitem nicht so
stark wie Fisher. Der zweite Akt kommt ihm mehr entgegen, man
merkt, dass der moderne Tanz ihm mehr liegt als die Wanderung
zwischen zwei Stilen. Die Solistinnen bleiben dahinter spürbar
zurück, ihr Ausdruck ist bei weitem nicht so stark. Einzig



Maria  Abashova  als  Tatjana  vermag  im  zweiten  Akt  in  der
Nachtclubszene zu überzeugen.

Die größte Kraft und Wirkung entfaltet das Ballett jedoch erst
dann, wenn das ganze Ensemble auf der Bühne ist. Sie tanzen
homogen,  aber  dennoch  auffällig  individuell,  was  die
beabsichtigte  Aussage  eindrucksvoll  unterstreicht

Es waren vier großartige Ballettabende, die das Publikum mit
stehenden  Ovationen  belohnte  und  die  dem  Motto  der
Ruhrfestspiele „Im Osten was Neues“ mehr als gerecht wurden.

[youtube
http://www.youtube.com/watch?v=K3xArOu1NOo&w=560&h=315]

(Quelle: www.youtube.com)

Winterreise  im  Mai  –  Katja
Riemann und Arne Jansen bei
den Ruhrfestspielen
geschrieben von Britta Langhoff | 13. Juni 2014

Das Thermometer in Recklinghausen zeigte gut
25  Grad,  auf  dem  Festspielhügel  herrschte
gepflegte Festival-Atmosphäre. Die Gastronomie
gut  besucht,  das  Publikum  eigentlich
sommerlich heiter gestimmt. Auf dem Programm
aber steht eine Winterreise, im Festspielhaus
rieseln die Schneeflocken.

Mit einer Schneekugel beginnt die Uraufführung von „Winter –
ein  Roadmovie“  bei  den  Ruhrfestspielen  Recklinghausen.  Die
Schneekugel – das unscharfe Symbol einer verkitschten, heilen
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Welt. Im Laufe der Jahre geliebt, verpönt, belächelt, derzeit
Kult. Auf einer großen Leinwand sind sowohl Heinrich Heine als
auch  Franz  Schubert  in  solch  einer  Kugel  zu  sehen.  Die
künstlichen Flocken rieseln zu den Klängen der Black Eyed
Peas.

Erst  dann  beginnt  die  eigentliche  Reise,  auf  die
Schauspielerin und Sängerin Katja Riemann und der virtuose
Jazz-Gitarrist  Arne  Jansen  das  Publikum  in  diesem  Jahr
mitnehmen. In ihrem Roadmovie verbinden sie den Liederzyklus
„Winterreise“  von  Franz  Schubert  mit  Heinrich  Heines
„Deutschland, ein Wintermärchen“. Wie derWesten berichtet, ist
die Idee zu diesem ambitionierten Projekt im letzten Jahr beim
Brunch im Festspielhaus entstanden. 2011 waren Katja Riemann
und Arne Jansen erstmals gemeinsam mit einem Projekt auf der
Bühne.  „Doitschlandlied“  war  der  Titel  ihrer  ersten
gemeinsamen Konzeption, die so großen Anklang fand, dass die
Frage  nach  einer  Fortführung  der  erfolgreichenen
Zusammenarbeit  einfach  im  Raume  stand.

„Winter – ein Roadmovie“ ist anders als das „Doitschlandlied“.
Es  ist  elegischer,  melancholischer,  leiser.  Das  Thema
Deutschland bleibt, weitet sich aber auf Europa aus. Die Werke
Heines  als  auch  Schuberts  spiegeln  nicht  nur  deutsche
Geschichte  wider,  sie  zeigen  auch  eine  früh  entstandene
Sehnsucht nach einem geeinten Europa. In Zeiten der Eurokrise
sind beide Werke aktueller denn je. Riemann und Jansen zeigen
dies akzentuiert und punktgenau. Bearbeitet haben die beiden
ihr  Roadmovie  mit  akribischer  Sorgfalt,  spürbarer  Hingabe,
aber auch mit Respekt und Demut für die zugrunde liegenden
Werke. Und so ist auch die diesjährige konzertante Vorlesung
des Duos trotz des frostigen Themas mitten im Sommer wieder
ein Erfolg.

Arne Jansen ist ein Ausnahme-Gitarrist. Selbst wenn er sich
zurücknimmt wie an diesem Abend, sein großes Talent trägt die
konzertante Begleitung und begeistert durchgehend. Die Riemann
zeigt sich vielseitig. Dass sie eine gute Sängerin ist, hat



sich  mittlerweile  herumgesprochen  –  bei  dieser  Aufführung
traut sie sich auch an instrumentale Ergänzung mit Blockflöte
und Melodica. Die Texte fordern ihr ganzes schauspielerisches
und gesangliches Können, sie ist eine Schauspielerin, die noch
Mut zum Drama und zum Deklamieren hat. Souverän steht sie
diese  sicher  anstrengende  Reise  durch,  schafft  es  dabei
nonchalant, das Publikum einzubeziehen und mit diesem in einen
angenehm  unaufgeregten  Dialog  zu  treten.  Unaufdringlich
unterstützend wirken kleine Film-Einspieler auf der Leinwand,
jeder für sich ein kleines Kunstwerk.

Die  Ruhrfestspiele  dümpeln  in  diesem  Jahr  zwar  gewohnt
erfolgreich, aber auch unspektalulär vor sich hin. Wie schon
im letzten Jahr sind es die Aufführungen im kleinen Haus, die
Mut und Kreativität zeigen, so wie jetzt die Winterreise im
Mai.  Intendant  Frank  Hoffmann  verbindet  die  Ruhrfestspiele
gerne mit dem Anspruch, sie seien ein Ort der Kreativität,
deren dort uraufgeführte Werke von Recklinghausen aus einen
erfolgreichen Weg durch die Theater und Bühnen der Republik
finden.  Zumindest  „Winter-  Ein  Roadmovie“  dürfte  diesen
Anspruch erfüllen.

Die Ruhrfestspiele Recklinghausen zeigen noch bis zum 16. Juni
ein breitgefächertes Programm.

„Verträgen  halte  Treu'“  –
Kann Castorf den „Ring“?
geschrieben von Martin Schrahn | 13. Juni 2014
Er macht’s. Er, das ist Frank Castorf, Intendant der Berliner
Volksbühne,  Regie-Berserker  und  Stückezerfledderer.  Er  wagt
sich ans Größte, Hehrste des musikalischen Theaters – also an
Richard Wagners gewaltige, episch breite Trilogie „Der Ring
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des  Nibelungen“.  Kann  er’s?  Vor  allem:  Schafft  er’s
ausgerechnet am würdevollen Weihetempel namens Bayreuth? Die
da das Sagen haben, Katharina Wagner und Eva Wagner-Pasquier,
rufen ein klares „Ja“.

So steht es also fest: 2013, im Jahr des 200. Geburtstags von
Richard Wagner, inszeniert ein Beinahe-Grünschnabel in Sachen
Opernregie  den  mächtigen  Vierteiler  des  Genius.  Was  nicht
unbedingt  ein  Problem  sein  muss:  Christoph  Marthaler,
Christoph Schlingensief oder Werner Herzog waren auch nicht
unbedingt die geborenen Opern-Deuter – auf dem Grünen Hügel
lieferten sie Achtbares. Andererseits: Die Filmemacher Lars
van  Trier  (Melancholia)  und  Wim  Wenders  (Der  Himmel  über
Berlin)  hatten  vor  dem  „Ring“  bereits  kapituliert,  einen
entsprechenden Bayreuther Auftrag dankend zurückgegeben.

Nun also Frank Castorf. Er ist im Revier kein Unbekannter.
2004 hatte der DGB den Einjahresintendanten ganz unsolidarisch
vom Ruhrfestspielhof Recklinghausen gejagt. Weil das Publikum
weggeblieben war. Niemand wollte sehenden Auges in eine Image-
Katastrophe schlittern. Ein Regisseur aus (Ost)-Berlin, der
gerne suburbanes Elend auf die Bühne wuchtete, war zuviel des
Üblen.

Richard-Wagner-Büste  im
Garten auf Bayreuths Grünem
Hügel,  in  grimmiger
Erwartung.
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An Opern wiederum hat sich Castorf bisher zweimal versucht.
Giuseppe Verdis Eifersuchtsdrama „Otello“ brachte er 1998 in
Basel heraus. Er geruhte, die Konventionen und Illusionen des
Musiktheaters zu zerstören. Alles lief beiläufig ab, nichts
berührte.  2006  folgten  in  Berlin  „Die  Meistersinger  von
Nürnberg“. Jedenfalls ein bisschen davon – mit Schauspielern
und einem „Chor der werktätigen Volksbühne“, mit Textbrocken
aus Ernst Tollers Revolutionsdrama „Masse – Mensch“.

Kann Castorf also den Ring in Bayreuth? Er wird sich an jede
Note,  jede  Silbe  halten  müssen,  sonst  wird  ihn  der
„Wagnerianer“  ins ewige Walküren-Feuer verbannen. Doch er hat
einen Vorteil: Er ist, nach Wenders‘ Absage, der Retter in der
Not. Ohnehin ist die Zeit knapp, einen anständigen Ring aus
dem Boden zu stampfen. Im übrigen: Nach dem „Tannhäuser“, den
Sebastian  Baumgarten  heuer  in  der  Biogasanlage  verortete,
kann’s kaum schlimmer kommen.

Den wohl größten Skandal auf dem Grünen Hügel hat sowieso
Patrice  Chéreau  zu  verantworten.  Dessen  „Jahrhundertring“-
Deutung (1976) datierte in Zeiten der Frühindustrialisierung –
mit entsprechend antikapitalistischem Einschlag. Störungen im
Festspielhaus  und  Debatten  nach  den  Aufführungen,  die
bisweilen in Prügeleien kulminierten, waren das Ergebnis. So
gesehen, soll Castorf ruhig kommen. Bayreuth ist bereit.

 

 

Vestische Erleuchtung
geschrieben von Britta Langhoff | 13. Juni 2014
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Der Herbst ist da und mit ihm zum sechsten
Male in Folge „Recklinghausen leuchtet“. Am
14. Oktober eröffnet, zieht die Veranstaltung
wie  bereits  in  den  Vorjahren  wieder  viele
Besucher in die schöne Altstadt der vestischen
Kommune. Noch bis zum 30. Oktober erstrahlen
34  historische  Gebäude  und  Privathäuser  in

einem  sorgsam  installierten  Lichtermeer.  Das  diesjährige
Leuchten findet im Rahmen des 775. Stadtjubiläums statt. Auch
wenn Recklinghausen EU-konform auf moderne LED-Lichter setzt,
liegt der Schwerpunkt auf den altehrwürdigen Ecken und Kanten
der Innenstadt. Auf die alte Stadtmauer um die Engelsburg
werden  mittelalterliche  Motive  projiziert,  der  Stolz  der
Stadt,  das  Rathaus  wird  mit  besonderer  lichttechnischer
Raffinesse geehrt.

 

 

 

 

 

Freitags, Samstags und Sonntags gibt es ab 19:00 stündlich
eine musikalisch begleitete Videoprojektion. .Einen einzigen
Verweis zur jüngsten Stadtgeschichte gibt es: der leergezogene
Wohnturm des Löhrhofs darf noch einmal erstrahlen. Ein Tribut
zum  Abschied,  bevor  mit  dem  Bau  der  umstrittenen
Recklinghäuser  Arcaden  begonnen  wird.  Mit  dem  bisherigen
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Verlauf  des  „Leuchtturmprojektes“  dürften  die  Organsatoren
zufrieden  sein.  Die  Innenstadt  ist  abends  gesteckt  voll.
Besonders natürlich, wenn auch der Jugend etwas geboten wird,
so wie mit der – wie man hört – gelungenen Präsentation des
Recklinghäuser  DJs  Moguai.  Im  Gedränge  wurden  jedoch  auch
kritische Stimmen laut. Die wenigsten Besucher konnten mit der
groß  angekündigten  Installation  Zweischwung  des  Künstlers
Helmut R. Schmidt etwas anfangen. Erreichen wollte man mit
Schwarzlicht-Bestrahlung  die  Illusion  eines  luftleeren
Raumes. Doch auch ein Selbstversuch brachte mich nur zu der
Frage: Ist das noch Kunst oder darf mein Kind damit schon
spielen?

Insgesamt betrachtet, ist es schade, dass RE-leuchtet nur auf
der  retuschierten  DvD  einen  Eindruck
als  Gesamtkunstwerk  hinterlässt.  Lediglich
einige wenige Geschäfte haben ihre Dekoration
der Veranstaltung angepasst. In den meisten
Gassen und Strassen sieht man das Leuchten vor
lauter Licht nicht richtig. Natürlich ist es
aus  Sicht  der  Geschäftsleute  verständlich,
wenn man seine Auslagen nicht verdunkeln möchte, wo schon
einmal  so  viele  Passanten  flanieren.  Aber  (da  kann  die
Gymnasialkirche des Petrinums noch so schick bestrahlt sein)
wenn die gegenüberliegenden Schaufenster die ganze Strasse in
gleißendes Weiß tauchen, geht viel von der Wirkung verloren.

Weitere  Informationen  gibt  es  auf  der  Homepage  des
Veranstalters.

http://www.revierpassagen.de/5244/vestische-erleuchtung/20111021_1216/altstadtre
http://www.re-leuchtet.de/


Ruhrfestspiele  2011  –  ein
Rückblick
geschrieben von Britta Langhoff | 13. Juni 2014
Noch bevor die Abschlusskonzerte auf dem Recklinghäuser Hügel
gespielt waren, verkündete Intendant Frank Hoffmann die frohe
Pfingstbotschaft:  Die  Ruhrfestspiele  haben  sich  selbst  und
ihren  eigenen  Besucherrekord  von  2009  übertroffen.  212
Aufführungen, mehr als 81.000 Besucher und eine Auslastung von
über 91 % zählte das diesjährige Festival. Einmal mehr bewies
der Luxemburger Hoffmann damit, dass er der Tradition und dem
Anspruch der Ruhrfestpsiele gerecht wird und ihm gelingt, was
auf dem Hügel nicht immer selbstverständlich war: Mit einem
anspruchsvollen Programm auch in der Breite erfolgreich zu
sein.  Folgerichtig  wurde  auch  bereits  am  vergangenen
Donnerstag  bekannt  gegeben:  der  Vertrag  des  Luxemburgers
Hoffmann ist bis 2015 verlängert.

Was  bleibt  aus  diesem  Jahr,  Jahr  eins  nach  der
Kulturhauptstadt?  Stürmische  Begeisterung  ebenso  wie
kontroverse  Diskussion.  Große  Namen  neben  unbekannteren
Ensembles,  Experimente  von  provokant  gelungen  bis  arrogant
daneben.  Der  erbrachte  Beweis,  dass  das  Werk  Schillers  –
diesjährig im Mittelpunkt stehend – „Brücken in unsere Zeit
schlägt“  und  Schillers  „Nachdenken  über  die  Zunkunft…auch
unsere Gegenwart erschließt“. Die Schiller-Adaptionen – u.a.
Don  Carlos,  Kabale  und  Liebe  und  als  würdiges  Finale  der
radikal gekürzte Klassiker Maria Stuart – wurden durchweg mit
Begeisterung  aufgenommen.  Einzig  die  Räuber  stellten  so
manchen Zuschauer vor die Frage, ob die Inszenierung eher
drastisch  oder  doch  genial  furios  zu  nennen  war.
Leserbriefschlachten in der Lokalzeitung gaben davon beredte
Kunde. Worauf blicken wir noch zurück?

Auf einen grandiosen John Malkovich in einer eher behäbigen
Inszenierung der Giacomo Variations. Auf einen experimentellen

https://www.revierpassagen.de/1313/ruhrfestspiele-2011-ein-ruckblick/20110614_0948
https://www.revierpassagen.de/1313/ruhrfestspiele-2011-ein-ruckblick/20110614_0948


Ben  Becker,  der  die  vor  Jahren  mit  Endstation  Sehnsucht
geschlagene Scharte auswetzte und düster melancholisch sein
Publikum mit dem Todesduell von John Donne und den Elegien von
Joseph Brodsky bannte und begeisterte. Becker, der nur eine
Woche später gemeinsam mit David Bennent und der großartigen
Angela Schmid in „Eines langen Tages Reise in die Nacht“ einen
weiteren  Erfolg  verbuchte.  Nicht  wenige  feierten  diese
Inszenierung als die beste der Festspiele.

Kontroversen und Ablehnung dagegen bei „Paris, Texas“. Eine
sehr frei assozierte Adaption nach dem Film von Wim Wenders.
Comics  und  Pin-Ups  auf  der  Bühne,  schrill,  laut  und
disharmonisch. Bis heute fragt sich so mancher, ob er nun eine
Parodie  verkannt  oder  doch  einer  Aneinanderreihung  der
Untugenden modernen Regietheaters beigewohnt habe.

Nicht  unerwähnt  bleiben  sollten  kleinere  Juwelen  wie  der
Chansonabend von Angela Winkler, die sich als Bühne für die
Premiere  ihres  ersten  Studio-Albums  ausdrücklich  die
Recklinghäuser  gewünscht  hatte.  Sowie  die  Lesungen,  welche
eine  eigene,  gute  neue  Tradition  bilden.  Weniger  Resonanz
hatte diesjährig das Fringe Festival. Je mehr es sich zum
eigenständigen Festival entwickelt, desto mehr gerät es aber
auch zum Nischenprogramm als zur gewünschten Einrahmung.

Fest steht, die Recklinghäuser lieben ihr Festival. Zu Recht
sind sie nicht nur stolz auf das Programm, sondern auch auf
die einzigartige Stimmung auf und um den Hügel. Die mit den
Jahren sehr stimmungsvoll entwickelte Gastronomie trägt das
Ihrige  dazu  bei,  die  rechte  „A  world  stage“  Festival-
Atmosphäre  zu  entwickeln.

Es war Frank Hoffmanns Anspruch, die Ruhrfestspiele 2011 mögen
„in die Zeit gefallen“ wie „Schiller der Wirklichkeit ins
Gesicht  sehen“.  Er  selber  sprach  in  abschließenden  Worten
leicht  euphemistisch  von  „der  neuen  Recklinghäuser
Diskussionskultur“, die Resonanz und die Kritiken gleichwohl
gaben  ihm  Recht:  Hoffmann  ist  seinem  Anspruch  gerecht



geworden. Recklinghausen freut sich auf die Festspiele 2012.

(  Zitate  aus  Frank  Hoffmanns  Vorwort  im  Booklet  zu  den
Festspielen )

Meerjungfrauen und mongoloide
Kinder:  Eine  postdramatische
Theaterparodie
geschrieben von Katrin Pinetzki | 13. Juni 2014

"Die  Schauspielerin
(Katharina Ley) reißt Josef
Ackermann  engagiert  die
Maske  vom  Gesicht.  Foto:
Thomas  M.  Jauk

Auch wenn man als Dramatiker gerade einmal 30 Jahre alt ist,
kann man dem Theaterbetrieb einmal so richtig den Zerrspiegel
vorhalten. Genau das tut Autor Wolfram Lotz in seinem bereits
mit dem Kleist-Förderpreis gekrönten Stück „Der große Marsch“,
das  nun  bei  den  Ruhrfestspielen  Recklinghausen  seine
Uraufführung erlebte. Seine Thesen sind zwar nicht unbedingt
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originell,  aber  unterhaltsam  und  durchaus  ungewöhnlich
verpackt. Leider haben sie in der lahmen Inszenierung des
Saarländischen Staatstheaters keine Chance.

Die Bühne (Florian Barth) ist eine Showbühne samt Treppe,
gegeben  wird  Theater  im  Theater:  Eine  Schauspielerin
(Katharina Ley) moderiert eine Revue, mit der das Theater
beweisen will, wie kritisch und politisch es doch ist. Allzu
schnell zeigt sich jedoch die ideologische Verbohrtheit der
Theatermacher, die echte Sozialhilfeempfänger auf die Bühne
zerren  („Sie  sind  die  Opfer  der  Gesellschaft!“)  und  in
pseudokritischen  Interviews  Josef  Ackermann  und
Arbeitgeberpräsident Hundt auf den Zahn fühlen. („Armut findet
konkret  statt  in  unserer  Wirklichkeit!).  Der  erste  Teil
handelt also vom Scheitern dieses Ansatzes – am Ende liegt das
Theater,  wie  die  Regieanweisungen  genussvoll  schildern,  in
Trümmern, der Regisseur flieht, das Publikum verlangt sein
Geld zurück.

Das tat das Recklinghäuser Publikum nun nicht, was vielleicht
an der schönsten Szene des Abends liegt: Das üppige, für die
Sozialhilfeempfänger gedachte Buffet („Sie armen Leute, jetzt
nimmt jeder einen Gemüsebratling“) wurde vor der Pause für das
Publikum freigegeben. Während „der Autor“ (Gertrud Kohl) aus
seinen  Regieanweisungen  vorliest,  dass  sich  das  Publikum
zögernd an die Buletten wagt, tut das Publikum eben dies.
Regieanweisungen und Realität werden eins.

"Die  Sozialhilfeempfänger"
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stehen schüchtern am Buffet,
von  dem  sich  am  Ende  das
Publikum  bedienen  darf.
Foto:  Thomas  M.  Jauk

Und  so  erschien  das  Publikum  zum  dritten  Teil  nahezu
vollzählig wieder und verfolgte nun von der Bühne aus, wie
Lotz  das  Theater  gerne  hätte.  Der  Zerrspiegel  war
verschwunden, es ging nun um Visionen. Als Kronzeugen lässt
Lotz unter anderen Prometheus und Anarchie-Theoretiker Bakunin
auftreten  sowie  einen  gelähmten  Dichter  und  seine  eigene
Mutter.  Nach  Lotz’  romantischem  Ideal  agiert  das  Theater
komplett  autonom,  befreit  sogar  von  den  Gesetzen  der
Schwerkraft  oder  der  Sterblichkeit:  Theater  hat  sich
gefälligst nicht an der Realität zu orientieren. Fiktion muss
die Wirklichkeit verändern!

In der zweitschönsten Szene des Abends erklärt ein engagiert-
entrückter  Prometheus  (Klaus  Meininger)  der  verzweifelten
Moderatorin, wie man die Sterblichkeit abschaffen kann: „Wir
müssen nur die Seegurke fragen!“ Das ist schön irre, das ist
interessant – schließlich ist der Meeresbewohner tatsächlich
potentiell unsterblich, doch die Schauspielerin dreht durch
und  stellt  ihre  Rolle  in  Frage,  ganz  im  Stil  von  René
Pollesch: „Ich muss hier einstehen für irgendwas, für das
Theater muss ich hier immer einstehen!“

"Der  Regisseur"  (Georg
Mitterstieler) im Kampf mit
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der  Schlange,  Symbol  des
Kapitalismus (Nina Schopka).
Foto: Thomas M. Jauk

Schon die Liste der handelnden Personen macht klar: Dieses
Stück kann nicht einfach abgespielt werden, es verlangt nach
einer Regie, die sich alle Freiheiten nimmt. Lotz hat ein
Stück postdramatisches Theater geschrieben und beim Schreiben
wohl an Regisseure wie Frank Castorf (oder Pollesch) gedacht.
Was er mit Regisseur Christoph Diem bekommen hat, ist das
Gegenteil: Eine mutlose Inszenierung, die sich fast sklavisch
an  die  Vorgaben  hält  und  dort,  wo  es  nicht  geht,  ins
Theatralisch-Platte  ausweicht.  Statt  der  geforderten  50
singenden Meeres-Nymphen tritt stellvertretend eine attraktive
Schauspielerin im Meerjungfrau-Kostüm auf, und wenn Lotz „21
mongoloide Kinder“ fordert, lässt Regisseur Diem tatsächlich
das  gesamte  Ensemble  samt  Technikern  dümmlich  lächelnd
herumlaufen.  Am  wenigsten  bekommt  dem  Stück  aber  die
unerträgliche Langsamkeit. Vor allem in den Dialogen fehlt
Tempo, ganzen Szenen mangelt der Schwung.

Das alles ist fatal. Denn Lotz’ wichtigste Botschaft – das
Theater  erschaffe  seine  eigene  Welt  –  ist  nicht  so
tiefschürfend  und  kompliziert,  dass  man  sie  dem  Zuschauer
einhämmern müsste (was die Inszenierung mit einem Chor im
Epilog tatsächlich tut!). Am Ende entsteht also genau die Art
von Theater, gegen die Wolfram Lotz mit „Der große Marsch“
angeschrieben hat.

(Der Artikel ist aus dem Westfälischen Anzeiger).



Immobilien-Theater  –
Raumfessel oder Trutzburg
geschrieben von Rolf Dennemann | 13. Juni 2014
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
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
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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
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
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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,
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
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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

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
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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.

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

 

Junger  Westen:  Rückkehr  der
50er Jahre
geschrieben von Bernd Berke | 13. Juni 2014
Recklinghausen. Man kann es sich denken: Nach dem Zweiten
Weltkrieg herrschte allseits Nachholbedarf. Beileibe nicht nur
in materieller, sondern auch in geistiger Hinsicht. Der Mensch
lebt  eben  nicht  vom  Brot  allein.  Vor  dem  Horizont  dieser
Zeitstimmung bildete sich 1948 im Ruhrgebiet eine folgenreiche
Künstlergruppe: der „junge westen”.

Jetzt,  runde  60  Jahre  danach,  kommt  die  Gruppe  an  ihrem
Gründungsort Recklinghausen wieder zu Ehren. Noch heute gibt
es zur Erinnerung den renommierten Kunstpreis „junger westen”.
Führende Köpfe dieses Künstlerkreises waren der Hagener Emil
Schumacher, Thomas Grochowiak, Gustav Deppe, Heinrich Siepmann
und Hans Werdehausen. Namen, die (mit Ausnahme von Schumacher)
heute nicht mehr ganz so geläufig sind.

Von regionalen
Industrie-Motiven
zur Abstraktion

Die  Gruppe  wurzelte  im  Expressionismus  und  richtete  sich
bewusst  regional  aus.  Anfangs  griffen  die  Künstler  häufig
Motive  aus  der  Ruhrgebiets-Industrie  auf,  wie  etwa  Thomas
Grochowiak  mit  „Der  Fördermaschinist”  (1950).  Erkennbare
Gestalt,  doch  kein  platter  Eins-zu-eins-Realismus,  sondern
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aufs Wesentliche zielend.

Doch  alsbald  machte  sich  (zuweilen  heiß  und  polemisch
umstritten) der Zug zur Abstraktion bemerkbar. Er ging in
verschiedene Richtungen, mal eher geometrisch (konstruktiv),
mal  mehr  emotional  (gestisch)  gewendet.  Viele  Wege  führen
durch Fläche und Farbe. Jedenfalls hat sich seinerzeit die
abstrakte  Formensprache  spätestens  mit  der  documenta  1959
durchgesetzt.  Überdies  passt  Abstraktion  bestens  zu  den
aktuellen  Trends  auf  dem  heutigen  Kunstmarkt.  Zufall  oder
glückliche Fügung?

Recklinghausens  Kunsthallen-Chef  Ferdinand  Ullrich  ist
überzeugt:  „Die  50er  Jahre  kommen  wieder!”  Selbst  manche
Nierentische  und  Tulpenlampen  seien  grandiose  Schöpfungen
gewesen; erst recht die Kunst jener Zeit, die sich oft dem
Alltag  näherte  –  und  zwar  keineswegs  subversiv,  sondern
gleichsam  hilfsbereit:  Man  sieht  es  deutlich  anhand  einer
Mappe  mit  Tapetenmuster-Entwürfen  des  „jungen  westens”  für
eine Wuppertaler Firma. Phantasie-Girlanden im Stil der Zeit
für die heimischen Wände. Das hatte ‚was! Später gab es gar
„informelle” (also von spontanen Impulsen gesteuerte) Entwürfe
für Spielplatzmobiliar wie etwa Kinderrutschen. Gut denkbar,
dass die Umsetzung an Sicherheitsbedenken gescheitert ist.

Alltagsnähe in
der Tradition
des Bauhauses

Hinter all dem stand die Idee eines „Neuen Bauhauses”, das in
großer Tradition Kunst und Leben versöhnen sollte. Zeitweise
gab  es  Pläne,  dieses  „Bauhaus”  an  der  Werkkunstschule  in
Dortmund  anzusiedeln.  Leider  hat  sich  dieses  Projekt
zerschlagen. Wer weiß, was daraus hätte wachsen können.

Recklinghausen  zeigt  rund  80  ausgewählte  Werke  von  16
Künstlern, Kurator ist der stellvertretende Kunsthallen-Chef
Hans-Jürgen Schwalm. Nicht nur der „junge westen” selbst ist



vertreten,  sondern  auch  Gäste,  die  damals  an  ihren
Ausstellungen  teilgenommen  haben:  HAP  Grieshaber,  Fritz
Winter, Hubert Berke, Georg Meistermann, Hann Trier und der
ungemein dynamische K. O. Götz, der (weit über die „Provinz”
hinaus) in Paris Furore machte.

Lauter starke Positionen also, deren Originalität jetzt noch
wirkt. Die meisten Bilder dürften selbst Skeptiker mit der
Abstraktion versöhnen. Die ist hier nämlich kein Freibrief für
Beliebigkeit,  sondern  bringt  Formen  verbindlich  auf  den
Begriff. Zudem erlaubt die Schau Entdeckungen. Etwa diese: Vor
seinen Farbräuschen hat Emil Schumacher Bilder wie „Der Herd”
geschaffen; ein wahrhaft ausdrucksvolles Geräte-„Porträt” aus
dem Küchenbezirk.

Fazit: Auf solch anregende Weise darf ein Hauch der 50er Jahre
gern wieder wehen.

___________________________________________________

INFOS:

Ein  Mentor  und  „Geburtshelfer”  der  Gruppe  „junger
westen” war Franz Große Perdekamp, erster Direktor der
Kunsthalle Recklinghausen.
Ort der ersten Ausstellung im Vorfeld der Gruppenbildung
war 1947 die Lebensmittel-Etage des Kaufhauses Althoff
(Recklinghausen).
Ausstellung bis 28. September, Kunsthalle Recklinghausen
(Bunker am Hauptbahnhof). Geöffnet Di-So 11-18 Uhr. Eine
kleinere  Auswahl  zum  „jungen  westen”  wird  auch  in
Dortmund zu sehen sein – mit Werken von Gustav Deppe,
Ernst Hermanns und Heinrich Siepmann: 3. September bis
24. Oktober im RWE Tower (Freistuhl 7). Mo-Fr 9-17 Uhr.



Tagtraum  vom  unaufhörlichen
Kreislauf des Lebens – George
Taboris  Stück  „Gesegnete
Mahlzeit“  bei  den
Ruhrfestspielen uraufgeführt
geschrieben von Bernd Berke | 13. Juni 2014
Von Bernd Berke

Recklinghausen. Wenn Bühnenfiguren Dirty Don, Professor Geil
und  Amanda  Lollypop  heißen,  so  deutet  dies  auf  Farce  und
Slapstick  hin.  Damit  jongliert  George  Taboris  neues  Stock
„Gesegnete Mahlzeit“ denn auch.

Doch eigentlich ist diese Uraufführung (Koproduktion: Berliner
Ensemble  und  Ruhrfestspiele)  eine  Etüde  aufs  Leben  und
Sterben. Mal wehmutig, mal koboldhaft, fast immer hellsichtig
– manchmal bis über den Horizont des irdischen Daseins hinweg.
Und  in  den  besten  Momenten  erklingt  die  Sprache  hier  als
schiere, vom eindeutigen Sinn losgelöste Musik.

Der schwerkranke Tabori (92) selbst hat (von seiner Bettstatt
aus)  die  Inszenierung  begleitet.  Der  Text  ist  an  der
Oberfläche klar gegliedert. Drei Akte: Frühstück, Mittagessen,
Abendmahl. Doch Tabori stellt den Tagtraum, die Freiheit des
Erinnerns und Vergessens, über die chronologische Ordnung.

Biographische Partikel verglühen wie ein Feuerwerk

Partikel  aus  (s)einem  langen  Autorenleben  steigen  auf  und
verglühen wie ein Feuerwerk. Ein Oberkellner (Peter Luppa) und
ein Dramaturg (der wirkliche Dramaturg Hermann Beil) besorgen
komisch-melancholische  Überleitungen  im  biographischen
Variété.
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Es ist weder eine sorgsame Inventur des Lebens noch gar die
hehre Summe des Werkes. So etwas mögen andere liefern. Tabori
ist  im  Herzen  „Anarchist“  geblieben.  Also  wandelt  er
freigeistig zwischen (komödiantisch zugespitzter) biblischer
Geschichte und dem Lob verbliebener kleiner Alltagsfreuden,
zwischen Drangsal der Nazi-Zeit und erotischem Ungenügen.

Nie, so sinniert jener Schriftsteiler Dirty Don nach angeblich
20 000 Affären, habe er es vermocht, „eine Frau liebend zum
Lachen zu bringen“. Die Hure Lollypop (Margarita Broich) soll
ihm nun den finalen Orgasmus verschaffen.

Das ursprüngliche Chaos des Schöpfungsaktes

Wie eine Zahnrad-Mechanik schnurrt die Zeit ab. Professor Geil
(fast mafios, vielleicht gar der Tod persönlich: Gerd Kunath)
nennt  sie  zunächst  unentwegt  minutengenau.  Dirty  Don
(äußerlich  wirr,  zuweilen  seherisch:  Veit  Schubert)  liegt
anfangs  zu  Bette.  Er  erwacht  zwischen  tonnenweise
aufgeschichteten, beschriebenen Papieren. In diesem Ursprungs-
Chaos fließen Schöpfungsakt und Vergänglichkeit ineins. Dem
drohenden Tod bietet Don mit Phantasien von Zeugung und Geburt
Paroli. Beschworen und gepriesen wird das Leben als ewiger
Kreislauf, nicht als endliche Linie.

Im burlesken Mittelteil geht’s etwas ausufernd um den vom Geld
strangulierten Geist – anhand eines Knebelvertrags, den ein
schmieriger Filmmogul dem Autor aufdrängt. Tabori hat einst
Drehbücher in Hollywood verfasst.

Anspielungen auf Proust, Beckett und Kafka

Der Anleihen sind viele: Dirty Don (überdies ein entkräfteter
Nachfahre des Don Juan) nimmt zum Frühstück Tee und Kekse –
wie einst der bettlägerige Marcel Proust, als der sich auf die
„Suche nach der verlorenen Zeit“ begab. Auch Samuel Beckett
ist nah, dessen greise Figur Krapp in „Das letzte Band“ per
Magnetophon seine Lebensphasen Revue passieren ließ. Manche
Prise Kafka ist drinnen – ui ein paar Quäntchen Brecht.



Trotz alledem ist die ganze Legierung unverkennbar aus Taboris
lichtem  Geiste  geschaffen.  Das  in  Scherz  und  Ernst
traumwandlerisch  präzis  aufeinander  eingepegelte  Ensemble
lässt diesen Geist schimmern und leuchten.

Bei den Ruhrfestspielen nur noch am 12. Mai (Recklinghausen,
Bürgerhaus Süd, Karten 0180/11 11 021). Ab 15. Mai am Berliner
Ensemble.

Timm Ulrichs: Kunst auf die
lockere Art
geschrieben von Bernd Berke | 13. Juni 2014
Recklinghausen. Wenn Kunststudenten ihre Werke zeigen, krähen
nicht viele Hähne danach. Wenn aber ihr Professor, der seit
Jahrzehnten einen „Namen“ hat, sich an die Spitze stellt, so
verhält  es  sich  schon  anders.  Beispielsweise  Prof.  Timm
Ulrichs  (65),  der  nun  Abschied  von  der  Münsteraner
Kunstakademie nimmt, wo er in seiner Klasse seit 1972 etwa 280
Studenten betreut hat.

Jetzt ist in Recklinghausen ein Auswahl-Querschnitt aus all
diesen Jahren zu sehen. Über den Daumen gepeilt, sind es fast
200  Werke  von  rund  100  Ulrichs-Schülern,  garniert  mit
beispielhaften  Arbeiten  des  freigeistigen  Lehrmeisters,  der
auch schon mal eine Märklin-Modellbahn (beladen mit deutschem
Wald) in künstlerischen Dienst nimmt. Manche erinnern sich
auch an dies: Mit einer garstigen Porno-Kunst-Aktion hatte
Ulrichs anno 1993 für einen Skandal in Iserlohn gesorgt.

Der aufwändig recherchierte Bilanz-Katalog verzeichnet seine
sämtlichen Studenten – jeweils mit Passfoto von „damals“ (aus
den Akten der Akademie) und kurzem Werdegang; ganz gleich, ob
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sie nur ein oder 30 (!) Semester in Münster verbracht haben.
Hübsche Randnotiz: Recklinghausens Kunsthallen-Chef Ferdinand
Ullrich zählte einst selbst zum Kreis der Eleven. Ursprünglich
hat er Künstler werden wollen, dann hat er auf Kunstgeschichte
umgesattelt.

Auch feste Größen der Sze¬ne, wie etwa Gregor Schneider (der
Deutschland bei der Biennale in Venedig vertrat), haben ihre
ersten  Schritte  bei  Timm  Ulrichs  gemacht.  Etli¬che  andere
zählen zum acht¬baren „Mittelfeld“ der Branche, einige haben
sich ganz aus dem Beruf verabschiedet. So ist das eben.

Die  kreuz  und  quer  (un)sortierte  Ausstellung  ist
„vielstimmig“, man sieht Beispiele für alle Genres zwischen
Malerei, Installation und Video. Manche Stile und Moden der
letzten  30  Jahre  klingen  an.  Gemeinsamer  Grundzug  ist
ironischer Einfallsreichtum, zuweilen frech-fröhlich gewendet.
Kunst, die das Pathos meidet, die sich selbst nicht allzu
schwer  nimmt.  Timm  Ulrichs  dürfte  zur  leichteren  Gangart
ermutigt haben.

Ulrichs, der in Münster als Professor für „Bildhauerei und
Totalkunst“  firmierte,  hat  den  jungen  Leuten  stets  viel
Freiraum  gelassen.  Das  lockere  Arbeitsklima  kann  man  sich
ungefähr vorstellen. Es teilt sich im entspannten Gestus der
Ausstellung mit.

Doch Ulrichs hat nicht alle Interessenten zugelassen. Auswahl
musste sein. „Ich war nicht wie Beuys, der unterschiedslos
alle zu sich gerufen hat.“ Die Jahrgangsbesten wählte Ulrichs
jeweils ganz subjektiv aus – und verlieh ihnen unfeierlich
seinen „Timm und Struppi-Preis“…

Anfangs war Ulrichs selbst noch so jung, dass er gegrübelt
hat: „Wie soll ich hier eigentlich den Professor spielen?“ Und
noch heute sagt der beredsame, oft zu respektlosen Scherzen
aufgelegte Mann: „Eigentlich weiß ich gar nicht, was Kunst
ist.“  Kunst  sei  ein  offener  Begriff.  Statt  sich  vorher



festzulegen, solle man vom konkreten Einzelwerk ausgehen.

Ulrichs  ist  halt  ein  Sponti.  Verhasst  sind  ihm  die  immer
wieder verwendeten „Markenzeichen“ der Kunst, z. B. Nägel oder
kopfüber hängende Porträts. Lieber täglich von vorn beginnen.
Ein Vorbild? „Edison! Der hatte über 200 Patente aus allen
Bereichen.“  Und  wie  sieht  –  ganz  profan  gefragt  –  das
finanzielle Fazit seines Künstlerlebens aus? Ulrichs: „Obwohl
ich viele Wettbewerbe gewonnen habe, habe ich mit Kunst kaum
etwas  verdient.“  Wie  gut,  dass  er  als  Professor  ein
gesichertes  Grundeinkommen  hatte.

• „mit offenem Ende“ -Timm Ulrichs und seine Klasse an der
Kunstakademie  Münster  1972  bis  2005.  Kunsthalle
Reckling¬hausen.  24.  Juli  (Eröff.  um  11  Uhr)  bis  11.
September.  Di-So  10-18  Uhr.  Katalog  10  Euro.

(Der  Beitrag  stand  am  23.  Juli  2005  in  der  Westfälischen
Rundschau, Dortmund)

Ein  Künstler,  der  die
Gegensätze  liebt  –
Ausstellung  der
Ruhrfestspiele  präsentiert
Günther Förg
geschrieben von Bernd Berke | 13. Juni 2014
Von Bernd Borke

Recklinghausen. Fast ist’s wie beim Dichter Ringelnatz, der
einst  diesen  Werkstoff  im  Reime  besang:  Da  gibt  man  den
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Dingern einen ganz kleinen Stips – und da sind sie aus Gips.
Aus  dem  eher  unedlen  Material,  geradezu  unförmig
aufgeschichtet, hie und da „wild“ bemalt, wuchern zudem in
schönster  Regellosigkeit  solche  Fragmente  hervor:
Dichtungsgummi,  Latex-Fetzen,  Bruchstücke  eines  Sägeblatts
oder zerbeulte Getränkedosen.

Trash-Kunst von der Müllhalde, Überbleibsel vom Baumarkt? Was
die puren Materialien anbelangt: ja, irgendwie schon. Es sind
spontan  verwendete  Fundstücke.  Doch  der  Künstler  erhebt
(ironischen) Geltungs-Anspruch, denn diese Skulptur-Collagen
quellen auf hehren weißen Podesten vor sich hin – wie ferne
klassische Vor-Bilder, doch so ganz anders geformt.

Günther  Förg,  1952  in  Füssen  geborener  documenta-  und
Biennale-Teilnehmer, scheut weder große noch kleine Gesten.
Bei ihm relativiert sich ja alles mit Leichtigkeit. Geschwind
überspringt er Gattungsgrenzen der Kunst. Auch sind Konzept
und Zufall bei ihm keine Gegensätze. Sogar Pfusch würde nicht
großartig auffallen.

Recklinghausens  Kunsthalle  präsentiert  rund  120  neuere
Plastiken,  Gemälde  und  Fotografien  von  Förg,  und  zwar  im
Rahmen  der  Ruhrfestspiele.  Das  ist  diesmal  nicht
selbstverständlich.

Streit hinter den Kulissen

Es  gab  Streit  hinter  den  Kulissen,  und  es  blieb  lange
ungewiss,  ob  die  neue  Festspiel-Direktion  (Chef:  Frank
Castorf) die bildende Kunst überhaupt noch einbeziehen wollte.
Kunsthallen-Chef Ferdinand Ullrich musste nach überstandenem
Gezerre in Windeseile planen: „Hätten wir keine Festspiel-
Ausstellung mehr, so wäre das eine Katastrophe für das Haus.“

Mit dem Titel hat man sich sprachlich angeschmiegt: „make it
new“ (Mach’s neu) heißt die Förg-Schau, während die gesamten
Festspiele unter dem Motto „No fear“ (keine Angst) stehen.



Vor der Eingangstür erhebt sich ein massiver, von Förg weiß
getünchter Aluminium-Block: Einladung und Bremswirkung halten
sich die Waage. Besagte Gips-Gebilde empfangen den Besucher
sodann reihenweise im Erdgeschoss.

Der Betrachter muss sich recken

Im ersten Stock sieht man eigens für diesen Ausstellungsort
gefertigte  Tafelbilder,  darunter  ein  zwölf  Meter  langes
Riesenformat. Malerisch flott zitiert werden hier etwa die
schmalen  Fensteröffnungen  der  Kunsthalle,  eines  früheren
Weltkriegs-Bunkers.  Kann  etwas  zugleich  geöffnet  und
geschlossen  wirken?  Diese  Vexierbilder  schon!

Unterm Dach der Kunsthalle muss man sich recken: Hoch an die
Wände hat Förg seine Architektur-Fotos gehängt, die zumeist
nüchterne Bauhaus-Architektur aus dem Prag der 1920er Jahre
zeigen.  Förg  will  jedoch  nicht  dokumentieren.  Seine
schwarzweißen Lichtbilder erfassen willkürliche Ausschnitte,
sie wirken wie im Vorübergehen aufgenommen, sind gelegentlich
unscharf und verwischt. Zu allem Überfluss nimmt Förg es ganz
bewusst  in  Kauf,  dass  sich  das  einflutende  Licht  auf  der
Verglasung  spiegelt.  Hier  kann  sich  der  Besucher  nicht
bequemen.

Irritierend auch das Umfeld: Förg, der gern in Serien denkt
und handelt, hat sich 18 satteldachförmige Pulte bauen lassen
und  sie  jeweils  beidseits  mit  sichtlich  flugs  entworfenen
Acryl-Malereien verziert, so dass sich 36 „Motive“ ergeben.
Gitter- und Fensterstrukturen überwiegen bei diesem äußerst
freien Spiel mit architektonischen Vorgaben. Und auch hier
gibt’s  flirrende  Doppelwirkungen:  behaust  und  unbehaust,
standfest und flüchtig.

Günther Förg: „make it new“. Kunsthalle Recklinghausen (am
Hauptbahnhof).  Eröffnung  Sonntag,  2.  Mai.  Bis  18.  Juli.
Katalog 21 Euro.



Bleierne  Zeit  im  Museums-
Bunker  –  Kunsthalle
Recklinghausen zeigt Arbeiten
von Joachim Bandau
geschrieben von Bernd Berke | 13. Juni 2014
Von Bernd Berke

Recklinghausen. Auch dies ist ein Weg, die Skulptur vom hehren
Sockel zu holen: Wenn man sie einfach auf Rollen setzt und
damit  signalisiert,  dass  dies  alles  jederzeit  ins  Gleiten
geraten könnte.

Joachim Bandau (1936 in Köln geboren) hat seit den bewegten
späten  60er  Jahren  solche  im  Prinzip  mobilen  Plastiken
gefertigt. Doch sein Werk umfasst auch hermetische, gleichsam
still in sich gekehrte und starr wirkende Fügungen aus Blei
und Stahl.

Einen Querschnitt durch derlei Vielfalt dokumentiert jetzt mit
einer  „Gegenüberstellung“  (Untertitel)  von  Skulpturen  und
Schwarz-Aquarellen die Bandau-Retrospektive in der Kunsthalle
Recklinghausen. Gerade dieser Weltkriegs-Bunkerbau am Bahnhof
ist ein passendes Gehäuse für des Künstlers strenge Bunker-
Bilder aus den späten 70er Jahren. Sie leiten sich nicht nur
aus  der  fortwährenden  Kriegsangst  Bandaus  her  (als  Kind
durchlitt er schreckliche Bombennächte in Kellern), sondern
vermitteln wohl auch etwas von der mulmigen Gefühlslage jener
„bleiernen Zeit“ des RAF-Terrorismus um 1977. Man mag da an
Hochsicherheitstrakte denken, vielleicht auch an gefährliche
Reaktoren. Die Blätter evozieren diese Themen niemals direkt,
sondern  beschwören  eine  schwer  lastende  Atmosphäre  von
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stumpfer  Angst  und  allseitiger  Verschlossenheit  mit  rein
künstlerischen Mitteln.

Überhaupt verfährt Bandau nach tradierten Regeln der Kunst:
Mit Bodenplastiken erkundete er in immer neuen, sehr exakten
Ansätzen  Maßverhältnisse,  Gewichtungen,  Masse  und  Volumen,
Freisetzungen und Einschlüsse. Die Oxidation von Stahl und
Blei verleiht diesen beharrlichen Studien allmählich eine ganz
eigene Patina und Würde.

Kalkulierte Verzerrung der Körperlichkeit

Bandau,  der  in  Aachen  lebt  und  lange  in  Münster  als
Kunstprofessor gewirkt hat, kann höchst triftig über seine
Materialien, so auch über Papiersorten und deren Qualitäten
dozieren. Jedes Papier habe eine Hauptrichtung des Verlaufs,
daran müsse man sich beim Farbauftrag halten, sonst fließe
alles ungeregelt umher. Richtung? Ja, man merke dies, wenn man
eine  Zeitung  längs  oder  quer  zerreiße;  das  eine  gehe  mit
glatten Kanten vonstatten, das andere nur mit Fetzen (bitte
nicht gleich mit diesem WR-Exmplar ausprobieren).

Es ist, als habe Bandau die „Seelen“ des Bleis oder der Bütten
gesucht  und  gefunden.  Aufs  Blei  kam  er  übrigens  rein
assoziativ, vom Bleistift (Graphit) her, wie er denn überhaupt
– aller Expertenschaft und Exaktheit zum Trotz – die Lust am
Zufall und am Experiment nie verloren hat. So ergeben sich
auch Effekte, die ihn selbst überraschen: Einst zeichnete er
mit Tee- und Kaffee-Extrakten. Mit der Zeit sind diese Bilder
gelblich  geworden,  als  stammten  sie  aus  ganz  ferner
Vergangenheit.

Seine rollbaren Skulpturen werden, als originelle Ausprägungen
der  Pop-Art,  neuerdings  wieder  eingehender  gewürdigt.  Die
teilweise  leicht  grotesken  Klon-Gebilde  zwischen
Menschenkörper  und  Maschinenwelt  wirken  (manchmal  an  der
Grenze  zur  Komik)  ein  wenig  bedrohlich,  sie  greifen  ins
Surreale  aus.  Man  erschrickt  über  die  kalkulierten



Verzerrungen  und  Auswüchse  des  Figürlichen.  Diese  oft
kabinenförmigen  Gestelle  sehen  aus  wie  überdimensionierte
Spielzeuge  aus  einer  mutierten  Welt  oder  wie  technisches
Rüstzeug  einer  absurden  Klinik.  Dass  sie  auf  Rollen
daherkommen,  deutet  auf  etwaige  Mobilität  hin.  Doch  diese
Objekte sind so abweisend gepanzert, als wollten sie nie mehr
vom Fleck.

Joachim  Bandau:  „Gegenüberstellung“.  Kunsthalle
Recklinghausen. Bis 18. November, Di- So 10-18 Uhr. Kataloge:
Skulpturen 42 DM, Aquarelle 25 DM.

Der  Diener  aller  Herren  –
Ruhrfestspiel-Doppelpremiere:
Heyme  verknüpft  Shakespeare
mit Goldoni
geschrieben von Bernd Berke | 13. Juni 2014
Von Bernd Berke

Recklinghausen. So mies können Menschen sein: Immer wieder
spucken  sie  hier  verächtlich  voreinander  aus.  Hansgünther
Heyme  untersucht  mit  seiner  Ruhrfestspiel-Doppelpremiere
(Stücke von Shakespeare und Goldoni) Herr- und Knechtschafts-
Verhältnisse. Die Figuren, denen man befremdet zuschaut, sind
meist abgebrühte Interessenvertreter ihrer selbst, daher oft
auch  Überläufer  und  Verräter.  Taktik  rangiert  allemal  vor
unverstelltem Gefühl.

Shakespeares „Der Kaufmann von Venedig (um 1596) wird vom
Teatro de La Abadia in spanischer Sprache (mit Übertiteln)
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gegeben, Carlo Goldonis Komödie „Der Diener zweier Herren“
(1746)  firmiert  als  Koproduktion  mit  dem  Luxemburger
Nationaltheater. Bei beiden Stücken, die am Sonntag im über
fünfstündigen  Doppelpack  verabreicht  wurden,  führt  Heyme
Regie.

Der Festspielchef hat in den 150 Jahre auseinander liegenden
Texten,  die  beide  (teilweise)  in  Venedig  spielen,  etliche
Ähnlichkeiten erblickt. Geld regiert hier wie dort die Welt.
In beiden Fällen verkleidet sich eine Frau als Mann, um ihre
Heirats-Interessen  durchzusetzen.  Juristische  Finten  prägen
jeweils die Beziehungen. Dem finalen Hochzeitsreigen beider
Stücke  traut  Heyme  auch  nicht,  er  sieht  bereits  das  laue
Unglück auf die Paare zukommen.

Doch  ganz  besonders  richtet  er  sein  Augenmerk  auf  jene
deklassierten  Diener-Gestalten,  die  in  den  zwei  Stücken
zentrale Rollen spielen. Shakespeare auf Spanisch: Welch eine
Hitze, welch‘ ein rollendes Rasen! Zwischen all den kühlen
Kacheln des Spielorts (Schwarzkaue der Recklinghäuser Zeche
Blumenthal/Haard) beginnen die Worte zu glühen. Wir sehen (zum
Text  durchaus  passend)  gespreizte  Posen  voller  Pathos  und
offenem Machismo, wie sie auf hiesigen Brettern sonst kaum
denkbar sind.

Auch Shylock ist keine Lichtgestalt

Heyme und die höchst präsenten Darsteller (fulminant: Carmen
Machi, sozusagen als „Diener aller Herren“) stilisieren das
Spiel kunstvoll. Tänzerisch und opernhaft scheint das Tun und
Treiben jener eitlen Gecken, die dem Juden Shylock mit ihrer
Verachtung so arg zusetzen, dass er sich mit dem Schuldschein
rächen will: Bei Nichtzurückzahlung des geliehenen Geldes darf
er  dem  Kaufmann  Antonio  ein  Pfund  Fleisch  aus  dem  Leibe
schneiden…

Spanier gehen mit dem prekären Stoff im Prinzip unbefangener
um,  als  Deutsche  dies  je  könnten.  Doch  Heyme  hat  große,



einfühlende  Sorgfalt  auf  die  Figur  des  Shylock  verwendet.
Gabriel  Garbisu  spielt  den  jüdischen  Geldverleiher  im
schneeweißen  Anzug  keineswegs  als  unschuldige  Lichtgestalt.
Man versteht aber, was ihn zu seinen Rachegelüsten treibt.
Lieber bliebe dieser Shylock geschäftlich-rational. doch die
Verhältnisse sind nicht so.

Wenn dieser Shylock am Ende zur christlichen Taufe genötigt
wird, kläglich dem Becken entsteigt und unter eine Brause
taumelt, so ist dies wohl gar ein furchtbarer früher Vorschein
der Vernichtungslager. Und die gelbe Nase, die er bis dahin
trug, hat schon auf den Judenstern verwiesen.

Eine solch pralle Aufführung, die derlei Abgründe bedenkt, ist
eine Menge wert. Große Pause mit Paella, Pasta & Co.

Rotation im immergleichen Chaos-Tempo

Dann der Goldoni in deutscher Sprache. Was in der Shakespeare-
Inszenierung als latente Gewalt spürbar war, hat sich nun
verfestigt,  die  Aggression  ist  jederzeit  sprungbereit.  In
einer Tonne stecken Degen, mit denen man gar häufig kämpft.
Die  Gesellschaft,  deren  Hierarchien  Heyme  mit  brechtischem
Blick diagnostiziert, ist noch fratzenhafter geworden.

Doch was im „Kaufmann“ noch elegant gezirkelt wirkte, kommt
nun eher trampelig daher. Die Aufführung rotiert im fast immer
gleichen  Chaos-Tempo  um  eine  ziemlich  leere  Mitte.  Manche
Zuschauer flüchteten vorzeitig. Gegen Schluss kann man’s kaum
noch ertragen, wie die Protagonisten immer wieder heillos auf
die Bühne stürmen und brachial frontal spielen.

Stellenweise ist’s bewegend, wie der alte Diener Truffaldino
die hochnotpeinlichen Balanceakte zwischen seinen Herrschaften
vollführt. Doch Ekkehard Schall, gleichsam der prototypische
Diener aller Zeiten und Klassen, packt diese Rolle so sehr
beim Schöpfe, dass er sie zu zerreißen droht. Er hat starke,
ganz lichte, chaplineske und eben brechtische Passagen, doch
überdreht  er  die  Tourenzahl.  Um  ihn  herum  gibt’s  manch‘



gewittriges  Chargieren.  So  wild  und  bunt  kann  Langeweile
aussehen.

Termine: Nur das Goldoni-Stück: 15, 16., 17. Mai (20 Uhr) /
Goldoni  plus  Shakespeare:19.,  20.,  26.,  27.Mai  (17  Uhr).
Karten 02361/9218-0.

Wo  das  Ungeahnte  jederzeit
geschehen  kann  –
Ruhrfestspiel-Ausstellung
zeigt  Arbeiten  des
Niederländers Waldo Bien
geschrieben von Bernd Berke | 13. Juni 2014
Von Bernd Berke

Recklinghausen. Ganz gleich, ob auf weltweiten Reisen oder in
der Kunst: Dieser Mann hält sich gern im „Niemandsland“ auf,
im undefinierten Bezirk zwischen festgelegten Bereichen. Da,
wo alle Grenzen verschwimmen und das Ungeahnte geschehen kann.

Der Niederländer Waldo Bien (Jahrgang 1949), der jetzt die
Ausstellung der Ruhrfestspiele bestreitet, ist ein Grenz- und
Schwellen-Gänger  zwischen  verschiedensten  Stilen,  Themen,
Materialien.  So  kommt  es  beispielsweise  vor,  dass  er
Röntgenbilder  übermalt  oder  Fotos,  die  er  mit  Walfisch-Öl
begossen  hat,  unter  Plexiglas  einschließt.  Die  sämigen
Schlieren und das eigentümliche Verwittern künden vielleicht
von Vergänglichkeit. Oder ist es nur ein purer ästhetischer
Akt, bar jeder anderen Bedeutung?
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Eine Schlangenhaut, mit Tinte blau gefärbt, gilt Bien als
Zeichen für Dynamik, ja als Vorbild unserer Schrift, die sich
schlängele  wie  ein  solches  Reptil.  Buchhalterische
Zahlenkolonnen erscheinen auf einigen Bildern als Vorstufen
architektonischer  Kolonnaden,  die  Zahlensäulen  mutieren  zu
Säulengängen: Ökonomie als Triebkraft des Bauens. Auf derlei
Ideen, die sich aneinander entzünden und dann aufleuchten,
muss man erst einmal kommen.

Bien will sich nicht dingfest machen lassen: Der eigentlich
eloquente  Beuys-Schüler  sagt,  er  könne  im  Grunde  nicht
beschreiben, was er tue. Wahrscheinlich, so findet er, nähere
man sich seiner Arbeit am besten, indem man feststellt, was er
nicht macht. Oh, da käme einiges zusammen! Auf den Markt ziele
er jedenfalls nicht, für ihn sei die Kunst ein immerwährendes
Labor der Freiheit. Alles fließt…

Zurück zum Sichtbaren. Im Zentrum steht das „Sterbezimmer“,
eine Installation im Traditionsstrang der – Achtung, Etikett!
– „arte povera“ („arme Kunst“): Man sieht eine Bettstatt aus
verbogenem,  rostigem  Metall,  darauf  lasten  (sozusagen  als
Matratzen und Kissen) schwerste Kohle-Quader, die Bien selbst
aus dem Bauch der Erde gehievt hat. Nach Joseph Beuys‘ Tod hat
er ein Gemälde in dieses vordem so finstere Zimmer gehängt. Es
zeigt ein luftiges, womöglich unendliches Blau, als wär’s nur
ein Ausschnitt, direkt vom Himmel genommen. Und so mag sich
dieser  andächtige  Raum  im  Laufe  der  Jahre  immer  weiter
verwandeln.

Doch gar zu einst nimmt Bien das alles nun auch nicht. In den
Ecken des Zimmers hat er schmale Lücken gelassen, Ausblicke
ins Freie. Warum dies? „Weil ich als Schüler so oft in der
Ecke stehen musste“.

Eines  Tages  haben  Waldo  Bien  und  sein  US-Kollege  Virgil
Grotfeldt ihre gemeinsame Vorliebe für die Nicht-Farbe Schwarz
entdeckt.  Es  war  der  Beginn  einer  wunderbaren
Künstlerfreundschaft.  Seither  arbeiten  sie  zusammen,  wann



immer sie sich treffen. Früchte dieser spontanen Dialoge sind
in  Recklinghausen  zu  sehen.  Die  Doppelbilder  sind  in
gemeinsame  Rahmen  gefasst,  welche  freilich  an  einer  Seite
offen  bleiben,  so  als  könnten  jederzeit  weitere  Elemente
angefügt  werden.  Doch  vorerst  sind  es  je  zwei:  mal  wie
füreinander  geschaffen,  mal  einander  ganz  abweisend  fremd.
Fast wie im richtigen Leben.

Kunsthalle Recklinghausen (am Hauptbahnhof). 6. Mai bis 2.
Juli. Di-So 10-18 Uhr. Katalogbuch 48,50 DM.

Trost für die sündige Welt –
Der  Künstler  Thomas
Grochowiak  und  sein
Bilderzyklus  zu  Mozarts
„Requiem“
geschrieben von Bernd Berke | 13. Juni 2014
Von Bernd Berke

Recklinghausen. „Ich bin aufgeregt wie ein Primaner“‚, verrät
Thomas  Grochowiak.  Was  kann  den  mittlerweile  86-jährigen
Altmeister  der  Ruhrgebietskunst  noch  dermaßen  in  Wallung
versetzen?

Erstmals wird sein neuer, aus 14 großen Tafeln bestehender
Bilderzyklus gezeigt, zu dem er sich von Mozarts „Requiem“
inspirieren ließ. Die „echte Uraufführung“ (Grochowiak) in der
Kunsthalle Recklinghausen, ergänzt um einige Spanien-Bilder,
die Grochowiak selbst nicht ganz so wichtig nimmt, geht mit
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Lampenfieber einher: Wie werden die Werke im Museum wirken,
die bis dato im Atelier gestanden haben?

Schon der Dirigent „zeichnet“ die Musik

Unzählige  Male  hat  Grochowiak  Mozarts  berühmte  Totenmesse
gehört; vor dem Malen, dabei und danach. Auch hat er eine
Reihe  von  Orchesterproben  besucht,  um  Feinheiten  der
Komposition für sich auszuloten. Dirigent war Michael Gielen
und  dessen  Bewegungen,  die  gleichsam  Töne  in  die  Luft
zeichneten,  kamen  Grochowiak  bereits  wie  der  Beginn  einer
grafischen Annäherung vor.

Himmelhohes Jauchzen und tiefste Trübsal hat der Künstler beim
Hören  verspürt,  das  Flehen  um  Vergebung  aller
Menschheitssünden und die Hoffnung auf göttliche Gnade hat er
vernommen.  Persönlicher  Hintergrund:  Der  frühe  Tod  seiner
Tochter  brachte  Grochowiak  zur  Beschäftigung  mit  dem
religiösen  Geist  des  Mozart-Werkes.

Nur: Wie soll man das zeitlich gestaffelte Auf und Ab der
Musik in Bilder überführen, auf denen ja alles gleichzeitig zu
sehen  ist?  Grochowiak:  „Wenn  man  jeden  Moment  der  Musik
malerisch erfassen will, dann läuft sie einem davon.“ Seine
Schlussfolgerung: „Ich kann nicht die Musik malen, sondern nur
meine Empfindungen beim Hören der Musik“.

Im nicht hierarchisch geordneten, aber keineswegs chaotischen
Bildaufbau  bedrängen  viele  Sinneseindrücke  den  Betrachter
zugleich. Man meint das Schwellen und Schwinden der Tonfolgen,
das Wechselspiel der  Rhythmen nachgebildet zu sehen. Hell und
dunkel getönte Flächen verweisen auf Stimmungen, welche die
Musik auslöst – mal schwermütig, mal licht und leicht.

Aschfahl oder verdüstert liegt die sündige Welt darnieder,
doch  alsbald  leuchtet  –  zunächst  noch  zaghaft  –  ein
überirdisch  schimmerndes  Goldgelb  als  „Ewiges  Licht“  der
Verheißung hervor.



Höllenfeuer und christliches Kreuz

Überhaupt  verblüfft  an  vielen  Stellen  die  schwebende
Transparenz der Farben, eine Durchsicht wie auf ein besseres
Jenseits. Grochowiak hat mit Farbtusche auf Fabriano-Karton
gearbeitet  und  zwischendurch  Wasser  aufgesprüht.  Beim
Aufsaugen der Nässe wellt sich dieser spezielle Malgrund, die
Bilder gewinnen eine zusätzliche Raumtiefen-Dimension.

Manche  Passagen  der  Musik  verdichten  sich  zu  Farbwolken,
andere  lagern  sich  als  feine  Verstäubungen  oder  bis  zum
Platzen gefüllte Farbblasen ab. Die klanglichen Grundlinien
und  das  festere  Bassfundament  kehren  im  Bildgefüge  als
Liniengitter oder Horizonte wieder, die den farbigen Kosmos
zusammenhalten,  aber  nie  einschnüren.  Zuweilen  blitzen  –
mitten  in  der  abstrakten  Formenlandschaft  –  erkennbare
Figurationen auf: der bedrohliche Schlund der Posaune beim
Jüngsten Gericht, das lodernde Höllenfeuer, die Gestirne, das
christliche Kreuz, das auf allem Sein ruhende „Auge Gottes“.

Eine Kunst, die gar viele Abgründe und Höhen durchmisst und
sich  von  schlimmster  Verzweiflung  bis  zur  Ahnung  eines
umfassenden  Trostes  erhebt.  Starke  Akkorde  in  Grochowiaks
Alterswerk.

Thomas  Grochowiak:  Bilderzyklus  zu  Mozarts  „Requiem“  /
Spanien-Bilder. Kunsthalle Recklinghausen (am Hauptbahnhof).
Bis 16. April. Katalog (zur Retrospektive in Rastatt) 25 DM,
Postkartensatz mit Mozart-Bildern 15 DM.

Siepmann-Retrospektive:

https://www.revierpassagen.de/89181/89181/19991009_1305


Freiheit im Gerüst
geschrieben von Bernd Berke | 13. Juni 2014
Von Bernd Berke

Recklinghausen.  Heinrich  Siepmann  war  immer  ein  ungemein
stetiger und fleißiger Künstler. Allein 1220 Ölgemälde umfasst
das  Werkverzeichnis,  das  jetzt  zur  Retrospektive  in
Recklinghausen  vorgelegt  wird.

Kürzlich litt der 94jährige an einer Lungenentzündung – und
was tat er? Er zeichnete im Krankenbett einige ganz wunderbare
Pastelle.  Gewiss  trug  das  Schaffen  zur  Genesung  bei:  Am
Sonntag will Siepmann zur Eröffnung seiner Werkschau in die
Kunsthalle kommen.

In der so folgenreichen Künstlergruppe „junger westen“, die
sich  kurz  nach  dem  Zweiten  Weltkrieg  formierte,  tat  sich
Siepmann u. a. mit dem vor wenigen Tagen verstorbenen Hagener
Maler Emil Schumacher und mit Gustav Deppe zusammen, der am 1.
September dieses Jahres starb. Nun ist Siepmann, neben Thomas
Grochowiak,  einer  der  letzten  lebenden  Zeitzeugen  des
damaligen  Aufbruchs.

Fenster-Bilder als frühe Vorläufer

Ganz anders als Emil Schumacher, von dem zur Erinnerung drei
Bilder der Schau vorangestellt sind, hat sich Siepmann niemals
dem Abenteuer der freien Gestik verschrieben. Vielleicht ist
es just eine psychologische Grundfrage, welchen Weg man in der
Gegenstandsferne wählt: Siepmann jedenfalls bedurfte stets der
geometrischen „Gerüste“, die seine Arbeiten in Form halten.

Frühe Vorläufer waren jene „Fenster-Bilder“, also Ausblicke
durch  Rahmungen,  die  die  Architektonik  des  Bildgevierts
bestimmten. Daraus wurden alsbald abstrakte Linien und Balken,
die Siepmann mit dem Lineal zog, dann aber doch malerisch
ausfüllte.  Nicht  leblose  Farbflächen  erstrecken  sich  hier,
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sondern solche, denen man die Machart, die Spuren der Arbeit
ansieht. Keine seelenlose Fabrikation, sondern Werk der Hände.

Außerdem  unterlegt  der  Künstler  seinen  Bildern  nicht  etwa
rechteckige  Standard-Gerüste,  sondern  bringt  die  Ursprungs-
Berechnung – immer wieder neu, immer wieder anders –  behutsam
aus der Balance. Ganz leicht aus der Lot- oder Waagerechten
gekippte Linien dynamisieren das Bild, erzeugen ästhetische
Spannungszustände zwischen (meist vorherrschender) Planung und
einer Ahnung von Chaos. Denn Ordnung allein wäre nur das halbe
Leben.

Siepmanns  bemerkenswert  reichhaltige  Farbpalette
vergegenwärtigt  man  sich  am  besten  anhand  der  feinstens
nuancierten  Weiß-Abstufungen.  Doch  auch  das  Rot  taucht  in
mancherlei Schattierungen und Mischformen auf. Auf diese Weise
gewinnen die Werke an Räumlichkeit und Tiefe.

Das Spiel darf heiter sein

Rund 70 Gemälde und 40 Collagen (vorzugsweise mit Wellpappe,
Tapetenresten und Büttenpapier) von 1947 bis heute sind zu
sehen. In seinen neuesten Arbeiten, etwa bei den eingangs
erwähnten Pastellen vom Krankenlager, lockert sich die vormals
manchmal doch etwas strenge Konstruktion.

Es scheint so, als habe Siepmann in seinen Neunzigern (am 30.
November wird er 95) noch einmal eine ungeahnte Freiheit des
heiteren Spiels entdeckt. Dies sehend, freut man sich mit.
Denn man kann sich hinzu denken, dass niemals aller Tage Abend
sein  muss.  Besser  noch:  Ein  Stück  davon  kann  man  sich
bewahren.  Das  Museum  gibt  nämlich  die  Pastelle  zum
Freundschaftspreis  von  je  400  DM  ab.

Heinrich  Siepmann.  Retrospektive.  Kunsthalle  Recklinghausen
(am Hauptbahnhof / Tel. 02361/501931). 10. Oktober bis 28.
November,  Di  bis  So  10-18  Uhr.  Katalog  (komplettes
Werkverzeichnis)  148  DM.



Krachlederne  Verwirrung  –
Rauminszenierungen  des
Belgiers  Guillaume  Bijl  in
Recklinghausen
geschrieben von Bernd Berke | 13. Juni 2014
Von Bernd Berke

Recklinghausen.  Der  Raum  ist  rundum  mit  roter  Tapete
ausgeschlagen, darauf prangen hier und da goldene Schriftzüge
in  altehrwürdiger  Fraktur.  Über  der  ganzen  Szenerie  liegt
dezent gedämpftes Licht. Welch eine feierliche Einstimmung.
Hier wird man bestimmt edle Dinge zu sehen bekommen. Und dann?
Dann  erkennt  man  an  den  Wänden  acht  alte  und  abgewetzte
Lederhosen hinter Glas. Nanu?

Es will fast so scheinen, als trieben die Ruhrfestspiele mit
ihrer Kunstausstellung diesmal argen Schabernack. Denn tritt
man näher an die Schaustücke heran, so sieht man auch noch
Messing-Schildchen,  mit  denen  besagte  Lederhosen  bekannten
Menschen  zugeordnet  werden:  Eine  soll  angeblich  der
Verhaltensforscher Konrad Lorenz getragen haben, eine zweite
habe der Dichter Stefan Zweig angezogen, weitere hätten dem
Bergfex  Luis  Trenker  oder  dem  CSU-Altvorderen  Franz  Josef
Strauß gehört. Letzteres könnte beinahe wahr sein. Doch wer’s
glaubt…

Seh-Erwartung wird gezielt unterlaufen

Wenn Seh-Erwartungen dermaßen gezielt unterlaufen werden, muß
wohl  Hintersinn  im  Spiele  sein.  Der  weithin  renommierte
belgische Künstler Guillaume Bijl (Jahrgang 1946), vor Jahren
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auch schon mal im Dortmunder Ostwall-Museum präsentiert, hat
für  das  vielteilige  Arrangement  mit  den  bajuwarischen
Beinkleidern samt einschlägigen Dokumenten gesorgt. Die Arbeit
beansprucht  das  gesamte  Erdgeschoß  der  Recklinghäuser
Kunsthalle. Betrachter sollen eben meinen, sie seien in ein
wirkliches,  offenbar  erzkonservatives  Museum  mit
volkskundlichen  Exponaten  geraten.

Mit geschickt eingefädeltem Sinnentrug geht’s in der ersten
Etage raumgreifend weiter. Hinter einer Kordel-Absperrung und
ringsum verlegten roten Teppichen liegt ein riesiger Stein
ehrfurchtgebietend auf dem Sockel. Guillaume Bijl will uns
glauben machen (und zugleich daran zweifeln lassen), dies sei
ein Meteorit, der anno 1932 auf die Erde gestürzt ist. Info-
Tafeln  an  den  Wänden  erläutern  die  „Hintergründe“  und
verstärken  den  Eindruck  der  astronomischen  Sensation  noch.
Potzblitz!

Im zweiten Stock sieht man schließlich drei plastische Szenen
aus  der  Prähistorie  des  Menschen:  „Steinzeitler“  beim
Feuermachen, bei der Bärenjagd und bei der Höhlenmalerei, also
gleichsam in der Geburtsstunde der Kunst. Hier verhält sich
die Sache schon ein wenig anders, denn derlei nachgestellte
Szenen aus der Vorzeit können ja auch im Fachmuseum nur vage
Annäherungen an eine vermutete Wirklichkeit bedeuten.

Keine bloße Parodie auf Museen

Drei  irritierende  Ausflüge  also  in  die  Kultur-,  Erd-  und
Menschheits-Geschichte.  Guillaume  Bijls  Raum-Inszenierungen
schillern  zwischen  chamäleonhafter  Anverwandlung  und
Verfremdung.  Es  sind,  wenn  darin  auch  subtiler  Humor
aufleuchtet, beileibe keine bloßen Parodien auf tatsächliche
Museen,  sondern  komplexe  Zeichen-Systeme,  die  einen  auf
geradezu philosophische Fragen stoßen können: Wie verändern
sich  die  Objekte,  wenn  sie  im  Museum  gezeigt  werden?  Mit
welchem Mitteln trügt der Schein? Was ist überhaupt echt und
wahr, was ist falsch? Ist nicht jede bildhafte Darstellung



geschichtlicher Tatsachen sowieso schon Erfindung, Kopfgeburt,
Gedankenkonstruktion?

Spaß beim Sehen, Stoff zum Nachdenken. Was will man mehr?

Kunstausstellung der Ruhrfestspiele: Guillaume Bijl. 3. Mai
bis 5. Juli. Kunsthalle Recklinghausen (am Hauptbahnhof). Di-
Fr 10-18Uhr, Sa/So 11-17Uhr. Katalog 35 DM.

Auf übermalten Bildern sieht
man  mehr  –  Arnulf  Rainer,
sein „Markenzeichen“ und die
brachialen Witzbolde von Wien
geschrieben von Bernd Berke | 13. Juni 2014
Von Bernd Berke

Recklinghausen. Solche Kapriolen schlägt der Kunstbetrieb: Da
hat  Arnulf  Rainer  sich  zum  Markenzeichen  erkoren,  fremde
Bilder  zu  übertünchen  –  und  dann  kommen  just  in  seiner
Heimatstadt  Wien  schurkische  Scherzkekse  daher,  die  seine
längst  teuer  gehandelten  Übermalungen  ihrerseits  übermalen.
Jetzt sind 64 Arbeiten Rainers in Recklinghausen zu sehen –
willkommene Lehrstücke zu einer Geschichte, die sich wie ein
Witz anhört.

Arnulf Rainer (Jahrgang 1929) ist nicht irgendein vom Markt
gehätschelter Schmierfink, der sich über die Sachen anderer
Leute hermacht und sie wahllos zukleistert. Die Übermalung ist
zunächst sein probates Mittel, die in der Malerei seit jeher
grassierende Angst vor der leeren Leinwand zu überspringen.
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Außerdem  verwendet  Rainer  als  Bildgrund  fast  immer
Reproduktionen, z. B. von Fotos oder alten Stichen. Die wird
er ja wohl noch bepinseln dürfen!

Vor allem aber: Wenn Arnulf Rainer ein Bild übermalt hat, dann
ist es nicht einfach unter Farbe verschwunden, sondern tritt
auf wundersame Weise meist deutlicher zutage. Verbergen heißt
zeigen.  Beispiel:  „Königsee“.  Eine  Postkartenidylle  der
tausendfach gesehenen Art, man guckt gar nicht mehr richtig
hin.  Wenn  diese  Landschaft  aber  zwischen  Rainers
Farbströmungen  schemenhaft  auftaucht,  bekommt  sie  eine
flirrende, fast übernatürliche Aura.

Auch Christus am Kreuz ist durch die Jahrhunderte zu einer Art
Klischee geworden, man nimmt seine Leiden kaum noch wahr. Wenn
Arnulf Rainer in wilder Manier durch die religiöse Szenerie
gefahren ist, wird sie wieder zur spannungsvollen Provokation.
Ähnliche  Wandlung  erfahren  jene  gesichtslos-anonymen  Bilder
von Katastrophen wie etwa Schiffs-Unglücken.

Eine weitere Bilderserie in Recklinghausen zeigt Übermalungen
von (relativ harmlosen) erotischen Fotos. Auch hier herrscht
das Verdeutlichungs-Prinzip: Massenware und billiger Abklatsch
lebt durch Nachbehandlung neu auf, das Immergleiche wird durch
den Akt des Malens zum Einmaligen.

Arnulf Rainer arbeitet in erregten, expressiv und explosiv
gestimmten Seelenzuständcn. Früher hat er sich mit Alkohol,
Drogen und Tabletten befeuert. Doch diese Zeiten sind lange
vorüber.  Er  hat  gewissermaßen  Routine  in  Sachen  Ekstase
erlangt.  Mit  den  Jahren  ist  er  auch  formal  treffsicher
geworden. Deshalb muß er nicht mehr so viel Mißratenes abtun
wie ehedem.

Meist sucht er den ganz direkten Weg vom Körper zur Leinwand,
gelegentlich läßt er auch Pinsel oder Spachtel beiseite und
malt  mit  schmerzenden  Fingern  auf  die  immer  rissigere
Leinwand.  Dann  rinnt  schon  mal  echtes  Blut  aufs  Bild…



Vorbilder des Schaffensrausches mit getrübtem Bewußtsein hat
Rainer  in  bildnerischen  Entäußerungen  von  Geisteskranken
gesucht. Er hat solche Arbeiten gesammelt. Unter dem Titel
„Outsiders“ (Außenseiter) werden Werke aus dieser Kollektion –
parallel zu Rainers Kunsthallen-Schau – im Vestischen Museum
gezeigt.  Es  sind  Seelen-Schreckbilder,  die  ohne
Selbstkontrolle  zum  Ausdruck  finden.

Arnulf Rainer. Kunsthalle Recklinghausen, am Hauptbahnhof /
„Outsiders“ – Bilder von Geisteskranken. Vestisches Museum,
Recklinghausen, Hohenzollernstr. 12 – Beide Ausstellungen: 18.
September bis 6. November, di-fr 10-18 Uhr, sa/so 11-17 Uhr.
Kataloge 35 bzw. 15 DM.

Von der Pflanzung zur Mauer
aus  Backstein  –  Neuere
Arbeiten von Per Kirkeby in
Recklinghausen
geschrieben von Bernd Berke | 13. Juni 2014
Von Bernd Berke

Recklinghausen. Wer kann aus 8800 Backsteinen ein Kunstwerk
fabrizieren? Natürlich Per Kirkeby. Der mehrfache documenta-
Teilnehmer aus Dänemark ist mit machtvollen Skulptur-Bauten
aus  diesem  Material  zu  einiger  Berühmtheit  gelangt.  Die
Ausstellung  der  Ruhrfestspiele  gibt  Einblicke  in  den
Entstehungsprozeß  solcher  Werke.

Die  Kunsthalle  Recklinghausen  ist  als  ehemaliger
Weltkriegsbunker sehr geeignet für die schwere und steinige

https://www.revierpassagen.de/98979/von-der-pflanzung-zur-mauer-aus-backstein-neuere-arbeiten-von-per-kirkeby-in-recklinghausen/19940507_1720
https://www.revierpassagen.de/98979/von-der-pflanzung-zur-mauer-aus-backstein-neuere-arbeiten-von-per-kirkeby-in-recklinghausen/19940507_1720
https://www.revierpassagen.de/98979/von-der-pflanzung-zur-mauer-aus-backstein-neuere-arbeiten-von-per-kirkeby-in-recklinghausen/19940507_1720
https://www.revierpassagen.de/98979/von-der-pflanzung-zur-mauer-aus-backstein-neuere-arbeiten-von-per-kirkeby-in-recklinghausen/19940507_1720


Kunst, denn eine tragfähigere Statik dürfte kaum zu finden
sein. Und so war es denn auch kein technisches Problem, im
ersten Stockwerk besagte Tausendschaften von Backsteinen nach
Kirkebys Anweisungen zu einem kreuzförmigen Geviert zu mauern.

Könnte  man  das  Werk  von  oben  betrachten,  sähe  man  vier
steinerne Arme, die ausgreifen wie Windmühlenflügel. Da aber
die  mit  Türdurchbrüchen  versehenen  Mauerteile  vor  dem
Betrachter vier Meter hoch bis zur Decke aufragen, nimmt man
sie  eher  als  irritierendes  Gehäuse  wahr  und  fragt  sich
verwundert, wie es um Regelmaß und Symmetrie bestellt ist –
ein Seh- und Geh-Abenteuer zwischen Architektur und Skulptur.
Nach  der  Ausstellung  wird  diese  Arbeit  übrigens  komplett
abgerissen. Das scheinbar so Festgefügte erweist sich mithin
als  flüchtiger  Ort.  Man  könnte  tiefsinnige
lebensphilosophische  Gedanken  daran  knüpfen  ..  .

Auch in Recklinghausen ereignet sich, was immer der Fall ist,
wenn  Kirkeby  (55)  selbst  die  räumlichen  Positionen  seiner
Kunst bestimmt: Das Innere des Museums wird so nachhaltig
verändert und verfremdet, daß es selbst zum Ausstellungsstück
mutiert.

Vielleicht ein neues Wahrzeichen für die Stadt 

Eine Besonderheit der Ruhrfestspiel-Schau besteht darin, daß
sie die überraschenden Wege nachzeichnet, auf denen Kirkeby zu
seinen anfangs immer etwas abweisend und monoton wirkenden
Backstein-Aufbauten gelangt. Anhand von kleinen Modellen aus
schwärzlich  schimmernder  Bronze,  die  den  Ziegel-Monumenten
stets vorausgehen, erkennt man jene Spuren innig beseelter
Handarbeit, die man den auf öffentlichen Plätzen postierten
Resultaten später nicht mehr anmerkt, ja, die man als Ursprung
nicht einmal vermuten würde.

Es  zeigt  sich,  daß  an  der  Ideen-Quelle  das  unmittelbar
Sinnliche und Vorbilder aus der Natur noch eine große Rolle
spielen. Belege dafür sind auch jene 20 Monotypien (spezielle



Form der Druckgraphik, bei der nur Unikate entstehen), die man
ohne Kenntnis der Dinge nicht gerade Per Kirkeby zuordnen
würde. Denn sie zeigen zarte, vegetabile, also pflanzliche
Wachstumsformen.  Pflanzung  als  naturwüchsiger  Vorläufer  des
Bauens also. Ein beinahe ins Mystische weisender Vorgang.

Unterdessen zeichnet sich ab, daß die Stadt Recklinghausen mit
Sponsorenhilfe zu einem großen Wahrzeichen kommen wird. Auf
dem Platz am Lohberg – einem Kriegerdenkmal vis-à-vis – kann
eine 25 Meter breite Ziegelstein-Skulptur von Kirkeby ihren
festen  Platz  finden.  Es  wäre  wohl  eine  Pilgerstätte  der
Gegenwarts-Kunst,  kaum  minder  bedeutsam  als  Richard  Serras
Stahlskulptur „Terminal“ am Bochumer Hauptbahnhof.

Per  Kirkeby.  Kunsthalle  Recklinghausen  (Ruhrfestspiel-
Ausstellung). Eröffnung Sa., 7. Mai (17 Uhr). Bis 17. Juli,
di-fr 10-18, sa/so 11-17 Uhr. Katalog 35 DM.

Mit Kokain und Schäferhund in
den  deutschen  Untergang  –
Ruhrfestspiele:  Hansgünther
Heymes Versuch mit Schillers
„Räubern“
geschrieben von Bernd Berke | 13. Juni 2014
Von Bernd Berke

Recklinghausen. Die Jungs von der Räuberbande balgen sich wie
Kindsköpfe, sie tollen herum wie Welpen. Doch Vorsicht: Schon
bald fällt das böse Wort vom „Deutschen Heldenblut“. Das ist
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kein Spiel mehr, das wird schrecklich. Denn Hansgünther Heyme
hat  für  seine  Ruhrfestspiel-lnszenierung  Schillers  „Räuber“
nach unguter Deutschtümelei abgegrast.

Besagte Bande des von seinem Vater (Hans Schulze) verstoßenen,
fürchterlich-genialischen Karl Moor (Matthias Redlhammer) ist
zunächst  ein  loser  Haufen,  offenbar  aus  allen  möglichen
„Szenen“  zusammengewürfelt.  Ein  paar  Freaks,  die  die
Umverteilung à la Robin Hood anstreben, sind dabei. Doch da
ist auch schon einer, der ein T-Shirt mit deutschnationalem
Aufdruck trägt.

Alsbald gebärdet sich das Trüppchen wie eine „Wehrsportgruppe
Moor“, die mit einem alten, flippig bemalten Armeelastwagen
unterwegs  ist  zum  Morden  und  Brandschatzen.  Vorn  an  der
Stoßstange hängt schlaff ein toter Schäferhund, mit dessen
Blut  der  fatale  Räuberbund  rituell  besiegelt  wird.  Merke:
Schäferhund gleich Rechtsradikalismus. Ausnahmslos.

…bis sie alle Stahlhelme tragen

Die  Kerle  werden  jedenfalls  immer  martialischer  und  immer
einheitlicher – bis sie allesamt mit schweren Ledermänteln und
schließlich Stahlhelmen herumlaufen. Jaja, in Deutschland sind
selbst  wohlmeinende  Rebellen  immer  in  der  Gefahr,  dem
Faschismus anheimzufallen. Und Karl, der doch nur das Beste
wollte, erkennt viel zu spät den Fluch der bösen Tat. Sein
Traum  von  schrankenloser  Freiheit  gebiert  schrankenlosen
Schrecken.

Der  intrigante  Bruder  Franz  (Peter  Kaghanovitch),  die
Kanaille, zeigt denn auch nur die andere Seite der Medaille.
Er ist gar nicht schlimmer als Karl, er ist sich der eigenen
Bosheit nur früher bewußt und setzt sie gezielter ein.

Man kann sich einem Stück nähern, indem man spiel und schaut,
was  sich  ergibt.  Man  kann  aber  auch  sofort  seine  hehren
Gedanken und Besorgnisse aufpfropfen und sich den Text danach
zurechtbiegen.  Letzteres  ist  hier  wohl  der  Fall.  Im



Programmbuch  heißt  es  über  Karl:  „Sein  Aufbruch  wird  zum
mörderischen Vergehen gegen Schwache, Kranke und ,Andere‘ und
damit zum Menetekel – gerade heute“. So sieht die Inszenierung
auch aus: unablässige Mühsal mit Polit-Pädagogik, die jedoch
keinen Halt am Text findet.

Personen stehen da wie Monumente

Ganz  sonderbar  die  Figurenführung:  Da  wird  nichts  sorgsam
entwickelt,  sondern  die  Personen  stehen  jeweils  bei  ihrem
ersten Erscheinen ganz stark und entschieden da, wie Monumente
fast. Doch dann scheinen sie zusehends zu zerbröckeln und zu
verblassen, als hätte man sie unterwegs vergessen. Da verrät
sich eine sträfliche Ungeduld der Regie, die sich auf der
Bühne  des  öfteren  in  unmotivierte  Erregungs-Handlungen
ergießt, die wiederum nie recht bei ihren Gegenständen sind:
unbeteiligte Wallungen. So paradox muß man es sagen. Kein
Wunder, wenn Karls geliebte Amalia (erst „kesser Vater“, dann
schutzloses Mädchen: Marina Matthias) sich erst mal eine Linie
Kokain genehmigt.

Das Bühnenbild (Wolf Münzner) besteht vornehmlich aus blutrot
beleuchteten Tüchern und einem Wassergraben, jenem wohl am
meisten  zuschanden  gerittenen  Bühnen-Zeichen  der  letzten
fünfzehn Jahre. Der Graben hat keine Funktion, bleibt bloßes
Schaustück.  Nur  „Pitschpatsch“  macht  es,  wenn  sie
hindurchwaten, und hernach verteilt sich das Theaterblut so
pittoresk im Wasser…

Mit seiner gleichsam dampfenden Sprache erscheint der junge
Schiller  in  dieser  Inszenierung  wie  ein  Nihilist  oder
Nietzsche-Apostel vor der Zeit. Nichts da mit einer Gnade der
frühen  Geburt!  Unser  haßgeliebter  Idealist  ist  auch  ein
abgründiger  Autor  und  Künder  künftiger  Katastrophen.  Das
könnte ein Ansatz sein. Aber wehe, wenn man ihn überall und
partout  beim  Wort  nehmen  will.  Und  wehe,  wenn  eine
Inszenierung ihrer Mittel so wenig sicher ist, wenn sie Statik
und Dynamik, Tempo und Verzögerung so glücklos einsetzt wie



diese. Dann wird Geschichte ortlos und zeitenleer, dann wird
Schiller  zum  ungestümen  Dampfplauderer.  Gespielt  wird  das
alles  mit  heißem,  nein:  überhitztem  Bemühen.  Auf  dem
schwankenden Boden des Konzepts geraten alle ins Straucheln.

Erschöpft-lustloser  Beifall  nach  vier  Stunden  eines  ebenso
länglichen  wie  kurzatmigen  Unterrichts.  Selbst  die  Buhs
klangen ermattet.

Nächste Vorstellungen im Festspielhaus: 4., 5., 6.. 7. Mai,
jeweils 19.30 Uhr). 8. Mai (18 Uhr) / Tel.: 02361/91 84 40.

Nostalgie und brauner Zucker
–  Musical-Gastspiel  in
Recklinghausen
geschrieben von Bernd Berke | 13. Juni 2014
Von Bernd Berke

Recklinghausen.  Der  Broadway  verläuft  mitten  durchs
Ruhrgebiet: Zumindest am vergangenen Wochenende schien es so:
„Cabaret“  in  Dortmund,  „Bubbling  Brown  Sugar“  in
Recklinghausen  –  und  in  Bochum  dampft  unverdrossen  der
„Starlight Express“. Musicals allerorten in Ruhr Town.

Im Recklinghäuser Festspielhaus erlebte man zwar „nur“ das
dreitägige Gastspiel im Zuge einer Europa-Tournee, dafür aber
ein extrafeines. Der „Brodelnde braune Zucker“ ward in den
Niederlanden angerührt und zur furiosen Mélange aufgekocht.
Keine  Original-Broadway-Produktion  also,  aber  besetzt  mit
vielen Darstellern von der New Yorker Amüsiermeile.

„Bubbling Brown Sugar“ unternimmt eine Reise in die große Zeit
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des  schwarzen  Viertels  Harlem.  Die  nur  notdürftig  mit
Handlungsfädchen verknüpfte Nummernrevue führt vor allem durch
die tosenden Nightclubs der 20er und 30er Jahre. Ausgiebig
läßt  sie  Jazz-  und  Bluesklassiker  aus  dieser  Ära
wiederaufleben.  Duke  Ellington  ist  sozusagen  der
Schutzheilige.

Nostalgie ist natürlich mit im Spiel. Einige ältere Leute, die
jene goldene Epoche noch miterlebt haben, sind die leicht
wehmütig  gestimmten  Animateure  auf  der  Fahrt  ins  schwarze
Lebensgefühl, das sich hier zumal in unbändiger Freude an
swingenden Rhythmen äußert. Derlei Freude steckt an, gerade
weil sie sich ein wenig naiv gibt.

Regisseur  und  Choreograph  Billy  Wilson  inszeniert  ohne
überflüssigen Aufwand. Eine einfache Showtreppe und geschickte
Lichtführung reichen aus, um Sänger und Tänzer zur Geltung
kommen zu lassen.

Die 17köpfige Company erweist sich als eine Art „Dream Team“
nach Art von US-Basketballern: Jedes Zuspiel kommt an und wird
traumhaft  sicher  verwandelt.  Und  sei  alles  noch  so  hart
erarbeitet,  man  läßt  sich  nichts  anmerken.  Keep  Smiling:
Strahlend lächeln sie noch bei der schwierigsten Ton- oder
Schrittfolge.  Auch  musikalisch  (Bandleader:  Steve  Galloway)
erhebt sich die Darbietung über jeden Zweifel. So überzeugt
man auch Musical-Muffel.

Als  Top-Star  des  Abends  war  Kimberly  Harris  angekündigt.
Tatsächlich  machte  sie  ihre  Sache  als  „Young  Irene“
prachtvoll.  Doch  eine  andere  war  eindeutig  Liebling  des
Publikums: Capathia Jenkins als stattliche „Gospel Lady“. Ihr
Können und ihr hinreißendes Temperament würde man liebend gern
auch bei einem Soloabend bewundern.



Jannis  Kounellis:  Die  Kunst
erhebt sich aus der Asche
geschrieben von Bernd Berke | 13. Juni 2014
Von Bernd Berke

Recklinghausen. Wir sind hier nicht in der Luxus-Abteilung:
Drahtgitter, verschmutzte Leinensäcke, rostender Stahl, nackte
Glühbirnen.  Bruchstücke  von  Kohle.  Bei  Jannis  Kounellis
scheint die Kunst beinahe buchstäblich in Sack und Asche zu
gehen.

Ist  Kounellis  ein  Büßer  inmitten  der  genußsüchtigen
Konsumwelt, eine asketische Gegenfigur etwa zu Andy Warhol,
dem Schöpfer der schicken Oberflächen; hingegen ein Bruder des
Herrn Joseph Beuys mit Fett und Filz?

Der weltbekannte Kounellis, dem die Ruhrfestspiele jetzt eine
große Einzelausstellung widmen, stammt aus Piräus/Athen. Seit
vielen Jahren lebt er in Rom. Zeugnisse der Antike umgeben
ihn, seit er die Augen aufschlug. Vielleicht wirken deshalb
manchmal die Materialien, die er benutzt, als seien sie aus
vagen Vorzeiten übrig geblieben, als habe keine Künstlerhand
sie je berührt.

Doch gewiß hat das alles mit uns zu tun und gehört ganz ins
Heute: Da steht etwa ein schlichtes Eisenbett, belegt mit
staubigen Decken. Eine Asyl-Szenerie? Nur nicht vorschnell das
Naheliegende hinzudenken. All das will erst einmal ausgiebig
betrachtet  sein.  Freilich:  Schräg  gegenüber  hängen  einige
ausgebeulte Mäntel. Tatsächlich könnte es also um das Thema
Bleibe und Flucht gehen. Doch Vorsicht! Kounellis entwirft
keine bildhaften Situationen, um damit etwas zu kommentieren.
Er baut Energiefelder. Und in denen erhebt sich die Kunst, die
doch in Sack und Asche zu gehen schien, zuweilen wie ein
Phönix.
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Kohlestücke, sorgsam nach Größe mit Drähten eingefaßt, hängen
von der Decke herab. Rätselhaftes Rudel. Was von ganz unten,
tief aus dem Bauch der Erde kommt, schwebt plötzlich über dem
Betrachter. Dann findet man Kohle auf Stahlplatten wieder. Das
„schwarze  Gold“  ist  nun  so  angeordnet,  daß  es  wie  eine
urtümliche Schrift wirkt: ein Stück – ein Wort; zwei oder drei
Stücke – ein Satz.

Kohle  und  Stahl.  Da  war  doch  was?  Tatsächlich  hat  sich
Kounellis vor dieser Ausstellung im Ruhrgebiet umgetan. Und
tatsächlich passen diese Montan-Materialien wie angegossen zu
seiner „arte povera“, jener „armen Kunst“ also, die sich mit
unscheinbaren Stoffen begnügt. Es ist, als habe er von jeher
damit gearbeitet. Mehr noch: Die Kunsthalle Recklinghausen,
ehemaliger Weltkriegs-Bunker, eignet sich in ihrer etwas rohen
Anti-Architektur  hervorragend  gerade  für  diese  Ausstellung.
Kounellis  hat  sogar  dafür  gesorgt,  daß  nachträgliche
Einbauten, Ecken und Kanten in der Kunsthalle wieder entfernt
wurden.

Erstmals  geben  die  Ruhrfestspiele  einem  einzelnen  Künstler
solch breiten Raum. Das war eine weise Entscheidung. Denn
Werke von Kounellis kommen erst wirklich zur Geltung, wenn sie
ungestört einen ganzen Ort „besetzen“ und durchdringen können.

Jannis  Kounellis.  Kunstausstellung  der  Ruhrfestspiele.
Kunsthalle Recklinghausen. 2. Mai bis 11. Juli. Di-Fr 10-18
Uhr, Sa/So 11-17 Uhr. Katalog 35 DM.

Kunst  gefällig?  Museen
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verleihen Meisterwerke – Mit
Leasing könnten Institute den
Etat aufbessern
geschrieben von Bernd Berke | 13. Juni 2014
Von Bernd Berke

Im Westen. Das „Phantom der Oper“ treibt seit Jahren in den
Musical-Palasten der Welt sein Unwesen. Jetzt scheint es auch
ein „Phantom der Museen“ zu geben – und es betätigt sich
vorzugsweise im Ruhrgebiet. Die Rede ist von einem eigentlich
pfiffigen  Kunst-Leasing-Projekt,  dessen  Früchte  aber  noch
nicht so recht sprießen wollen.

Zwei Frankfurter hatten die Idee: Ulrich Schanda und Reinhold
Brunner (beide 35) dachten sich, es sei doch schade, daß so
viele  Kunstschätze  in  Depots  vor  sich  hin  dämmern.  Statt
dessen  könne  man  sie  (gegen  Gebühr)  an  zahlungskräftige
Kundschaft  ausleihen.  Beispiel:  Ein  Bild  hat  einen
Versicherungswert von 100 000 DM. Will z. B. ein Unternehmer
es in seine Geschäftsräume hängen, sind davon jährlich 10
Prozent Leihgebühr fällig, macht also 10 000 DM – je 5000 DM
würden an die Vermittler Schanda/Brunner und ihre „ulyssis art
broking  GmbH“  sowie  an  das  Geber-Museum  fließen.  Die
Transportkosten gehen zu Lasten der Frankfurter Broker.

Eine  verlockende  Sache,  besonders  für  Kunsthäuser  des
Ruhrgebiets,  die  so  ihre  schmalen  Etats  etwas  aufbesgern
könnten. Denn die Gebühren würden als Spenden oder Beiträge
deklariert, so daß keine Stadt die Extra-Erlöse ohne weiteres
vom  Budget  abziehen  könnte.  Kein  Wunder  also,  daß  man
hierzulande  besonders  aufgeschlossen  war  und  daß  fast  die
Hälfte der beteiligten Museen im Revier zu finden ist: Das
Städtische  Museum  Gelsenkirchen  ist  ebenso  dabei  wie  die
Kunsthalle Recklinghausen, das Märkische Museum Witten und das

https://www.revierpassagen.de/104850/kunst-gefaellig-museen-verleihen-meisterwerke-mit-leasing-koennten-institute-den-etat-aufbessern/19920815_1302
https://www.revierpassagen.de/104850/kunst-gefaellig-museen-verleihen-meisterwerke-mit-leasing-koennten-institute-den-etat-aufbessern/19920815_1302
https://www.revierpassagen.de/104850/kunst-gefaellig-museen-verleihen-meisterwerke-mit-leasing-koennten-institute-den-etat-aufbessern/19920815_1302


Osthaus-Museum  in  Hagen.  Renommierte  Häuser  in  Nürnberg,
Mannheim, Hannover und Ludwigshafen vervollständigen die Liste
der Interessenten.

Doch  die  ganze  Sache  „hakt“.  Dr.  Michael  Fehr,  Chef  des
Hagener Osthaus-Museums: „Die Idee ist ja ganz gut. Doch wir
haben seit einem halben Jahr nichts mehr davon gehört. Das
Projekt ist offenbar ,gestorben‘.“ Kein einziges Bild habe den
Weg zu einem UNternehmen gefunden.

Die  gleiche  Auskunft  bekam  die  WR  bei  der  Kunsthalle
Recklinghausen: „Die Industrie spielt wohl nicht mit.“ Das
Sprengel-Museum in Hannover ist sogar „vorübergehend“ aus dem
Verleiher-Pool  ausgestiegen.  Erst  wenn  sich  Erfolge
einstellen,  will  man  wieder  mitmachen.

Immerhin, hört man aus Hagen, will das „heute-Journal“ im ZDF
über das Projekt berichten. Bis jetzt ist der Beitrag zwar
noch nicht gelaufen, doch schöpft man neue Hoffnung, nachdem
endlich auch der erste Bild-Transfer geklappt hat. Reinhold
Lange vom Städtischen Museum Gelsenkirchen meldete Vollzug:
Aus  „seinem“  Fundus  trat  das  Bild  „Fliegende  Formen“  des
(nicht am Erlös beteiligten) 86jährigen Konstruktivisten Anton
Stankowski die Reise nach Berlin an. Es schmückt nun einen
Geschäftsraum  der  Firma  Eternit.  Lange:  „Ein  willkommener
Zuschuß für uns.“

Vielleicht  bleibt  es  also  doch  kein  „Phantom“.  Über  150
Kunstwerke  sind  mittlerweile  im  Angebot  –  mit
Versicherungswerten  zwischen  15  000  und  900  000  DM
(Spitzenpreis: ein Bild von Max Pechstein). Die Quote der
Leihgebühren bewegt sich zwischen 7 Prozent für die teuersten
und 15 Prozent für die preiswertesten Arbeiten.

Kunst-Makler Reinhold Brunner beteuert unterdessen im Gespräch
mit  der  WR  die  seriöse  Geschäftsgrundlage.  Vor  einer
eventuellen Leih-Aktion schaue man sich die Geschäftsräume der
Unternehmer sehr genau an. Man überprüfe Klima-, Licht und



Sicherheits-Bedingungen  und  ermittle,  ob  in  den  Zimmern
geraucht  wird  und  wann  die  Sonne  durch  welches  Fenster
scheint. Bei ausgesprochen teuren Werken rede man ausführlich
über  Bewachung  und  Alarmanlagen.  Natürlich  werde  aus  eine
Extra  -Versicherung  abgeschlossen.  Brunner:  „Und  falls  die
Museumsleute Bedenken haben, bekommen sie Zutrittsrecht“.

 


