
Start mit Gluck – Intendant
Johan  Simons  stellt  das
Programm  der  RuhrTriennale
2016 vor
geschrieben von Rolf Pfeiffer | 14. April 2016

Auf  Zeche  Zollern  erklingt
zumindest  an  einem  Abend
Triennale-Musik – allerdings
nicht  im  abgebildeten
Verwaltungsgebäude,  sondern
in der (unsichtbar) dahinter
liegenden  berühmten  und
frisch  renovierten
Jugendstil-Maschinenhalle
(Foto:  Ruhrtriennale/LWL
Hudemann)

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

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

René  Jacobs  dirigiert  die
Eröffnungsproduktion
„Alceste“  (Foto:
Ruhrtriennale/  Molina-
Visuals)

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

Jetzt auch Auguste Victoria

Die  Inszenierung  hinterfragt  menschliches  Dasein  in  einer
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gottverlassenen  Welt,  fragt  nach  den  Werten,  die  unsere
Kulturen bestimmen, und läßt bei alledem Musik von György
Ligeti und Mauricio Kagel hören. Da wage ich die Prognose, daß
dies  kein  leichter  Abend  wird  –  aber  ein  spannender.  Ein
hoffentlich  auch  bereichernder.  Spielort  übrigens  ist
erstmalig die Kohlenmischhalle der Zeche Auguste Victoria in
Marl, die erst vor kurzem stillgelegt wurde. Reinbert de Leeuw
leitet das Asko/Schönberg Ensemble.

Ein Bau von einschüchternder
Größe:  Die  Marler
Kohlenmischanlage,  wo  „Der
Fremde“ gespielt wird (Foto:
Ruhrtriennale/RAG  Montan
Immobilien  GmbH)

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

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

Fortsetzungen: Zola und Couperus

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

Das ist jetzt ein Symbolfoto
zu  „Geld.  Trilogie  meiner
Familie  2“  (Foto:
Ruhrtriennale/  Armin-
Smailovic)

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

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

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

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

www. ruhrtriennale.de

RuhrTriennale-Chef  Johan
Simons  soll  ab  2017  das
Bochumer  Schauspielhaus
leiten
geschrieben von Bernd Berke | 14. April 2016
Dieser überraschenden Personalie dürfte nicht mehr allzu viel
im Wege stehen: Wie WAZ und WDR übereinstimmend berichten,
soll der renommierte holländische Theatermacher Johan Simons
ab 2017 Intendant des Bochumer Schauspielhauses werden.

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

Wird  vermutlich  Chef  des
Bochumer  Schauspielhauses:
Triennale-Intendant  Johan
Simons.  (Foto:  Stephan
Glagla/RuhrTriennale)

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

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

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

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

Simons, der im kommenden September 70 Jahre alt wird, ist zwar
nicht mehr der Allerjüngste, doch bringt dieser erfahrene Mann
sicherlich die Energie und Leidenschaft mit, um das Bochumer
Theater  zu  einer  mindestens  bundesweit  bedeutsamen
Kulturstätte  zu  machen.  Vielleicht  erscheint  dann  ja  auch
wieder mal öfter der eine oder andere Rezensent aus Berlin,
München, Hamburg oder Frankfurt, um davon zu künden.
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Triennale-Nachlese:  „Die
stille  Kraft“  des
Niederländers  Louis  Couperus
in Essen
geschrieben von Werner Häußner | 14. April 2016

Europa-Dämmerung:  Kokerei
Zollverein  in  Essen,
Schauplatz  der  Triennale-
Aufführung  von  Louis
Couperus‘  „Die  stille
Kraft“. Foto: Werner Häußner

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

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

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

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

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

Es  würde  zu  kurz  greifen,  die  Geschichte  auf  einen
vermeintlich unvermeidbaren Konflikt westlicher und östlicher
Kulturen  zu  reduzieren,  so  reizvoll  das  unter  aktuellen
Vorzeichen auch wirken mag. Und Regisseur Ivo van Hove meidet
folglich allzu explizite Anspielungen, deutet nur in Kostümen
(An D’Huys) oder durch asiatisch geprägte Schauspieler den

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


„exotischen“  Aspekt  an.  Denn  tatsächlich  geht  es  um  das
Scheitern  eines  europäischen  Rationalismus,  der  heute  zum
ökonomisch-pragmatischen Utilitarismus degeneriert ist.

Der Unterschied wuchert in der Seele

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

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

Louis Couperus‘ „Die stille Kraft“ – und das ist, zumindest in
dieser klugen Einrichtung Peter van Kraaijs für die Bühne, ein
Vorzug – verteilt keine Moralwerte, urteilt nicht, lässt seine
Menschen in einer Ambivalenz, die auch tragische Züge ihres
Unvermögens nicht verdeckt. Leonie van Oudijck etwa, die Frau
des  wackeren  Kolonialbeamten,  glüht  in  der  wunderbaren
Darstellung durch Halina Reijn vor sexueller Gier, lebt sie
ungeniert und schrankenlos aus mit ihrem Stiefsohn Theo und
dem dunkel-geheimnisvollen Halbindonesier Addy de Luce. Aber
in  dem  Moment,  in  dem  ihr  Mann  die  javanische  Prinzessin



(formvollendet: Marieke Heebink) demütigt, weil er „dem Recht“
zum Sieg verhelfen, die „Ordnung“ bewahren will, appelliert
sie  voll  Menschlichkeit  und  Anteilnahme  an  seine
Barmherzigkeit  –  vergeblich.

Mag sein, dass Couperus nur einen Weg sah, den „in der Seele
wuchernden Unterschied“ zwischen Europäern und Einheimischen
zu überwinden – den einer intimen Begegnung. in den Kindern
aus  beiden  Kulturen  ließe  sich  so  etwas  wie  Hoffnung
festmachen. Aber sie werden verachtet und verleugnet: Auf den
sinnlichen  Addy  (Mingus  Dagelet)  werden  alle  Vorurteile
projiziert; der illegitime Sohn Oudijcks wird totgeschwiegen.
Als  der  blonde,  „reinblütige“  Theo  von  seinem  Halbbruder
erfährt, führt seine Rebellion zum finalen Umsturz: Er wirft
den Stuhl um, an dem sein Vater sich festgehalten hat, das
Instrument der Weltordnung und des Realitätsverlustes. Jip van
den Dool spielt in dieser Szene bravourös die mühsam im Zaum
gehaltene innere Wut des jungen Mannes, die sich nun endlich
Bahn brechen kann.

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

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



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

44.000  Tickets  –  Intendant
Johan  Simons  zieht  positive
Bilanz  seiner  ersten
Ruhrtriennale
geschrieben von Rolf Pfeiffer | 14. April 2016

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

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

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

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

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

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

Kein Dinslaken, kein Wagner

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

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

Musikalische Lesereise durch die Theater des Ruhrgebiets

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



Getränken und ein paar Tischchen im Zuschauerraum.

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

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

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

www.ruhrtriennale.de

Unter  Kriminellen  –  Johan
Simons  inszeniert  „Das
Rheingold“  bei  der
Ruhrtriennale
geschrieben von Rolf Pfeiffer | 14. April 2016
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Über  dem  Orchester  schwebt
Walhall,  Amtssitz  von
Götterchef  Wotan.  Doch  die
Baufinanzierung  bereitet
Probleme.  (Foto:
Ruhrtriennale/  Michael
Kneffel)

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

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

Ein wenig Gigantomanie

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

Simons und Wagner passen gut zueinander

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

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

Kohlenpott-Metapher

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

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

Ungeklärte Baufinanzierung

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

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

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



Fortsetzung.

Der Gesang der  Rheintöchter, einfach nur schön

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

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

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

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

Ein Fall von Wagner-Delir?

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

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

Das  Unheil  der  Liebe  –
Auftakt  zu  Luc  Percevals
Zola-Trilogie  bei  der
Ruhrtriennale
geschrieben von Rolf Dennemann | 14. April 2016
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Szene  aus  „Liebe.
Trilogie  meiner
Familie  1“  (Foto:
Carmin  Smailovic)

Luc  Perceval,  seit  Jahren  Garant  für  außergewöhnliche
Inszenierungen, baut für die Ruhrtriennale eine Trilogie nach
dem Romanzyklus von Emile Zola, „Les Rougon-Macquart“ (1893).
Teil 1 – „Liebe. Trilogie meiner Familie 1“ wurde jetzt in der
Gießhalle im Landschaftspark Duisburg-Nord aufgeführt.

Man sitzt im Halbfreien, zwar ein Dach über dem Kopf, aber der
Wind fegt etwas Wirklichkeit in die unglückselige Szenerie. Es
geht im ersten Teil um Liebe und die ist in diesem Fall ein
reiner Unglücksfall. Oder ist das Unglück programmiert? Wird
man in Situationen hineingeboren? Sind Herkunft und Stand von
vorneherein Schicksal, dem kaum zu entkommen ist? Das Thema
klingt heutig und es wird in der Bildungsstatistik täglich
betont.

Auf der Bühne gibt es ein Oben und ein Unten, allerdings
bewegen sich die Figuren auf dem oberen kleinen Hügel immer am
Rande des Abrutschens. Unten ist mehr Ruhe, herrscht halbwegs
vornehmes Unglück. Wie ein verbeultes Schiff, festgeklemmt in
unruhiger  See,  im  Auf  und  Ab  –  zeigt  uns  die  Szenerie
Versatzstücke  von  Beziehungen.

Gabriele Maria Schmeide gibt die Gervaise, eine Wäscherin.
Wenige  glückliche  Momente  werden  vom  Überlebenswillen
überdeckt, der sich ums Brot dreht, also ums Auskommen mit dem
Einkommen. Da liebt man, wen man braucht und sie ist auf der
ewigen Suche nach Glück, das anhält. Ihre Männer sind kein
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Halt, ihre Kinder kommentieren das zerrüttete Familienbild.
Allein sie zu erleben in dieser Rolle, ist ein Erlebnis.

Die  besser  gestellte  Familie  des  Dr.  Pascal  ist  auf  dem
absteigenden  Ast.  Stephan  Bissmeier  vergöttert  seine
Ziehtochter  vergöttert  und  gibt  sein  Geld  gedankenlos  für
Schönes  aus.  Auch  hier  Unheil  –  Verzicht,  Verzweiflung,
Verstoß. Der Ruf ist hin und somit auch die Liebe. Welch ein
Sittenbild!

Die Inszenierung ist gutes Stadttheater mit ausgezeichneten
SchauspielerInnen  des  Hamburger  Thalia-Theaters.  Die
Aufführung  in  der  Gießhalle  gibt  dem  Ganzen  einen
atmosphärischen Mehrwert. Moderner Schnickschnack findet nicht
statt. Es ist, wie es war oder vielleicht immer noch ist.
Paare verlassen das Stück in engerer Nähe als vorher. Haltet
Euch fest und genießt die glücklichen Momente!

Alte Zechen, alte Schlösser –
die  Ruhrtriennale  im
Vergleich  mit  anderen
Sommerfestivals
geschrieben von Rolf Pfeiffer | 14. April 2016
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Gleich  kommt  Musik:  Haus
Bothmer ist eine Spielstätte
der  Festspiele  Mecklenburg-
Vorpommern. (Foto: rp)

Jene rußig-grauen Zeiten, da tief die Briketts durch das
Ruhrgebiet flogen, sind bekanntlich vorbei. Die Industrie
wurde etwas sauberer und viel logistischer, doch die Kultur
setzt nach wie vor auf alte Werte und Orte, wirkt zwischen
Hochöfen, in Gebläsehallen und gigantischen Kohlemischanlagen.
Dieses Verharrungsvermögen ist eigentlich erstaunlich, denn
gerade von der Kultur könnte man doch erwarten, daß sie sich
neue Terrains erobert.

Doch  nein,  sie  verharrt.  Und  dies  keineswegs  nur  im
Ruhrgebiet,  wo  das  Land  eher  grau  als  grün  ist,  sondern
stärker  noch  auf  dem  platten  Land,  wo  in  nach  wie  vor
wachsender Zahl alte Schlösser, Güter und Ritterburgen mit
Kulturveranstaltungen prunken.

Vor etlichen Jahren gab sich der Pianist und Kulturmanager
Justus Frantz recht erfolgreich daran, aus Schleswig-Holstein
ein einziges großes Sommerfestival zu machen, der Erste war er
auch damals schon nicht, und mittlerweile festiwallt es, wohin
immer  man  schaut.  Mit  klarer  Wachstumstendenz  –  auch  das
Musikfestival  von  Mecklenburg-Vorpommern  leistet  sich
mittlerweile eine Anne-Sophie Mutter oder einen Klaus-Maria
Brandauer, und der unvermeidliche Götz Alsmann ist mit seiner
Band gleich an mehreren Spielorten zu Gast.

http://www.revierpassagen.de/32051/alte-zechen-alte-schloesser-die-ruhrtriennale-im-vergleich-mit-anderen-sommerfestivals/20150901_2232/img_6056


Da  reizt  es  natürlich  schon,  ein  bißchen  zu  vergleichen
zwischen  dem  Projekt  Ruhrtriennale  und  dem  ländlichen
Kulturtreiben der Flächenländer. Und nicht unerwähnt bleiben
soll an dieser Stelle, daß auch bei uns so manches Schloß
musikalisch umspielt wird, Nordkirchen zum Beispiel. Aber das
eine große Musikfest auf dem Lande hat NRW eben nicht.

Picknick-Laune in Mecklenburg-Vorpommern

Also schau’n wir mal. Auf dem Land, erster Eindruck, dominiert
der Mainstream, das zu Herzen gehende kunstvolle Geläufige.
Über die Stars freut man sich auch noch, wenn man sie wegen
einer recht nachlässigen Bestuhlung kaum sieht, und wenn die
Musik eher aus den Lautsprechern als von der Bühne zu kommen
scheint,  macht  selbst  das  eigentlich  nichts.  Man  ist  ja,
zweiter Eindruck, in entspannter Picknick-Laune und genießt
die Musik eher en passant, als erbaulichen Abschluß des Tages,
jedoch nicht als dessen einzigen Programmpunkt.

Garant für Elementarkomfort:
Klappstuhl  auf  nicht  ganz
ebener  Wiesenfläche  beim
Konzert  in  Bothmer.  (Foto:
rp)

Lustige Strohhüte

Eine  weise  Festivalregie  inszenierte  im  frisch  renovierten
Schloß Bothmer, gelegen zwischen Boltenhagen an der Ostsee und
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Klütz, einen Picknicknachmittag, zu dem das zahlende Publikum
Tische und Stühle, Speisen und Getränke mitbringen konnte und
dies in reicher Zahl tat. Manche wollten auch auf Tischschmuck
und Kerzenständer nicht verzichten, und viele, viel trugen der
gelassenen Tageslosung gemäß lustige Strohhüte. Ob die Leute
nun, Frauen wie auch Männer, tatsächlich so entspannt waren
oder sich lediglich um die angesagte entspannte Eigenoptik
bemühten, fragte man sich da manchmal schon.

Wenig Gastronomie

Das Triennale-Publikum jedenfalls ist ganz anders. Hier gehen
die Leute zum Konzert wie zur Schicht. Und anschließend wieder
nach Hause. Die Gastronomien der Spielorte beschränken sich
selbst  in  der  Bochumer  Jahrhunderthalle  auf  zwei  Tresen,
entspanntes Picknick-Geschehen nach Art der Landfestivals ist
so gut wie unbekannt. (Es mag Ausnahmen geben.) Dabei wären
beispielsweise die Wiese vor der Halle Zweckel in Gladbeck
oder auch der neu gestaltete Grünbereich vor der Dinslakener
Kohlenmischanlage keineswegs picknickungeeignet.

Auf der Wiese wird gebechert

Auf  jeden  Fall  jedoch  ist  Triennale-Kultur  nüchtern
wahrzunehmen, was für Landfestivals offenbar nicht gilt. Hier
klirren die Pappbecher, auch während der Vorstellung. Aber
natürlich läßt sich nicht alles mit allem vergleichen. Ein
mehr oder minder stark alkoholisiertes Triennale-Publikum wäre
eine  grauenhafte  Vorstellung,  während  es  bei  der  gut
verstärkten  Land-Musik  zumindest  nicht  stört.  Landfestivals
finden  ja  per  Definition  in  einer  freudig-friedvollen
Grundstimmung statt, der aggressive Elemente fremd sind.



Beliebt  bei  Festvals
in Ost und West ist
das Feuerwerk – hier
über  Haus  Bothmer.
(Foto:  rp)

Eingekaufte Produktionen

Die  Künstler  kann  man  vergleichen,  die  eingekauften
Produktionen, die mehr oder weniger ja eigens für Festivals
geschaffen werden und denen man nun landauf, landab immer
wieder begegnet. Höhepunkt im Musikprogramm von Haus Bothmer
in Mecklenburg-Vorpommern war der „Sommernachtstraum“ in der
Vertonung  Mendelssohn-Bartholdys,  bei  dem  Klaus-Maria
Brandauer  den  Sprecher  und  „Entertainer“  (könnte  man
vielleicht sagen) gibt. Vielerorts war diese Produktion schon
zu erleben, was keine Rolle spielt, wenn man sie noch nicht
kennt.

Auch die Triennale kauft ein, Auftritte des Collegium vocale
aus Gent zum Beispiel. Weitaus spektakulärer jedoch waren und
sind seit Mortiers Zeiten die Eigenproduktionen, von denen
etwa Bernd Alois Zimmermanns revolutionäre Oper „Die Soldaten“
es  als  Produktion  der  Ruhrtriennale  hinterher  bis  an  den
Broadway  schaffte.  Spätestens  hier  hören  die
Vergleichbarkeiten auf, es soll in diesem Aufsatz ja mehr um
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das Drumherum gehen.

Elende Autofahrerei

Was  das  elitäre  Metropolenfestival  Ruhrtriennale  und  die
schwelgerischen Musikfeste auf dem Lande ganz unerwartet eint,
ist die elend lange Anreise zu den Konzerten. Gerade so wie
die mecklemburgischen Schlösser und Herrensitze im ganzen Land
verteilt  sind,  verteilen  sich  auch  die  postindustriellen
Spielstätten der Triennale über das westliche Revier. Das ist
lästig und vom Raumangebot her nicht zwingend, doch einem Plan
geschuldet.  Schlösser  wie  Zechen  sollen  zumindest  einige
wenige  Male  im  Jahr  kultureller  Mittelpunkt  sein,  das
rechtfertigt ihre alten Funktionen längst enthobene Existenz
und  macht  sie  auf  eigentümliche  Art  vergleichbar.
Bemerkenswert ist da übrigens auch, dies aber nur ganz am
Rande, oft die architektonische Ähnlichkeit der Spielstätten,
die daher rührt, daß die Industriearchitektur des 19. und
frühen 20. Jahrhunderts einen ausgeprägten Retrostil pflegte
und alte Burgen gern zu Vorbildern nahm (oder Malakowtürme).

Alle lieben Feuerwerk

Feuerwerk  erfreut  sich  stets  großer  Beliebtheit  bei
Festivalmachern, weil auch das nicht zahlende Publikum etwas
davon hat und man so eine gewisse Gemeinnützigkeit andeuten
kann.  Und  auch  die  Pest  des  heutigen  Kulturbetriebs  hat
unterschiedslos alle Festivalbühnen erreicht: Die allzu tiefe
Verbeugung vor den Sponsoren aus der Industrie, für die ihr
Einsatz ein (an sich nicht zu kritisierendes) Geschäft mit
klarer Kosten-Nutzen-Rechnung ist.

Bei  der  Ruhrtriennale,  auch  das  ein  Ereignis  mit  starkem
Zumutungscharakter, trat zudem noch die Bundeskulturstiftung
auf und brüstete sich damit, die „Accattone“-Produktion mit
800 000 Euro gefördert zu haben. Niemand aber stellte sich auf
die  Bühne  und  dankte  den  Steuerzahlern  (und  Zahlerinnen
natürlich),  die  den  Löwenanteil  eines  jeden  öffentlichen



Festivals finanzieren.

Aus Sicht der Drohne: Joseph
Haydns  Oratorium  „Die
Schöpfung“ bei der Triennale
geschrieben von Anke Demirsoy | 14. April 2016

René  Jacobs  dirigierte  in
der  Kraftzentrale  des
Duisburger  Landschaftsparks
Haydns  Oratorium  „Die
Schöpfung“.  (Foto:  Wonge
Bergmann/Ruhrtriennale)

Berittene Polizei musste für Ordnung sorgen, als es im Jahr
1798 zur halbprivaten Uraufführung von Joseph Haydns Oratorium
„Die Schöpfung“ kam. Groß war der Zulauf auch bei den weiteren
Wiener Aufführungen, von denen die meisten in drangvoller Enge
stattgefunden haben.

Haydns Meisterwerk traf nicht nur den Nerv der Epoche: Seine
weltfreudige  Religiosität,  sein  vom  christlichen  Dogma
emanzipiertes  Menschenbild,  der  tönende  Optimismus  des
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aufklärerischen  Denkens  hat  Musikfreunde  über  alle  Zeiten
hinweg begeistert. Geist, Licht und Vernunft sind Kernworte
des Librettos von Gottfried van Swieten, das auf biblischen
Texten und auf John Miltons Dichtung „Paradise Lost“ beruht.

Auch im Duisburger Norden entfaltete Haydns Oratorium jetzt
seine Zugkraft. Die Ruhrtriennale präsentierte „Die Schöpfung“
dort mit einem begleitenden Film von Julian Rosefeldt, in
edler Besetzung zudem. Denn für die singuläre Aufführung im
Duisburger  Landschaftspark  hatten  sich  namhafte  Interpreten
gewinnen lassen: der belgische Dirigent und Barock-Spezialist
René  Jacobs,  das  Collegium  Vocale  Gent  und  das  B’Rock
Orchestra. Wie gut das verfing, war schon eine Stunde vor
Vorstellungsbeginn am Andrang auf die Parkplätze zu spüren.

Wer sich in Oper und Konzert über manch überflüssige, ja sogar
störende Video-Installation geärgert hat, sah sich bei dieser
Aufführung höchst angenehm enttäuscht. Der in München lehrende
und in Berlin arbeitende Filmkünstler Julian Rosefeldt hat
einen genialen Kniff gefunden, um „Die Schöpfung“ filmisch zu
begleiten. Er zeigt uns Wüstenlandschaften aus der Perspektive
von Kameradrohnen, gleichsam aus kosmischer Sicht, in einem
ruhigen Gleitflug mit wenigen Schnitten.

Mögen Spötter ruhig behaupten, da könne man ebenso gut mit
Google  Earth  um  die  Welt  surfen  und  dazu  eine  Haydn-CD
auflegen. Sie haben die Rechnung ohne die Komparsen gemacht,
die in Zeitlupe durch die Szenerie laufen. Diese tragen weiße
Schutzanzüge und Masken, wirken winzig klein und der Erde
vollkommen  entfremdet.  Es  könnten  Abgesandte  einer  Spezies
sein, die längst auf den Mars ausgewandert ist und nur noch
gelegentlich  zum  ruinierten  Heimatplaneten  zurückkehrt,  um
nach dem Stand der Dinge zu sehen.



Marokkanische
Landschaften  und
die  verlassenen
Filmkulissen  der
Atlas-Studios
spielen  in  der
Umsetzung  von
Jürgen  Rosefeldt
eine wichtige Rolle
(Foto:  Wonge
Bergmann/
Ruhrtriennale)

Mit  gleichsam  hypnotischer  Kraft  werden  diese  Bilder  zum
Kommentar, stumm und vielsagend zugleich. Während Chor und
Orchester unter der Leitung von René Jacobs ein vielstimmiges
Lob der Schöpfung anstimmen und uns mit der Imitation von
Naturlauten erfreuen, sehen wir halb verrottete Filmkulissen
in  der  marokkanischen  Ödnis.  Zerstörte  Tempel,  versteppte
Weiten, vertrocknete Flussläufe. Auch hiesige Mondlandschaften
sind zu sehen, geschaffen vom Braunkohle-Abbau in Garzweiler
oder von der Schwerindustrie, wie Aufnahmen aus Bottrop, Essen
und Duisburg zeigen. Eine gründlichere Verwüstung lässt sich
nicht denken.

Die musikalische Qualität der Aufführung ist erwartungsgemäß
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hervorragend.  Das  B’Rock  Orchestra  klingt  transparent  und
sprühend; der Chor ist punktgenau bei der Sache und verkündet
Gottes  Lob  mit  großem  vokalem  Glanz.  Sophie  Karthäuser
(Sopran),  Maximilian  Schmitt  (Tenor)  und  Johannes  Weisser
(Bass) sind ein ausgewogenes Solisten-Trio. Ihre Stimmen sind
durchweg  schlank,  fern  opernhaft-dramatischer
Durchschlagskraft, aber ungemein textverständlich und wendig
in allen Verzierungen.

Auszüge aus der Arbeit von Julian Rosefeldt wird die Triennale
bis 26. September weiter zeigen. Sie sind unter dem Titel „In
the land of drought“ („Im Land der Dürre“) im Schalthaus Ost
im Duisburger Landschaftspark-Nord zu sehen. Der Eintritt ist
frei.

(Der Bericht ist zuerst im Westfälischen Anzeiger erschienen.
Informationen: www.ruhrtriennale.de/de/land-drought)

Von  Fledermäusen  und
Menschen:  „Die  Franzosen“
nach  Proust  auf  der
Ruhrtriennale
geschrieben von Eva Schmidt | 14. April 2016
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Foto:  Tal
Bitton/Ruhrtriennale

Ein  letztes  Mal  blendet  das  Licht,  das  durch  die  alten
Fabrikfenster hereinscheint, grell die Augen. Dann senkt sich
die Dämmerung über die Zeche Zweckel in Gladbeck, Spielort von
Krzysztof Warlikowskis „Die Franzosen“ nach Marcel Proust bei
der diesjährigen Ruhrtriennale.

Nun übernehmen die Nachttiere die Herrschaft über den Raum.
Ein flinker Schwarm Fledermäuse durchflattert eine Szenerie,
in der sich der Abgesang auf ein dekadentes Europa in nahezu
fünfstündiger Spieldauer entfaltet. Nun, Europa ist ja auch
sehr alt, so braucht ebenfalls sein Niedergang einige Zeit;
Zeit,  bis  die  materiellen,  seelischen,  psychologischen,
politischen und gesellschaftlichen Zersetzungsprozesse greifen
und ihr Gift entfalten.

Die kleinen Vampire und unfreiwilligen Mitspieler kümmert dies
indes nicht, sie haben auch kein Sprachproblem: Die polnische
Aufführung ist zwar deutsch und englisch übertitelt, doch in
dialogreichen  Szenen  werden  hohe  Anforderungen  an  die
Lesegeschwindigkeit  der  Zuschauer  gestellt,  wenn  sie
gleichzeitig  die  Aktionen  der  Schauspieler  mitverfolgen
möchten. Doch wer sagt, dass Proust einfach sein sollte? Dazu
ist sein Werk schlicht zu komplex und fordert, dass man sich
darauf einlässt, sonst hat man nichts davon.

Foto:  Tal
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Bitton/Ruhrtriennale

Warlikowski  hat  denn  auch  einige  Themen  aus  dem
vielschichtigen  Romanzyklus  stärker  gewichtet  und  sich  auf
diese  konzentriert:  Die  Dreyfus-Affäre  und  der  damit
zusammenhängende  Antisemitismus  nehmen  reichlich  Platz  ein,
zumal  diese  Fragen  heute  unter  anderen  Vorzeichen  wieder
virulent  sind.  Auch  das  Thema  Homosexualität  und  ihre
Akzeptanz in der Gesellschaft beschäftigt die Inszenierung.

Nicht zuletzt blicken wir auf die Nachtseite der menschlichen
Begierden, seien sie auf Männer oder Frauen gerichtet, und die
Gewalt, die dies zwischen Menschen erzeugt. Tatsächlich wird
hier in mancher Szene, beispielsweise zwischen Swann (Mariusz
Bonaszewski) und Odette (Maja Ostaszewska), statt mit Prousts
psychologischem  Florett  mit  gröberen  Waffen  gekämpft  und
handgreiflich gerungen, wenn es um Eifersucht geht.

Die Lebedame ist nicht mehr in Musselinstoff gehüllt, sondern
trägt rote Dessous und Stöckelschuhe und Oriane de Guermantes
(Magdalena  Cielecka),  die  vornehmste  aller  adeligen  Damen,
sieht mit Designer-Mini, blondiertem Haar und High-Heels eher
nach rotem Promi-Teppich mit einem Schuss ins Gewöhnliche aus,
denn nach wahrer Aristokratie. Aber wo sind sie überhaupt
geblieben,  die  Aristokraten?  Aus  Baron  de  Charlus  (Jacek
Poniedzialek)  wird  im  Laufe  des  Stücks  eine  Art  Karl
Lagerfeld-Verschnitt,  mehr  haben  wir  Heutigen  nicht  mehr
aufzubieten. Wenn das schon der Gipfel der europäischen Kultur
und Lebensart sein soll…



Foto:  Tal
Bitton/Ruhrtriennale

Deswegen tickt denn auch überm Bartresen, der die ganze Länge
der Bühne einnimmt, unweigerlich die Uhr und der Geiger Morel
(Piotr  Polak)  ist  ganz  profan  zum  DJ  geworden.  Die
Aristokratie sitzt derweil in einer Art gläsernem Salonwagen
wie in einer Zeitkapsel und ergeht sich in Klatschgeschichten.

Merkt denn keiner, dass draußen schon der Erste Weltkrieg
heraufdämmert? Seine Auswirkungen muten dann eher an wie die
der Tschernobyl-Katastrophe und der Berserker im Ganzkörper-
Schutzanzug fegt den letzten Rest edles Porzellan mit einem
Wisch vom Tisch. Da kann auch Phädra (Agata Buzek) nicht mehr
helfen,  die,  wie  um  einen  Rest  klassische  Bildung
hochzuhalten, verzweifelt ihre Rolle deklamiert. Einst spielte
Rachel  diese  Glanzrolle,  die  Geliebte  Saint-Loups  (Maciej
Stuhr), der dann aber Gilberte, die Tochter von Odette und
Swann heiratete…aber, ach, was, wer kennt noch diese alten
Geschichten und diese längst vergessenen Leute? Selbst die
Fledermäuse nicht und wenn, dann könnten sie es uns nicht
erzählen, denn sie funken auf einer ganz anderen Frequenz als
wir, für das menschliche Ohr nicht wahrnehmbar, diese feinen
Töne in lärmenden Zeiten…

Karten und Termine:
www.ruhrtriennale.de
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Aseptische Ereignislosigkeit:
Die  „Orfeo-Installation“  der
Ruhrtriennale
geschrieben von Anke Demirsoy | 14. April 2016

Eurydike  in  der  Unterwelt.
Der  Teppichboden  hat  einen
sichtlich  hohen  Synthetik-
Anteil.  Von  Orpheus  keine
Spur.  (Foto:  Julian
Röder/Ruhrtriennale)

Die arme Eurydike. Isoliert hockt sie in Zimmern herum, die
wie eine Vorhölle aus Plastik anmuten, wie ein aseptischer
Albtraum zwischen Disneyland und Reha-Klinik. Sprechen kann
sie nicht, denn eine Gummimaske mit wulstigen Lippen nimmt ihr
Gesicht und Alter.

Geklont wurde sie offenbar auch, denn wir, die Besucher der
Ruhrtriennale, begegnen auf unserem Gang durch das Labyrinth
neongrell erleuchteter Zellen rund einem Dutzend Eurydikes mit
wasserstoffblonden Perücken, die hier ein ebenso rätselhaftes
wie freudloses Dasein fristen.
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Von Orpheus weit und breit keine Spur. Aber die Musik, die der
Komponist  Claudio  Monteverdi  dem  sagenumwobenen  Sänger  der
griechischen Mythologie auf den Leib schrieb, begleitet uns
als Soundtrack auf dem Weg. Sein Meisterwerk „Orfeo“, das als
erste Oper der Musikgeschichte gilt, hallt durch die Weiten
der Mischanlage der Essener Zeche Zollverein, wenn auch nur
auszugsweise und häufig von elektronischen Klängen überlagert.
Gespielt  vom  2006  in  Berlin  gegründeten  Solistenensemble
Kaleidoskop, lassen die himmlisch reinen Harmonien uns andere
Sphären ahnen, gewissermaßen Luft von anderen Planeten, ohne
die wir in der seelenlosen Banalität dieser Umgebung womöglich
erstickten.

Für die 1977 geborene deutsche Regisseurin Susanne Kennedy,
die für die jüngste Produktion der Ruhrtriennale erneut mit
dem  niederländischen  Performance-Duo  Suzan  Boogaerdt  und
Bianca  van  der  Schoot  zusammen  gearbeitet  hat,  bildet
Monteverdis Meisterwerk die Folie für eine Installation, die
gut und gerne auch für die Kasseler Documenta taugen könnte.
Mit Monteverdi als Stichwortgeber schuf sie eine rund 80-
minütige „Sterbeübung“, die von den Besuchern in Gruppen zu
maximal acht Personen zu absolvieren ist. Bewusst lässt sie
die  Figur  des  Orpheus  links  liegen,  um  sich  auf  die
vermeintlich vernachlässigte Eurydike zu konzentrieren und uns
so zum Nachdenken über Leben und Tod zu bringen.

Ein bisschen geht es dabei zu wie im Yoga-Unterricht, denn
vieles dreht sich um die Kunst des Loslassens, die Orpheus
bekanntermaßen nicht beherrschte, trachtete dieser Tropf doch
danach,  die  verstorbene  Eurydike  durch  seinen  Gesang  der
Unterwelt zu entreißen. Und schaute dann auch noch im falschen
Moment zurück. Wir aber sollen es besser machen, sollen das
Unvermeidliche  akzeptieren,  wenn  unsere  Zeit  gekommen  ist.
Dazu fordern uns Texte auf, die mal über Kopfhörer zu hören
sind,  mal  über  Video-Leinwände  flimmern  oder  auf
handgekritzelten  Zetteln  an  den  Wänden  haften.



Was  hier  wie  ein  Tänzchen
aussieht, soll Ausdruck von
Seelenqual  sein:  Eurydike
kann nicht leben, aber auch
nicht sterben (Foto: Julian
Röder/Ruhrtriennale)

Wer  kein  Englisch  versteht,  ist  bei  dieser  „Orfeo“-
Installation übrigens ähnlich arm dran wie Zuspätkommer und
alle, die kein festes Schuhwerk tragen oder nicht gut zu Fuß
sind. Weder bietet das Triennale-Team Übersetzungen an, noch
gibt  es  bei  der  „Sterbeübung“  Sitzgelegenheiten:  Sie  muss
buchstäblich durchgestanden werden. Eine komfortable oder gar
angenehme  Erfahrung  soll  dieser  „Orfeo“  keineswegs  sein.
Diesen Anspruch hatte die Regisseurin im Vorfeld formuliert.
Dass sie ihn einlöst, kann freilich auch als zweischneidiges
Schwert  betrachtet  werden.  Der  Besucher  muss  sich  dieser
Produktion  aussetzen,  ihre  Ereignislosigkeit  ertragen,  denn
über weite Strecken kann er nichts weiter tun, als verlegen
herumzustehen und den starren Blick der Zombie-Eurydikes zu
erwidern.

Wenn wir endlich sitzen dürfen, sind wir in einem Wartezimmer
wie  beim  Hausarzt.  Wir  warten  auf  unseren  Aufruf,  mit
zunehmend mulmigen Gefühlen. Denn keiner derer, die von den
stummen  Eurydikes  durch  zwei  symbolbehaftete  Türen  hinaus
geführt werden, kehrt zurück. Sie verlassen das Spiel, nehmen
den Ausgang. Was mag sich hinter den letzten beiden Türen
verbergen? Was haben jene gesehen, die uns verlassen? Wo gehen
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sie hin? Es kann keine Antworten geben. Für heute scheiden wir
mit der inständigen Hoffnung, dass der Tod, wenn er uns holt,
im Gegensatz zu Eurydike wenigstens keine Söckchen mit Delfin-
Aufdruck trägt.

Bis  6.  September  2015.  Ticket-Hotline:  0221/280  210,
Informationen und Termine: www.ruhrtriennale.de/de/orfeo

Klugheit  und  Kraft  bei  der
RuhrTriennale
geschrieben von Rolf Dennemann | 14. April 2016
Dass  der  Gründungsintendant  Gerard  Mortier  nicht  vergessen
wird, dafür sorgte endlich eine Hommage in der Gebläsehalle
Duisburg. Der jetzige Intendant Johan Simons hat diesen Abend
zu  Ehren  seines  verstorbenen  Freundes  eingerichtet.  Das
Klangforum Wien musizierte Werke von Scelsi, Busoni, Berg,
Webern  und  Messiaen,  Lieblingskomponisten  von  Mortier.  Es
dirigierten Emilio Pomàrico und Sylvain Cambreling.

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

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

Szene  aus  der  Produktion
„Model“  (Foto:  Ursula
Kaufmann/RuhrTriennale)

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

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

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

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

Erstmals ein Festivalzentrum

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

WCs  im  Festivalzentrum
(Foto:  Rolf  Dennemann)

Das Refektorium lädt zu Musik, Film und Performance. „The
good,  the  bad  and  the  ugly“  heißt  diese  komische  und
gleichzeitig  ernste  Installation  im  Kunstdorf.  Sogar  die
Toiletten  haben  industrielles  Flair.  So  schnell  ist  die
Vergangenheit Vergangenheit – Schwerindustrie als Folie für
modernes Design.
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Passionsspiel  in  der  großen
Halle  –  „Accattone“  nach
Pasolini  bei  der
RuhrTriennale
geschrieben von Rolf Pfeiffer | 14. April 2016
„Accattone“  in  der  Kohlenmischhalle  der  Zeche  Lohberg  in
Dinslaken:  die  erste  große  Produktion  der  diesjährigen
Ruhrtriennale, bei der Festspiel-Intendant Johan Simons Regie
führt  und  Philippe  Herreweghe  das  Collegium  Vocale  Gent
dirigiert. Vorlage des Stücks ist der gleichnamige Film von
Pier  Paolo  Pasolini  aus  den  60er  Jahren,  in  dem  Gewalt,
Prostitution und Armut allgegenwärtig sind. Am Wochenende war
Premiere: Ein großes Spektakel, das die große Wirkung indes
schuldig bleibt.

Ruhrtriennale-
Intendant  Johan
Simons  hockt  auf
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Schienen,  die  zum
Bühnenbild  von
„Accattone“ in der
Kohlenmischhalle in
Dinslaken  gehören.
(Foto:
Ruhrtriennale/Julia
n Röder)

Im  Mittelpunkt  steht  der  Zuhälter  Accattone  und  sein
Niedergang bis zum suizidalen Unfalltod, den er, sterbend, als
seine Befreiung empfindet. Eine düstere Geschichte in Gestalt
einer christlichen Passion, was anzunehmen in Sonderheit die
vom Collegium Vocale vollendet schön dargebotenen Bachschen
Kantaten nahelegen. Sie trösten über einen Abend hinweg, der
davon abgesehen wenig Erbauliches bietet.

Zugige Kohlenmischhalle

Das Theaterspiel – zu sehen gibt es eine Fassung von Koen
Tachelet – hat Johan Simons gerade so inszeniert, wie man es
von  ihm  kennt,  frontal,  burlesk  und  mit  einigen  grotesk
überzeichneten  Charakteren  ausstaffiert.  Mit  solchen
hemdsärmelig  wirkenden  Stilmitteln  weiß  Simon  erstaunlich
subtile Geschichten zu erzählen, weiß bedrückend klarzumachen,
wie nah sich Liebe und Gewalt, Sexualität und Einsamkeit sein
können.

Doch  die  riesige,  zugige  Kohlenmischhalle  mit  an  die  200
Metern  Raumestiefe  braucht  er  dafür  nicht  wirklich.  Die
wenigen Situationen, in denen überhaupt einmal die Tiefe des
Bühnenraums für Abgänge und ähnliches genutzt wird, hätte man
ohne dramatische Verluste auch anders realisieren können. Das
Collegium Vocale sitzt in den ganzen zweieinhalb Stunden der
quälend langsam sich voranbewegenden Inszenierung auf seinem
Podest, friert (wie die zahlreichen zum Einsatz gelangenden
schwarzen Schals vermuten lassen) und musiziert – wie gesagt –
vorzüglich.



Ein schmutziges Spiel

Eine Bühne im eigentlichen Sinn gibt es nicht, Darstellerinnen
und  Darsteller  müssen  sich  auf  staubiger  Schotterfläche
abarbeiten,  fallen,  liegen,  hocken  auf  dieser  unwirtlichen
Unterlage und werden im Lauf der Vorführung immer dreckiger.
Man hat Mitleid mit ihnen und fragt sich immer wieder, ob das
für ein vollständiges Stückverständnis wirklich sein muß. Um
so  anerkennenswerter  indes,  daß  das  Ensemble  hier  eine
durchaus respektable Leistung abliefert, allen voran Steven
Scharf  in  der  Titelrolle.  Nicht  so  schön  ist,  daß  die
Deutschkenntnisse der niederländischen Darsteller ihre Grenzen
haben, was dem Fluß der Dialoge nicht eben guttut.

Das soll mal reichen. Das Collegium Vocale Gent war am 16.
August noch einmal zu hören, „Ich elender Mensch“ war der
Abend überschrieben, und dies ist auch der Titel der ersten
Kantate in „Accattone“. Ein weiterer Auftritt des Collegiums
ist am 21. August, Titel: „Ich hatte viel Bekümmernis“. Beides
in der Bochumer Jahrhunderthalle.

Weitere Termine: 19., 20., 22., 23. August, 20 Uhr,
Kohlenmischhalle, Zeche Lohberg, Dinslaken
www.ruhrtriennale.de

„Wir optimieren uns zu Tode“
–  eine  großartige  Rede  zur
Eröffnung der RuhrTriennale
geschrieben von Rolf Dennemann | 14. April 2016
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Byung-Chul  Han  (©
S. Fischer Verlag)

Neben mir sitzt ein älteres Ehepaar, das sich pausenlos scharf
in Streit befindet. Vorn umarmt die Kunst die Ministerriege.
Es wirkt befremdlich in dieser Umgebung eines Stadtteils, dem
in letzter Zeit der Ruf zuteilwurde, ein Salafisten-Nest zu
sein.

Der  Koreaner  Byung-Chul  Han  ist  Autor  und  Essayist  sowie
Professor  für  Philosophie  und  Kulturwissenschaft  an  der
Universität der Künste Berlin. Er hält die großartige Rede zur
Eröffnung  der  diesjährigen  RuhrTriennale  in  Dinslakens
ehemaliger  Zeche  Lohberg,  gefolgt  von  einer  Live-Talk-Show
unter der Leitung von Bettina Böttinger. Festivalchef Johan
Simons weist zur Begrüßung darauf hin, dass die RuhrTriennale
auch ein Festival der Debatten sein werde. Man mutmaßt also
eine große Lust des Publikums auf Thesen und Diskussionen.

Die Fähigkeit zum Fest verloren

Byung-Chul Han setzt einen starken Beginn, indem er das „Fest“
in den Mittelpunkt seiner Betrachtung stellt. „Ohne Fest haben
keinen Bezug mehr zum Glück“, sagt er und stellt fest, dass
die RuhrTriennale kein Fest ist, sondern ein Event. „Ein Fest
betritt man wie einen Raum. Man verweilt. Die Zeit des Festes
ist die Zeit, die nicht vergeht.“  Die Fähigkeit, Feste zu
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begehen,  quasi  erfunden  von  den  Griechen,  sei  verloren
gegangen.  Es  folgt  die  Beschreibung  der  Gesellschaft  aus
seiner Sicht. Er bedauert die Entpolitisierung der Kunst und
der  Politiker  und  selbst  der  Studenten.  Es  entstehe  die
Infantilisierung  durch  Smart-Phones.  Die  totale
Infantilisierung führe zur totalen Macht des Kapitals und die
Politik werde von der Ökonomie beherrscht. Großer Applaus. Ein
seltsames  Gefühl,  seiner  eigenen  Unzulänglichkeit  zu
applaudieren.

Der Mann neben mir kommentiert: „Es ist Quatsch, was der sagt.
Wir  leben  im  21.  Jahrhundert.“  –  „Halt  endlich  mal  die
Klappe“, erwidert seine Frau.

Der  wohltuende  Rundumschlag  des  Philosophen  hat  etwas
Reinigendes,  wirkt  wie  ein  gewürzter  Wind,  der  durch  die
Wirklichkeit fegt.

„Wir optimieren uns zu Tode“, sagt Han. „In diesem Zustand ist
keine Revolution mehr möglich. Es herrscht die Hysterie der
Gesundheit. Das Gesunde ist wie ein Zombie.“ Ich höre mich
laut „Ja!“ denken.

Es  folgt  auf  dem  Podium  eine  Talkshow,  bestehend  aus
Statements und Meinungen, wie wir sie aus den Fernsehtalkshows
kennen. Zu Gast war auch der Vizebürgermeister Eyüp Yildiz,
der im Vorfeld die Platzierung der RuhrTriennale in Lohberg
kritisch kommentierte. Ob man denn die Bevölkerung mitnähme
und was die Lohberger von der Kunst hätten. Mittlerweile sind
alle im Gespräch.

Existenzberechtigung der Kunst

Der gesellschaftliche Hintergrund spielt naturgemäß immer mit,
ob man will oder nicht. Man ist da, wo man ist, umgeben von
Menschen  und  Problemen  und  wieder  muss  die  Kunst  ihre
Existenzberechtigung  erarbeiten,  muss  klarstellen,  wozu  sie
nutze sei. Kunst kann etwas verändern. Das mutmaßen alle.
Rainer Einenkel, ehemaliger Betriebsratsvorsitzender von Opel-



Bochum, bestätigte dies. Die Aktionen, die zusammen mit dem
Schauspielhaus  in  Bochum  organisiert  wurden,  haben  zu
Zusammenhalt  und  Wertschätzung  geführt.

Intervention  auf  Zeche
Lohberg

Vielleicht wäre es provokanter, an solchen Orten, wo das „Sub-
Proletariat“ (ein Begriff, der immer wieder verwendet wird)
seinen  Ort  hat,  einen  Sektempfang  für  die  Kulturmenschen
einzurichten, in angemessener Kleidung und Schnittchen, einem
lyrischen  Tenor  lauschend,  selbstverständlich  zu  hohen
Eintrittspreisen.  Das  würde  Diskussionen  und  Proteste
hervorrufen, vielleicht mehr als eine Inszenierung, die sich
im weitesten Sinne dem Thema Arbeit widmet. Die Kunst soll
heute alles regeln, ob in Schulen oder im öffentlichen Raum.

Am kommenden Mittwoch (19.8. um 19.00 Uhr) zeigt die Triennale
im  „Reflektorium“  an  der  Jahrhunderthalle  in  Bochum  einen
Dokumentarfilm  zu  Byung-Chul  Han:  Der  essayistische  Film
umkreist  das  Phänomen  der  Müdigkeit  im  Zeitalter  des
Neoliberalismus  und  die  damit  verbundenen  Symptome  wie
Selbstausbeutung und Burnout.

Aus einem Interview in der ZEIT: „Politiker sind nur noch
gefällige Handlanger des Systems. Sie reparieren da, wo das
System  ausfällt,  und  zwar  im  schönen  Schein  der
Alternativlosigkeit. Die Politik muss aber eine Alternative
anbieten. Sonst unterscheidet sie sich nicht von der Diktatur.
Heute leben wir in einer Diktatur des Neoliberalismus.“
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Mögen  sich  viele  Gedanken  während  des  Kunstfestes
RuhrTriennale  durch  Debatten  und  künstlerische  Genüsse
entwickeln und in Erkenntnisse umsetzen.

RuhrTriennale:
„Nomanslanding“ im Duisburger
Hafen  überwindet  alles
Trennende
geschrieben von Rolf Pfeiffer | 14. April 2016

Sie kommt genau auf uns zu:
Die  andere  Hälfte  von
„Nomanslanding“ (Foto: rp)

Auf den ersten Blick wirkt das Ganze wenig spektakulär. Zwei
halbierte Rieseneierschalen stehen da irgendwie auf dem Wasser
und erinnern an Konzertmuscheln, was aber keinen Sinn ergibt,
weil sie sich ja gegenüber stehen und deshalb kein Publikum
beschallen können. Stege führen ans Ufer. Die Installation, um
eine solche handelt es sich also offenbar, befindet sich im
„Eisenbahnbassin“, einem Hafenbecken in Duisburg Ruhrort, das
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früher  einmal  der  Eisenbahnhafen  war  und  heute  mehr  oder
weniger funktionslos ist. Hier steht das Wasser sehr still,
was  ein  Grund  gewesen  sein  mag,  „Nomanslanding“  hier
aufzubauen.

Installation  im  Duisburger
Eisenbahnbassin.  Ab  und  zu
schaut  ein  Ausflugsboot
vorbei.  (Foto:  rp)

„Nomanslanding“ heißt das Gebilde, für das sich eine deutsche
Übersetzung  nicht  eben  aufdrängt.  „Niemandes  Landung“
vielleicht,  „keines  Menschen  Landung“?  Jedenfalls  sind  die
beiden Rieseneierschalen im Duisburger Hafen neben Joop van
Lieshouts phantasievollem Siedlungsgewürfel vor der Bochumer
Jahrhunderthalle  die  bedeutendste  skulpturale  Arbeit  der
diesjährigen Ruhrtriennale. Der Begriff Skulptur indes hilft
dem Verständnis nur begrenzt. Vor allem nämlich funktioniert
„Nomanslanding“ als Inszenierung.

Und die läuft so ab: Bevor das Publikum sich (abgezählt und
sicherheitstechnisch instruiert) über die beiden Stege zu den
Muscheln begibt, wird es mit Schwimmwesten ausgestattet, muß
es die Teilnahmebedingungen unterschreiben. Dann wird man im
Rund der Halbkugel auf einer Sitzbank plaziert – und gewahrt
kurze Zeit später fast zufällig, daß sich die eigene Halbkugel
auf die andere zu bewegt. Aus einem unsichtbar bleibenden
Soundsystem  sind  derweil  Kriegsklänge  und  vielsprachige
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Textzeilen zu hören. Immer näher kommt die eine Halbkugel der
anderen, schließlich berühren sie einander, es wird dunkel,
der Soundtrack bleibt bedrohlich.

Schwimmwesten  sind  für  den
Besuch  der  beiden  Muscheln
vorgeschrieben.  Sie  machen
ein  etwas  mulmiges  Gefühl.
(Foto: rp)

Klagender Gesang ertönt, nach einer weiteren Kunstpause wird
es heller im runden Raum, schließlich ergeht die Aufforderung
die Hälften zu tauschen. Und nicht unberührt verläßt man das
Geschehen, das kaum 30 Minuten dauerte, durch die Halbkugel
von gegenüber.

Breit  ist  der  Fundus  an  Metaphorik,  der  zur  Deutung
bereitsteht.  An  die  Überquerung  des  Flusses  Styx  ist  zu
denken, der die Welt der Toten von der der Lebenden trennt,
und wenn einem außerdem noch afrikanische Flüchtlingsboote und
die dazugehörigen Katastrophennachrichten einfallen, liegt man
sicher auch nicht falsch.

Indes,  der  teilnehmende  Künstler  Andre  Dekker  hebt  es  in
seinen Erläuterungen zum Werk ausdrücklich hervor, ist der
Bezug ein Gutstück konkreter. Die Arbeit bezieht sich auf den
Ersten Weltkrieg, der 1914 ausbrach, will indes nicht Anklage
sein, sondern Klage, will der Trauer um die vielen Todesopfer
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Raum geben. „Ein Klagelied, vielleicht auch ein Wiegenlied“,
sagt Dekker. Nämlich dann, wenn aus der traurigen Gewißheit
des  Geschehenen  die  vergewissernde  Geborgenheit  des  „Nie
wieder!“ sich formt. Sinnliche Symbolhaftigkeit, wenn man so
will – und sei es auch nur die Querung von etwas Wasser in
einem Duisburger Hafenbecken.

Gleich wird es duster. Die
beiden  Hälften  stoßen
aneinander.  (Foto:  rp)

Als  die  Arbeit  2014  zum  ersten  Mal  in  Sydney  installiert
wurde, jährte sich der Beginn des Ersten Weltkriegs zum 100.
Mal.  Das  war  auch  für  die  Australier  ein  wichtiges
historisches Datum, denn als Teil des Commonwealth hatte das
Land auf britischer Seite an dem Krieg teilgenommen und hohe
Verluste erlitten. Die Duisburger Zweitverwertung 2015 muß nun
leider  ohne  runde  Jahreszahl  auskommen,  und  Glasgow  im
kommenden Jahr (die dritte Station) erst recht. Da kann man
sich  schon  mal  fragen,  ob  der  erhebliche  Aufwand
gerechtfertigt  ist.  Die  Antwort  fällt  nicht  leicht.

Jedenfalls hat der Duisburger Hafen bis zum 13. September eine
Attraktion zusätzlich zu bieten, und der Eintritt ist frei.
Allerdings  bleiben  Zweifel,  ob  die  komplizierte
Besichtigungsprozedur  mit  großer  Nachfrage,  vor  allem  an
Wochenenden, fertig wird. Und ob die alles in allem doch recht
komplexe  Technik  bis  zum  Ende  durchhält  und  kein
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Vandalismusopfer wird. Aber man soll nicht unken. Halten wir
es mit Kaiser Franz und schau’n wir mal.

Noch ein paar Fakten: Die Künstlerinnen und Künstler, die sich
„Nomanslanding“  ausgedacht  haben,  sind  Robyn  Backen
(Australien),  Andre  Dekker  (Niederlande),  Graham  Eatough
(Großbritannien),  Nigel  Helyer  und  Jennifer  Turpin  (beide
Australien).

Die  Adresse  ist  Duisburg,  „Am  Eisenbahnbassin“,
Autoparkplätze sind rar.
Geöffnet bis 13. September tgl. 13 bis 23 Uhr, Eintritt
frei, „wetterfeste Kleidung empfohlen“.
Mehr  Informationen:  www.ruhrtriennale.de,
www.urbanekuensteruhr.de

 

 

Zwei Strophen des Klageliedes, dem Programmzettel entnommen:

Verse 1

We will meet you at the river

We’ll draw closer on the tide

You can hear us in the water

From the shore to the other side

 

Verse 2

All our lives brought here together

To flow before your eyes

At last on Nomanslanding

http://www.ruhrtriennale.de
http://www.urbanekuensteruhr.de


Cast off the line untied

Einladung  zur  Neugier:  Die
RuhrTriennale  will  uns  alle
umarmen
geschrieben von Rolf Dennemann | 14. April 2016
Die  RuhrTriennale  öffnet  ihren  neuen  Reigen  und  will
umschlingen.  „Seid  umschlungen!“  ist  das  Motto  und
Festivalintendant Johann Simons öffnet seine Arme, besonders
für  die,  die  „eigentlich  nicht  ins  Theater“  gehen.  Ein
schwieriges  Unterfangen,  aber  ein  notwendiger  Ehrgeiz,  der
hier im Ruhrgebiet erfolgreich sein wird. Je weniger abgehoben
die Kunst daherkommt, desto größer der Drang des Menschen,
seiner Neugier freien Lauf zu lassen. „Das machen die also für
mich“, wäre der richtige Ansatz und so soll es in der Saison
2015 sein.

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

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

Reflektorium

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

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

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

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

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

Niedliche  Brutalität:  Joep
van  Lieshouts  Ruhrtriennale-
Dorf in Bochum
geschrieben von Katrin Pinetzki | 14. April 2016

Die »BarRectum« ist Teil der
begehbaren  Installation  vor
der  Jahrhunderthalle.  ©
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Atelier  Van  Lieshout

Wer die Rotterdamer Crew um Joep van Lieshout engagiert, weiß
nicht nur, was ihn erwartet. Er erwartet auch genau das. Das
Atelier Van Lieshout inszeniert das Gelände vor der Bochumer
Jahrhunderthalle  –  und  bedient  die  Hoffnungen  der
Ruhrtriennale nach einem crazy-verstörenden Festivalzentrum.

Der  Künstler  bestückt  das  Areal  mit  seinen  organisch-
verrätselten Systemen: Auf die Besucher warten unter anderem
ein überdimensionierter Darmausgang, eine Werkstatt für Waffen
und Bomben und eine Guerilla-Farm. »The Good, the Bad and the
Ugly«, so der Titel des Gesamtkunstwerks.

Riesiger Enddarm und Waffenwerkstatt

Wie muss man sich das vorstellen? So: eine Halle, 15 mal 18
Meter groß und sechs Meter hoch. Sie heißt »Refektorium« und
ist Bühne und Bistro zugleich. Die Halle ist der Kern. Wie ein
Zahnrad  gruppieren  sich  verschiedene,  ebenfalls  begehbare
Kunstwerke  drum  herum.  Zum  Beispiel  die   »BarRectum«  in
Gestalt  eines  Enddarms,  oder  das  »Farmhouse«,  ein  mobiler
Bauernhof. Daran angegliedert: die »Werkstatt für Waffen und
Bomben« sowie eine »Werkstatt für Medizin und Alkohol«.  Die
Installation  soll,  so  das  Konzept,  das  Festivalzentrum  zu
einer potentiell autarken Gemeinschaft machen.

Auf dem Flachdach des Refektoriums in der Mitte thront der
»Domestikator«: eine Skulptur, höher als das Gebäude, auf dem
es steht. Auch sie ist begehbar und rätselhaft. Auf der Skizze
erinnert  sie  an  einen  Roboter,  der  drohend  vor  einer
Folterbank  steht.  »Für  Proben,  Aufführungen,  religiöse
Menschenopfer«, sagt der Künstler und grinst, »fast wie ein
Tempel, um das Tabu zu feiern«.

Die Nutzung ist nicht festgelegt

Wie all die Kunstwerke vor der Jahrhunderthalle Bochum genau
genutzt werden, ist nicht festgelegt – die Offenheit gehört
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zum  Konzept.  Für  van  Lieshout  passt  das  exakt  zum
Ruhrtriennale-Motto  »Seid  umschlungen«:  »Wer  als  Besucher
kommt, weiß erst einmal nicht, ob das für Flüchtlinge ist,
etwas Feierliches – oder doch bedrohlich.«

Ein Festival-Dorf wie aus einer Trash-Science-Fiction – wer
denkt sich so etwas aus?

Atelier  van  Lieshout  sei  ein  »interdisziplinär  arbeitendes
niederländisches Künstlerkollektiv«, ist in der Wikipedia zu
lesen. »Wir sind kein Kollektiv, keine Hippie-Kommune«, stellt
Sprecherin Rookje Meijerink dann gleich zu Beginn des Atelier-
Rundgangs fest. Das hat man sich allerdings schon gedacht: Die
Atelier Van Lieshout-Webseite ist eine Show des Namen gebenden
Künstlers Joep van Lieshout; außer ihm ist von keinem anderen
Künstler die Rede.

Besuch in Rotterdamer Atelier

Im  Atelier  selbst  herrscht  die  Betriebsamkeit  eines
mittelständischen  Handwerksbetriebs.  Ein  Mittag  Mitte  März
mitten im Industriegebiet am Rotterdamer Hafen. Die etwa 15-
köpfige Crew sitzt an einem langen Holztisch in der Atelier-
Kantine,  auf  dem  Tisch  Schüsseln  mit  Salat,  Fladenbrot,
Kichererbsenbälle – es gibt Falafel. Einige Mitarbeiter sind
mit Farbe bespritzt, andere tragen Overall.

Jeder hier ist auf ein anderes Handwerk spezialisiert, auf die
Arbeit mit Holz, Metall, Fiberglas oder Stein. An der rechten
Wand  der  Kantine  ist  eine  der  Arbeiten  von  Atelier  van
Lieshout  ausgestellt:  Das  metergroße  3D-Modell  eines
erigierten Penis samt Hoden, versehen mit einer Art Pump-
Apparatur. Wer ihn beim Essen nicht im Blick haben will, muss
sich eben auf die rechte Seite setzen. Aber die Vermengung von
Arbeit und Pause scheint nicht das Problem zu sein: Direkt
nach dem Essen schaut man sich in der Kantine noch gemeinsam
einen Film an, zur Inspiration.

Fiberglas als Zaubermaterial



Workshop  for  Weapons  and
Bombs  1998  ©  Atelier  Van
Lieshout

Währenddessen ein schneller Rundgang durchs Atelier. Hier die
Holz-, dort die Metallwerkstatt, hinten der Bereich, in dem
mit Fiberglas gearbeitet wird, jenem Kunststoff, mit dem Joep
van  Lieshout  in  den  1980er  Jahren  rasend  schnell  bekannt
wurde. Damals war das Material in der Kunst noch exotisch. Van
Lieshout verliebte sich sofort: »Ein Zaubermaterial«, sagt er,
»sehr stark und wetterfest. Alles wirkt nahtlos, wie aus einem
Guss. Und alle Farben sind möglich – ich liebe Farbe!».

Was  van  Lieshout  mit  diesem  und  anderem  Material  macht,
erschließt sich selten auf den ersten Blick. Seine Arbeiten
changieren  zwischen  Kunst,  Architektur  und  Design.  Häufig
wirken  sie  zunächst  vertraut  und  gefällig,  man  nimmt  die
poppigen Farben wahr und das glatte, geschmeidige Material –
bis  man  genauer  hinsieht.  Häufig  sind  es  menschliche,
tierische,  organische  Teile,  oft  verschmelzen  Natur  und
Apparatur in einer Mischung aus Niedlichkeit und Brutalität.
Viele der Arbeiten haben soziale Funktion, wie auch bei der
Ruhrtriennale:  Dort  sollen  van  Lieshouts  Werke  aus  einem
unbelebten Vorplatz ein pulsierendes Festivalzentrum machen.

An den Grenzen des Machbaren

Körper sind Systeme für den 51-Jährigen. Wie sie und andere
geschlossene Systeme funktionieren, das interessiert ihn. Er
testet Grenzen aus, auch Grenzen des Machbaren. Da ist zum
Beispiel »Blast Furnace«, eine riesige Arbeit zum Verschwinden
der Industrie, die eine komplette Halle des Ateliers füllt.
Sie besteht aus einem sorgfältig nach technischen Zeichnungen
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zusammengelöteten  Hochofen.  Anstatt  zu  verbrauchen  und  zu
produzieren, wird der Hochofen in der Installation zur Wohnung
umfunktioniert, erhält Küche, Wohn- und Schlafzimmer. Oder da
ist der »Power Hammer« (Maschinenhammer), übermannshoch und
gefertigt aus rosa Fiberglas – ein pastellfarbenes Denkmal für
die Schwerindustrie, wie eine Versöhnung zwischen Mensch und
Maschine.

Graues Kriegsgefühl im Ruhrgebiet

Auch das in Bochum geplante Festivalzentrum ist so ein System,
ein  Organismus,  der  erst  im  öffentlichen  Raum  zu  leben
beginnt. Drei Jahre lang wird die Installation während der
Ruhrtriennale-Zeit zu sehen, zu begehen und zu bespielen sein.
»Es werden Leute kommen, die das Theater lieben, aber auch
Spaziergänger ohne Kunst-Hintergrund«, sagt van Lieshout, »das
gefällt mir. Meine Arbeit bietet jedem etwas.«

Viele seiner Werke stehen im öffentlichen Raum, überall auf
der Welt. Auch in Bochum hat Atelier van Lieshout bereits
gearbeitet, im Kulturhauptstadtjahr 2010 installierte er das
»Motel Bochum« im Niemandsland an der A 40. Er kennt die
Region und mag sie, auch dank seiner Oma aus Moers. »Wegen ihr
war ich öfters im Ruhrgebiet, und meine erste Erinnerung an
Deutschland ist: überall Grau. Eine Art Kriegsgefühl.« Heute
liebe er die Industriekultur und Urbanität, und dennoch: »Das
graue Kriegsgefühl spüre ich noch immer.« Wo könnte »The Good,
the Bad and the Ugly« besser hinpassen als in diese Stadt der
Kontraste?

Plötzlich  Chef  –  Dirigent
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Kirill  Petrenko  wird  neuer
Leiter  der  Berliner
Philharmoniker
geschrieben von Martin Schrahn | 14. April 2016

Kirill  Petrenko  wird  der
neue  Chefdirigent  der
Berliner  Philharmoniker.
Foto:  Wilfried  Hoesl

Geht doch! Da haben sich die Berliner Philharmoniker still und
heimlich noch einmal zusammengesetzt, angeblich nur gute zwei
Stündchen beraten, und zack, einen neuen Chefdirigenten aus
dem  Hut  gezaubert.  Kirill  Petrenko  heißt  der  Glückliche,
gleichermaßen  Publikumsliebling  in  München  (Staatsoper)  und
bei den Bayreuther Festspielen. Die Überraschung daran ist,
dass sich das deutsche Vorzeigeorchester plötzlich, nach der
schweren Nichtgeburt im Mai, so zügig auf ihn einigen konnte,
„mit großer Mehrheit“.

Petrenko wurde 1972 im russischen Omsk geboren. In Vorarlberg,
dann  Wien  studierte  er,  dort  auch  begann  er  seine
Dirigentenkarriere, an der Volksoper. Das war 1997, zwei Jahre
später schaffte er den Sprung als Chefdirigent ans Meininger
Theater.  Dort  brachte  er,  unter  Intendanz  und  Regie  von
Christine Mielitz (2002 bis 2010 Chefin der Dortmunder Oper),
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Richard Wagners „Ring“ heraus. Gespielt wurde das Mammutwerk
an vier Abenden hintereinander – ein echter Coup.

Für Petrenko war’s der Beginn eines steilen Aufstiegs, der ihn
2002 an die Komische Oper Berlin und 2013, nach mehrjähriger
freier  Tätigkeit,  an  die  Münchner  Staatsoper  führte.  Dort
läuft sein Vertrag 2018 aus, dann verlässt auch Simon Rattle
die  Berliner  Philharmoniker.  Gleichwohl  muss  über  die
Einzelheiten von Petrenkos Amtszeit an der Spree noch beraten
werden. Und aus München kam prompt das Signal, man werde dem
Maestro eine Verlängerung anbieten. Im Zweifel heißt das also:
Der Dirigent wird wechselnd auf zwei Hochzeiten tanzen.

Zuzutrauen ist es ihm allemal. Petrenko gilt als ruhiger,
konzentrierter  Arbeiter,  der  noch  an  kleinsten
Ausdrucksnuancen  feilt,  als  Analytiker,  aber  auch  als
Vollblutmusiker mit Bauchgefühl. Was er in die Hand nimmt,
vergoldet sich oft zu berauschendstem Klang, bleibt aber stets
durchhörbar. Petrenkos Münchner Dirigate gelten als Ereignisse
und seine Deutung des „Ring“ in Bayreuth hat vor allem deshalb
höchstes  Lob  erhalten,  weil  er  dem  Orchester  allerfeinste
kammermusikalische  Klarheit  entlocken  konnte.  Ähnliches  war
übrigens  bereits  2011  während  der  Triennale  staunend  zu
erfahren:  Petrenko  interpretierte  mit  den  Duisburger
Philharmonikern Wagners „Tristan“. Ein Jahr später wiederum
gestaltete er im Konzerthaus Dortmund mit der Staatskapelle
Dresden eine wunderbare Rachmaninow-Zeitinsel.

Alles in Butter, so scheint’s, und die versammelte Weltpresse
jubiliert.  Seltsam  nur,  dass  die  Kundigen  vor  dem  ersten
Wahlversuch im Mai zuerst mit den Namen Christian Thielemann
und Andris Nelsons jonglierten, Petrenko indes irgendwie aus
dem  Blickfeld  geriet.  Merkwürdig  auch,  dass  die  Berliner
Philharmoniker zunächst peinlich patzten, dann aber jemanden
wie Phönix aus der Asche emporzaubern. Doch offenbar ist es
nun  für  niemanden  mehr  ein  Problem,  dass  zunächst  kein
Kandidat, also auch Petrenko, mehr als 50 Prozent der Stimmen
für sich verbuchen konnte. Die Frage, wie groß die Mehrheit



diesmal war, bleibt ohne Antwort. Nun ja: Orchester sind vor
allem eins, ein Sammelbecken lauter Diven.

Dennoch: Er würde es am liebsten umarmen, hat Petrenko nach
seiner  Wahl  spontan  verkündet,  aber  auch,  dass  seine
Gefühlslage zwischen Euphorie, Ehrfurcht, ja Zweifel schwanke.
Kein  Wunder  bei  einem  Chefposten,  der  mit  Namen  wie
Furtwängler, Karajan oder Abbado behaftet ist. Hinzu kommt,
dass  Petrenko  in  erster  Linie  ein  Mann  der  Oper  ist.
Interessant  werden  dürfte  darüberhinaus,  wie  sich  der
medienscheue, schweigsame Maestro zu einem Orchester stellt,
das  die  Öffentlichkeit  im  Internet  oder  mit  Education-
Projekten offensiv sucht. Und wie hält er’s mit der Moderne?
Wir sind gespannt.

Rheingold, Notwist, Pasolini:
Johan  Simons  stellt  sein
erstes Ruhrtriennale-Programm
vor
geschrieben von Rolf Pfeiffer | 14. April 2016

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

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

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

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



Ruhrtriennale-Intendant
Johan Simons (Foto: Stephan
Glagla)

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

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

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

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

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

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

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

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

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

Weiter geht es nach Essen, in die auch ohne Theater schon



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

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

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

So, das soll mal reichen. Glück auf!



www.ruhrtriennale.de

„Zeitgenössische
Programmierung“:  Rückblick
auf  die  Triennale-Ära  von
Heiner Goebbels
geschrieben von Rolf Pfeiffer | 14. April 2016

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

Es ist – das Ende. Der Platz vor der Jahrhunderthalle wirkt
verlassen, hinten bei den Kühlbecken werden letzte Kulissen
von „Neither“ in Container verladen. Man kann das Rund des
Dampflokkessels erkennen, das in Wirklichkeit eben doch bloß
schwarz angestrichenes Sperrholz war. Die Ruhrtriennale 2014
geht zu Ende.
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Am Sonntag (28. September) ist in Bochum Schluß mit dem Royal
Concertgebouw Orkest. Auch endet, was noch wichtiger ist, die
Drei-Jahre-Intendanz von Heiner Goebbels. Er wird sich wieder
seiner  Professur  für  angewandte  Theaterwissenschaften  in
Gießen  widmen  und  komponieren.  Johan  Siemons  ist,  wie
berichtet,  sein  Nachfolger.  Und  deshalb  war  die  Abschluß-
Pressekonferenz am Mittwoch nicht nur eine Spielzeit-Bilanz,
sondern eine der Ära Goebbels, die von 2012 bis 2014 währte.

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

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

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

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

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

Kommen  wir  zum  Jahr  2014.  Die  beste  Inszenierung  der



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

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

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

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

Endlos könnte man aufzählen, doch was nützte es? Unbestreitbar
waren die Stücke, deren Auswahl Heiner Goebbels sehr nüchtern
„Zeitgenössische  Programmierung“  nennt,  die  wichtigsten
Produktionen  seiner  Intendanz.  Sie  erbrachten  einen
unerwarteten  Strauß  von  Kunsterlebnissen,  unvergeßlich  in
seiner  Einmaligkeit.  Und  in  einer  solchen  Qualität
wahrscheinlich  nicht  wiederholbar.  Glücklich,  wer
dabeigewesen.

Nachklapp

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



formidablem Echo der Medien und der Fachwelt.

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

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

www.ruhrtriennale.de

 

Metropolensound:  Triennale
zeigt „Surrogate Cities“ als
Choreographie  für  das
Ruhrgebiet
geschrieben von Anke Demirsoy | 14. April 2016

http://www.ruhrtriennale.de
https://www.revierpassagen.de/27046/metropolensound-triennale-zeigt-surrogate-cities-als-choreographie-fuer-das-ruhrgebiet/20140922_1710
https://www.revierpassagen.de/27046/metropolensound-triennale-zeigt-surrogate-cities-als-choreographie-fuer-das-ruhrgebiet/20140922_1710
https://www.revierpassagen.de/27046/metropolensound-triennale-zeigt-surrogate-cities-als-choreographie-fuer-das-ruhrgebiet/20140922_1710
https://www.revierpassagen.de/27046/metropolensound-triennale-zeigt-surrogate-cities-als-choreographie-fuer-das-ruhrgebiet/20140922_1710


Grundschüler  aus  dem
Ruhrgebiet tanzen zur Musik
von  Heiner  Goebbels  (Foto:
Wonge
Bergmann/Ruhrtriennale)

Mal  begegnet  sie  uns  als  belebende  Metropole,  mal  als
verschlingender  Moloch.  Die  Stadt  moderner  Prägung  ist
Ballungsraum und Schmelztiegel, Brennpunkt und Sehnsuchtsort,
der Menschen gleichermaßen vereint wie vereinzelt. Ungezählte
Fotografen, Maler, Autoren und Dichter ließen sich von ihr
inspirieren.  Aber  lässt  sich  urbanes  Leben  auch  in  Töne
fassen?

Vor  nunmehr  zwanzig  Jahren  unternahm  der  Komponist  Heiner
Goebbels einen Versuch. Die Alte Oper Frankfurt hatte ihn
beauftragt, ein Stück zur Feier des 700-jährigen Bestehens der
Mainmetropole zu schreiben. So entstand sein Orchesterzyklus
„Surrogate Cities“, der seit seiner Uraufführung am 31. August
1994 internationale Erfolge feiern konnte. Die Ruhrtriennale
zeigt das Werk jetzt in einer erfrischend neuen Version der
französischen Choreographin Mathilde Monnier.

Die  Besetzung  wird  kundigen  Konzertbesuchern  bekannt
vorkommen: Führten die Bochumer Symphoniker unter dem Dirigat
von Steven Sloane das Werk doch bereits 1999 in der Bochumer
Jahrhunderthalle auf. Damals wie heute waren der Stimmkünstler
David Moss und die New Yorker Soul- und Jazz-Sängerin Jocelyn
B.  Smith  als  Solisten  zu  erleben.  Deshalb  von  einem
choreographierten Wiederaufguss zu sprechen, wäre gleichwohl
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falsch, ja nachgerade unfair.

Mathilde Monnier ist es mit bemerkenswert geschickter Hand
gelungen, 130 höchst unterschiedliche Amateure aus der Ruhr-
Region  in  die  Produktion  einzubinden.  Grundschulkinder,
Kampfsportler, jugendliche Hip-Hopper und ältere Menschen aus
einer Gesellschaftstanzgruppe bewegen sich um ein Rund, in dem
das  elektronisch  verstärkte  Orchester  musiziert.  Von
Lautsprechern und Bildschirmen umgeben, wirken die Musiker im
monumentalen, rund 160 Meter langen Raum der Kraftzentrale als
kraft- und taktgebender Nucleus. Das Publikum darf auf zwei
Tribünen Platz nehmen, die an den schmalen Seiten der Halle
aufgebaut sind.

Monniers einfühlsame Kunst besteht darin, Massenbewegung und
Gruppendynamik  zu  inszenieren,  ohne  den  Einzelnen  in  ein
uniformes Glied zu zwingen. Individuelle Stärken und Schwächen
werden  sichtbar:  Aber  Monnier  stellt  niemanden  zur  Schau.
Unperfektes,  das  anfangs  „nur“  charmant  erscheinen  mag,
entwickelt  sie  zu  immer  größerer  Stärke,  ja  zur  conditio
humana. Nie verliert die Französin dabei die Verbindung zu
Goebbels kraftvoller Musik, die sich mit Einflüssen aller Art
vollgesogen  hat,  ohne  darüber  ihre  Eigenständigkeit  zu
verlieren. Im Dialog mit einem elektronischen Sampler entsteht
ein Sound, der weniger als Surrogat denn als globale Essenz
der Stadt verstanden werden kann.

Heiner  Goebbels  beschließt
in  diesen  Tagen  seine
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dreijährige Intendanz (Foto:
Wonge
Bergmann/Ruhrtriennale)

Mit  unerbittlicher  Präzision  betreiben  die  Bochumer
Symphoniker  unter  Steven  Sloane  eine  musikalische
Kernschmelze. Wie unter Druck verflüssigt, fließt Neues und
Bekanntes ineinander. Soul, Jazz und Funk mischen sich mit
klassischer Moderne. Wild vorwärts treibende Rhythmik mündet
in das poetische Fragment einer Scarlatti-Sonate. Was wie eine
bloße Collage oder eine krude Mixtur klingen könnte, schmiedet
Heiner Goebbels zu einem neuartigen Sound, der keine Grenzen
mehr kennt. Texte von Paul Auster und Hugo Hamilton sowie drei
Horatier-Songs  von  Heiner  Müller  erzählen  von  Kampf  und
Freiheit, von Einsamkeit und Lebenshunger. Stimmakrobat David
Moss und die durchschlagskräftige Soul-Röhre von Jocelyn B.
Smith erfüllen diese Fragmente mit Leben.

Die  New  Yorker  Soul-  und
Jazz-Sängerin  Jocelyn  B.
Smith singt „Drei Horatier-
Songs“  nach  Texten  von
Heiner  Müller  (Foto:  Wonge
Bergmann/Ruhrtriennale)

Goebbels Musik erhält durch die Choreographie von Mathilde
Monnier  eine  hervorragende  Unterstützung.  Zwar  leistet  sie
weit mehr als eine bloße Visualisierung der Musik, folgt ihrem
Duktus aber doch mit einer Hingabe, die das Verständnis der
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Partitur  und  ihrer  Strukturen  erleichtert.  Die  Vorstellung
endet unter Stürmen der Begeisterung. Sogar ein Hauch von
Volksfest-Stimmung kommt auf, wenn Jung und Alt schließlich
heimwärts streben. Mit „Surrogate Cities Ruhr“ verleiht Heiner
Goebbels  seiner  dreijährigen  Triennale-Intendanz  einen
bemerkenswert  vitalen,  unbedingt  sehens-  und  hörenswerten
Schlusspunkt.

Weitere  Aufführungstermine:  26.  und  27.  September
2014.  Informationen:
http://www.ruhrtriennale.de/de/programm/produktionen/heiner-go
ebbels-mathilde-monnier-surrogate-cities-ruhr/

(Der Text ist zuerst im Westfälischen Anzeiger erschienen.)

Weltenlauf und Transzendenz –
ein Konzert der Triennale in
memoriam Gerard Mortier
geschrieben von Martin Schrahn | 14. April 2016

Voller  Einsatz:  Bariton
Dietrich  Henschel,  das  hr-
Sinfonieorchester  und
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Dirigent Sylvain Cambreling.
Foto: Michael Kneffel

Gerard Mortier ist im März dieses Jahres gestorben. Er war der
Gründungsintendant  der  Ruhrtriennale  und  hat  dort  in  den
Jahren 2002 bis 2004 die „Kreationen“ als neue theatralische,
spartenübergreifende  Ausdrucksform  gewissermaßen  erfunden.
Manches von dem, was unter der Leitung Heiner Goebbels’ heuer
zu  sehen  ist,  darf  getrost  als  Weiterentwicklung  dieser
Anfänge gewertet werden.

Darüberhinaus  war  Mortier  auch  ein  Verfechter  dessen,  was
gemeinhin als Neue Musik bezeichnet wird. Für sein erstes Jahr
hatte  der  Intendant  entsprechend  das  SWR-Sinfonieorchester
Baden-Baden  und  Freiburg  verpflichtet,  unter  Leitung  von
Sylvain  Cambreling  –  allesamt  höchst  versiert  in  der
Interpretation  von  Werken  des  20.  Jahrhundert.  Auf  dem
Programm  stand  damals  Olivier  Messiaens  monumentales,
11teiliges Stück Éclairs sur l’Au-delà (Streiflichter über das
Jenseits).

Nun hat das hr-Sinfonieorchester, ebenfalls unter Cambrelings
Leitung, ein Konzert in Bochums Jahrhunderthalle gegeben, das
die Triennale ihrem Gründungsintendanten Mortier gewidmet hat.
Auch  hier  erklingt  Messiaen,  diesmal  das  fünfteilige  „Et
exspecto  resurrectionem  mortuorum“  (Und  ich  erwarte  die
Auferstehung  der  Toten)  für  Holz-,  Blechbläser  und
metallisches  Schlagwerk.  Insofern  schließt  sich  hier  ein
Kreis. Doch neben Messiaen haben die Interpreten jeweils ein
Werk von Luc Ferrari sowie Bernd Alois Zimmermann gesetzt.

Die Auswahl ist kein Zufall, erschließt sich vielmehr aus
einem  Wort  Mortiers,  das  dem  Programm  vorangestellt  ist.
Auferstehung, so heißt es, bedeute für ihn sein Fortwirken in
dem, was er realisiert habe. „Paradiese interessieren mich
nicht.“ Dazu erweist sich das Werk des gläubigen katholischen
Komponisten  Messiaen  als  spannender  Kontrapunkt.  „Et
Exspecto…“ ist eine machtvolle Musik nach dem Prinzip „Durch



Nacht zum Licht“, deren gewaltige Klangspreizungen letzthin in
erhabenem Leuchten allem Irdischen entfliehen.

Der  französische  Komponist
Luc  Ferrari.  Foto:  Olivier
Garros

Im  Kontrast  dazu  befasst  sich  Luc  Ferraris  ebenfalls
gewaltiges,  in  seinen  Strukturen  aber  weit  diffuseres
Orchesterstück „Histoire du plaisir et de la désolation“ mit
Leidenschaften und der Trostlosigkeit, verwurzelt allein im
Weltlichen.  Messiaens  Transzendenz  ist  davon  ziemlich  weit
entfernt.

Schließlich Bernd Alois Zimmermanns „Ich wandte mich um und
sah alles Unrecht, das geschah unter der Sonne“. Hier regiert,
in Anlehnung an das Wort Salomons, die blanke Verzweiflung
über die schlechte Welt, imposant herausgerufen von den beiden
Sprechern André Jung und Thomas Thieme, noch weit verstörender
melismatisch  gesungen  vom  fabelhaften  Bariton  Dietrich
Henschel. Zimmermann hat hier ebenfalls für großes Orchester
komponiert, doch ist die Werkfaktur weitgehend transparent, in
seinen  kommentierenden  Klangblöcken  aber  ungeheuer
ausdrucksstark.

Wenn dies alles nun in größtmöglicher Deutlichkeit und Emphase
an  unser  Ohr  gelangt,  wenn  die  repetitiven  Klangfiguren
Messiaens, das Hymnische und Exotische dieser Musik, in purer
Schönheit  aufleuchten,  wenn  uns  andererseits  die  düsteren
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Szenen bei Ferrari und Zimmermann nahegehen, wenn zudem das
teils  hektische  Flirren  und  Klirren  der  Instrumente
außerordentlich spannend wirkt, dann ist das dem wunderbaren
Orchester und seinem wendigem Dirigenten zu verdanken. Sylvain
Cambrelings  eckige  Körperbewegungen  geben  sich  den
rhythmischen Finessen der Partituren hin, die Einsätze kommen
punktgenau,  und  niemals  will  sich  hier  jemand  zur  Schau
stellen. – Es gibt unglaublich viel Applaus.

Hund, Katze, Pferd und viele
Rätsel:  „Neither“  bei  der
Ruhrtriennale
geschrieben von Eva Schmidt | 14. April 2016

©  Ruhrtriennale,  Foto:
Stephan  Glagla,  2014

Unentschlossenheit  zum  künstlerischen  Prinzip  erhoben:
Eigentlich müsste „Neither“ von Morton Feldman (Musik) und
Samuel Beckett (Libretto) meine Oper sein, denn ich kann mich
auch sehr schlecht entscheiden.
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Doch die neueste Produktion der Ruhrtriennale lässt mich ein
wenig ratlos zurück. Verstörend schöne und kraftvolle Bilder,
ätherische und zugleich schmerzliche Musik, gespielt von den
Duisburger  Philharmonikern  unter  der  Leitung  von  Emilio
Pomàrico, schaffen eine unheimliche Traumwelt im Nebel.

Andererseits  geht  es  um  hochphilosophische  Fragen  wie  die
Grenzen  menschlicher  Erkenntnis,  was  gleich  zu  Beginn  am
Experiment von Schrödingers Katze veranschaulicht werden soll:
Die Tatsache, dass in der Quantenphysik der Beobachter die
Untersuchungsergebnisse  beeinflusst,  lässt  sich  an  Erwin
Schrödingers Gedankenexperiment von 1935 zeigen, das versucht,
dieses Prinzip auf die Alltagswelt zu übertragen. Demnach ist
eine in eine Box gesperrte Katze zugleich bzw. weder tot und
lebendig, bevor man nicht hineinschaut.

Der Regisseur Romeo Castellucci hat folglich eine tote Katze
(Stofftier) plus eine lebendige auf die Bühne gebracht um die
sich eine Gruppe Physiker sowie eine singende Mutter (Laura
Aikin) mit Kind scharen. Außerdem noch ein Pferd und einen
Hund. Der hat von allen Tieren die beste Laune, was man daran
sieht, dass er freundlich mit dem Schwanz wedelt. Das Pferd
scheint ein wenig nervös zu sein; es wird denn auch von einer
überdimensionalen  schnaubenden  Dampflok  abgelöst,  die  der
Mutter  das  Bein  abfährt,  das  dann  beginnt,  ein  blutiges
Eigenleben zu führen. Zwischendrin wird das Kind mit einem
großen  schwarzen  Gangsterauto  entführt,  dass  aus  einem
amerikanischen „film noir“ der 40er Jahre zu stammen scheint.
Das Kind verwandelt sich danach in einen Roboter oder Alien,
was  aber  folgenlos  bleibt.  Außerdem  wird  noch  jemand  von
mehreren  Ärzten  operiert,  möglicherweise  der  Versuch,  der
Mutter das Bein wieder anzunähen?



©  Ruhrtriennale,  Foto:
Stephan  Glagla,  2014

Eine  Stunde  15  Minuten  dauert  der  Spuk,  danach  muss  man
dringend das Programmheft zu Rate ziehen. Becketts Gedicht ist
hier abgedruckt und auch die Information, dass er eigentlich
keine Opern mochte und Feldman das Warten aufs Libretto schon
einmal  vertont  hat,  um  die  Zeit  zu  überbrücken.  Eine
schlüssige Story war nie das Ziel – wie könnte das auch sein
im 20. Jahrhundert, wo der Glaube an die Wissenschaft zwar
groß, aber ihre Gewissheiten nicht mehr verlässlich waren.
Ganz zu schweigen von der Verantwortung, die die Menschen für
ihre modernen Errungenschaften übernehmen mussten und die sie
überfordert hat.

So wuchs ihre Anfälligkeit für den Missbrauch der Macht über
die Natur, wie er sich in der Barbarei der zwei Weltkriege
offenbart  hat.  Nicht  nur  deswegen  spielt  „Neither“
größtenteils im Halbdunkel: Eine Inszenierung für Menschen,
die mit Rätseln leben können. Die an sich zweifeln und sich in
Frage  stellen,  die  scheitern,  doch  nun  „besser  scheitern“
wollen. Die anderen sollten unbedingt vorher zur Einführung
gehen.

www.ruhrtriennale.de
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Nichts  als  Text  im
Tanzzentrum – „El triunfo de
la  libertad“  bei  der
Ruhrtriennale
geschrieben von Rolf Pfeiffer | 14. April 2016

Was zu lesen: „El triunfo de
la libertad“ von La Ribot im
Essener  Tanzzentrum  „pact“.
Foto: Ruhrtriennale

Das Publikum wartet auf die Tänzer – doch die Tänzer kommen
nicht.  Stattdessen  sind  auf  elektronischen  Schriftbändern
Sätze in Deutsch und Englisch zu lesen, die eine Geschichte
erzählen. Eine Geschichte, die das Intro zu einem Tanz sein
könnte.

„El triunfo de la libertad“ heißt dieser eigenwillige Abend im
Essener Tanzzentrum „pact“, für den die Choreographin La Ribot
verantwortlich zeichnet. Anscheinend ist mit dem Titel die
„Libertad“ (Freiheit) der Künstlerin gemeint, zu machen, wozu
sie eben Lust hat.

Da  die  Kunst  (fast)  alles  darf,  ist  La  Ribote  ihre
fünfzigminütige  Laufschriftvorführung  bei  schleichend  sich
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wandelnder  Bühnenhelligkeit  nicht  einmal  vorzuwerfen.  Eher
schon dem Veranstalter Ruhrtriennale, der „El triunfo de la
libertad“  unter  „Theater/Performance“  ins  Programmheft
geschrieben  hat  und  das  unwissende  Publikum  in  seiner
Vorankündigung  über  das  zu  erwartende  Geschehen  völlig  im
Unklaren  läßt.  Wir  lesen  etwas  von  „Deutschlandpremiere“,
„zeitgenössischem Tanz“ und einer „Frage nach den ,Extras’ der
Komparsen…“, lesen die Namen Juan Dominguez und Juan Loriente,
die das Konzept miterarbeiteten und die man, da man sie nicht
näher kennt, als Tänzer auf der Bühne erwartete. Aber von
Laufschrift lesen wir nichts. Und deshalb darf man das ganze
getrost als Betrug am Publikum bezeichnen, als Flunkerei und
Machtmißbrauch  einer  Intendanz,  die  der  künstlerischen
Überzeugungskraft der von ihr eingekauften Produktionen selbst
nicht  traut.  Der  Volksmund  kennt  für  diesen  Sachverhalt
weitaus deftigere Formulierungen, die zu verwenden der Anstand
verwehrt.

Zugegeben: Hätte man vorher gewußt, daß es sich hier lediglich
um  eine  Textvorführung  handelt,  wäre  man  vermutlich  nicht
hingegangen.  Wäre  das  ganze  allerdings  als  „Installation“
(fraglos  der  treffendste  Gattungsbegriff)  aufgebaut  worden,
hätte  man  den  Text  sicherlich  nicht  von  vorne  bis  hinten
gelesen. Im Theatersaal kommt man jedoch nicht daran vorbei,
ihn in Gänze wahrzunehmen. Und deshalb kennt man jetzt die
Geschichte von Pablo und Egueda aus dem Dorf Alcorcón nahe
Madrid, das seine Flitterwochen in der Karibik verbringt. Hier
sieht es die Show von „Nelson, dem Skandinavier“ (25), der es
schafft, Wallnüsse mit seinem Penis zu zertrümmern. Wow!

50 Jahre später – Goldene Hochzeit – reisen Pablo und Egueda
wieder in die Karibik. Das selbe Hotel, die selbe Bühnenshow.
Nur zertrümmert Nelson (75) jetzt Kokosnüsse, und sie fragen
ihn,  warum.  „Die  Augen  werden  schlechter“,  sagt  Nelson.
Brüllwitz.

Zusätzlich zu dieser Geschichte, die detailreich und ausladend
erzählt  wird,  gibt  es  im  Wechsel  einige  kulturell



höherstehende  Passagen  wie  den  Tagebucheintrag  Ludwig  des
Vierzehnten, der am Tag der Erstürmung der Bastille „keine
Ereignisse“ notierte. Oder die Sätze eines Pariser „Anonymus“
aus dem Jahr 1777, der alles Elend der Welt gesehen zu haben
meint und dies wortreich ausbreitet. Weiterhin fallen Zitate
von Fernando Pessoa und einem Rapper aus dem Gazastreifen,
werden mit fiktiven Temperaturangaben aus der Zukunft (immer
17  Grad,  was  kein  Zufall  sein  kann)  und  einigen
durchnumerierten halluzinatorischen Gedanken angereichert, und
ob  das  ganze  inhaltliche  Kohärenz  und  Struktur  hat  (was
letztlich wahrscheinlicher ist) oder die Elemente in radikaler
Gleichrangigkeit  darbietet,  mag  das  Publikum  selbst
entscheiden.

Die  Künstlerin  jedenfalls  nimmt  sich  die  Freiheit  der
(zumindest  relativ)  freien  Assoziation;  und  wenn  sie  ihre
Ideen nicht tanzen läßt, sondern sie zur Laufschrift macht,
ist  das  doch  wenigstens  ein  Konzept.  Wenngleich  ein
vergleichsweise  freudloses.

Wie zu erwarten: kaum Applaus. Es kam auch niemand auf die
Bühne, um ihn sich abzuholen. Keine weiteren Vorstellungen.

Das  Leben  ist  ein  langer,
schmutziger Fluss: Filmischer
Abgesang  aufs
Industriezeitalter
geschrieben von Eva Schmidt | 14. April 2016
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Foto: Matthew Barney

Detroit  ist  am  Arsch:  Verfallene  Industrieanlagen,
heruntergekommene,  entvölkerte  Stadtteile  und  ausgebrannte
Autowracks.  Und  durch  alles  wälzen  sich  zwei  stinkende,
verseuchte Flüsse. Sechs Stunden dauert der filmische Abgesang
auf das Industriezeitalter von Matthew Barney und Jonathan
Bepler, den die Ruhrtriennale in der Lichtburg zeigte.

Natürlich beinhaltet dieses Epos noch viel mehr: Vorlage ist
der Roman „Ancient Evenings“ (Frühe Nächte) von Norman Mailer.
Die ersten zwei Stunden von „River of Fundament“ vergehen mit
dem Leichenschmaus bei Mailers Witwe in New York, bei dem ein
elitärer Village-Voice-Zirkel sich die Ehre gibt. Heimgesucht
allerdings  durch  den  aus  einem  mit  Fäkalien  angefüllten
Abwasserkanal entstiegenen Mailer selbst, der mit Dreck und
Kot bespritzt die Veranstaltung als obszönes Gespenst besucht.
Untote Gefährten aus der ägyptischen Mythologie begleiten ihn,
feiern schweinische Orgien und streben doch eigentlich nach
Wiedergeburt.

Möglichweise  als  Auto?  Um  das  neue  goldene  Modell  eines
Chryslers tanzen die Menschen im Autohaus herum wie um das
goldene Kalb. Kein Wunder, denn hier hat der Teufel seine
Finger im Spiel und lenkt den Fetisch ins Verderben, das heißt
in den Fluss, aus dem das Wrack dann von zwei Blondinen – als
FBI-Polizistinnen ausstaffiert – geborgen wird. Diese sind in
Wahrheit aber die ägyptische Isis und ihre Schwester Nephthys,
in  inniger  Familienfehde  verbunden,  weil  beide  wild  auf
Osiris, also Norman, also das neue Auto.
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Ganz  klar  auf  jeden  Fall:  Es  ist  die  Gier,  die  uns  ins
Verderben  stürzen  wird  und  unser  ganzes  materialistisches
Zeitalter gleich mit. Wer könnte das besser nachempfinden als
die  Ruhrgebietsbewohner  bzw.  ihre  Vorfahren,  die  den
Niedergang der Industrie am eigenen Leibe gespürt haben – so
passt der Film schlüssig ins Programm der Triennale. Opulent
wie  eine  Oper,  verstörend  in  seinen  Bildern  und
grenzüberschreitend  sowie  allumfassend  im  Thema  nennen  der
Künstler  Barney  und  der  Komponist  Bepler  ihr  Werk  einen
sinfonischen Film.

Zum  Schluss  wimmeln  die  Maden  im  Spanferkel  des
Leichenschmauses: Ein plakativeres Vanitas-Motiv gibt es kaum.
Aber  Barney  ist  eben  weit  davon  entfernt,  ein  dezenter
Künstler zu sein. Schön-schrecklich anzusehen ist er, sein
Weltuntergang und von zerstörerischer Kraft.

Doch was kommt eigentlich danach? Wo sind die ganzen Nerds und
körperlosen Gesellen, die uns bedrohen? Diese saubere statt
der  schmutzigen  Gefahr,  die  nicht  so  offensichtlich  nach
Hölle, Gewalt und Ausbeutung stinkt? Aber vielleicht gibt es
darüber ja bald einen neuen Film…

Weitere Infos: www.ruhrtriennale.de
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Aufstand,  Entschleunigung,
Dunkelheit – „I am“ von Lemi
Ponifasio  bei  der
Ruhrtriennale
geschrieben von Rolf Pfeiffer | 14. April 2016

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

Dunkel  ist  es  in  der  Jahrhunderthalle,  aber  nicht  dunkel
genug. Der Anfang verzögert sich um runde 20 Minuten, weil
noch zu viel Licht durch die Scheiben hinter der Bühne dringt.
Dabei ist der Beginn von Lemi Ponifasios Stück „I am“ eh schon
auf 20:30 Uhr gelegt worden. Doch erst kurz vor neun geht’s
los.

Wenn es losgeht, heißt das aber nicht, daß es auf der Bühne
schlagartig  heller  würde.  Die  Personen  agieren  im  letzten
Schein des dahindämmernden Tages, wandeln auf dem First der

https://www.revierpassagen.de/26474/nationbuilding-entschleunigung-dunkelheit-i-am-von-lemi-ponifasio-bei-der-ruhrtriennale/20140829_1809
https://www.revierpassagen.de/26474/nationbuilding-entschleunigung-dunkelheit-i-am-von-lemi-ponifasio-bei-der-ruhrtriennale/20140829_1809
https://www.revierpassagen.de/26474/nationbuilding-entschleunigung-dunkelheit-i-am-von-lemi-ponifasio-bei-der-ruhrtriennale/20140829_1809
https://www.revierpassagen.de/26474/nationbuilding-entschleunigung-dunkelheit-i-am-von-lemi-ponifasio-bei-der-ruhrtriennale/20140829_1809
http://www.revierpassagen.de/26474/nationbuilding-entschleunigung-dunkelheit-i-am-von-lemi-ponifasio-bei-der-ruhrtriennale/20140829_1809/i-am1-jpg


schrägen Ebene, die den Bühnenhintergrund abgibt, quellen in
großer Langsamkeit links und rechts davon auf die Bühne. Womit
ein erstes, sehr zentrales Element dieses Abends genannt ist:
Langsamkeit.

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

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

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

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

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

Im  weiteren  Verlauf  ändert  sich  der  Sprachduktus  des
Geschehens. Den brutalen Schreien des Redners folgen aus dem
Off  scheu  vorgetragene  Selbstbekundungen  einer  jüngeren
Männerstimme in der Ich-Form und in englischer Sprache. Mit
moderner  Projektionstechnik  werden  sie  zudem  in  einer  Art
Schreibschrift auf die Hallenwand hinter der Bühne projiziert.
Doch  bleiben  sie  trotz  kombinierten  Schrift-  und
Sprachvortrags überwiegend unverständlich. Und wiederum müssen
wir annehmen, daß das gewollt ist, denn in „De Materie“, der
Eröffnungsproduktion  der  Ruhrtriennale,  hatte  uns  Intendant
Heiner  Goebbels  vorgeführt,  mit  welch  brillanter
Projektionstechnik Textzeilen in das szenische Geschehen zu
integrieren sind, wenn man es denn will. Hier will man nicht,



auch wenn, wie wiederum dem Programmheft zu entnehmen ist,
Texte  von  Heiner  Müller  und  Antonin  Artaud  zum  Vortrag
gelangen.  Bei  aller  Unverständlichkeit  bleibt  aber  doch
hängen, daß neben dem Schicksal der Völker auch so etwas wie
die Entwicklung einer Persönlichkeit vorgeführt wird.

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

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

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

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

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

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

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

http://www.ruhrtriennale.de


Durch die Röhre ins Museum –
Gregor  Schneiders
irritierende  Raumplastik  in
Bochum
geschrieben von Bernd Berke | 14. April 2016
Zugegeben:  Für  ein  paar  Momente  war  ich  wirklich  etwas
verunsichert und habe mich gefragt, wie schnell ich wohl aus
dieser Röhre wieder herausfinde. 100 Meter können einem recht
lang vorkommen. Doch das etwas flaue Gefühl hat sich dann sehr
rasch wieder verflüchtigt.

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

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

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

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

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

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

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

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



Schild  mit  genauen
Instruktionen  für  die
Besucher

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

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

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

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

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

Licht am Ende des Tunnels

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

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

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

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

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

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

Mit  Igor  Strawinsky  im
Knochenstaubland  –  die
Ruhrtriennale  zermalmt  das
„Sacre“
geschrieben von Martin Schrahn | 14. April 2016

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

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

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

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

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

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



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

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

Unter  Schafen:  Die
Ruhrtriennale  2014  beginnt
mit  „De  Materie“  von  Louis
Andriessen
geschrieben von Anke Demirsoy | 14. April 2016

Schafe  unter  dem
Zeppelin  (Foto:

https://www.revierpassagen.de/26233/unter-schafen-die-ruhrtriennale-2014-beginnt-mit-de-materie-von-louis-andriessen/20140817_1257
https://www.revierpassagen.de/26233/unter-schafen-die-ruhrtriennale-2014-beginnt-mit-de-materie-von-louis-andriessen/20140817_1257
https://www.revierpassagen.de/26233/unter-schafen-die-ruhrtriennale-2014-beginnt-mit-de-materie-von-louis-andriessen/20140817_1257
https://www.revierpassagen.de/26233/unter-schafen-die-ruhrtriennale-2014-beginnt-mit-de-materie-von-louis-andriessen/20140817_1257
http://www.revierpassagen.de/26233/unter-schafen-die-ruhrtriennale-2014-beginnt-mit-de-materie-von-louis-andriessen/20140817_1257/inszenierung-de-materie-in-der-regie-von-heiner-goebbels-komposition-louis-andriessen


Wonge
Bergmann/Ruhrtrienn
ale)

Sie muss wirklich gute Augen haben, die Dame in der Reihe
hinter  uns.  Während  wir  noch  rätseln,  was  für  seltsame
Gestalten weit hinten aus dem Dunkel auftauchen, aus der Tiefe
der  160  Meter  langen  Kraftzentrale  des  Landschaftsparks
Duisburg-Nord, beginnt sie zu kichern, den Kopf zu schütteln
und sich halblaut zu mokieren. Dann entfleucht der wogenden
Masse  ein  verräterischer  Laut.  „Möööh!“  Heiner  Goebbels,
Intendant  der  Ruhrtriennale,  treibt  als  Regisseur  der
Deutschen  Erstaufführung  von  Louis  Andriessens  Oper  „De
Materie“ tatsächlich eine Schafherde über die Bühne.

Eine gefühlte Ewigkeit, in Wahrheit sind es etwa 20 Minuten,
sehen wir 100 Schafen aus dem Raum Düsseldorf dabei zu, wie
sie durch die monumentale Weite des Raums trappeln. Sie halten
sich dicht aneinander, scheinen nach Futter zu suchen, bewegen
sich im sanften Schein eines ferngesteuerten Modell-Zeppelins,
der über ihren Köpfen schwebt. Allmählich rücken sie vor bis
zum  Orchestergraben,  wo  das  renommierte  „Ensemble  Modern“
unter der Leitung von Peter Rundel zwei immergleiche Akkorde
wiederholt  wie  ein  narkotisierendes  Mantra.  Ist  dies  ein
Traum? Oder ein Albtraum? Ob die Schafe in diesem Moment wohl
sehr viel weniger verstehen als wir?

Nichts weniger als das Verhältnis von Geist und Materie wollte
der 1939 in Utrecht geborene Komponist Louis Andriessen in
seinem  vierteiligen,  fast  zwei  Stunden  langen  Werk
thematisieren.  Angesichts  des  theoretischen  Sujets  bleiben
Sänger, Chor und Statisten bei ihm Schattenfiguren, die keine
Identifikation  erlauben.  Sie  sind  vielmehr  Text-Vehikel,
Transporteure  eines  Librettos,  das  Andriessen  aus  höchst
unterschiedlichen  historischen  Fragmenten  geschaffen  hat.
Verhandelt werden die niederländische Unabhängigkeitserklärung
von  1581,  eine  Anleitung  zum  Schiffsbau  von  1690,  ein



philosophisch-naturwissenschaftlicher  Essay  von  1651,  die
religiös-erotische Vision einer Nonne aus dem 13. Jahrhundert,
ein kunsthistorisches Manifest, eine private Notiz zu Piet
Mondrian, ein Gedicht über den Tod, eine Tagebuchaufzeichnung
und eine öffentliche Rede von Marie Curie.

Einem  historischen  Foto
nachgestellt ist diese Szene
mit  Madame  Curie  (Foto:
Wonge
Bergmann/Ruhrtriennale)

Das  ist  zeitweilig  ungefähr  so  aufregend  wie  gesungener
Geometrieunterricht. Wir lernen ungewohntes Schiffsvokabular
wie „Kraweelplanke“ und „Balkenweger“, fragen uns aber doch,
ob  der  Zusammenhang  zwischen  den  verschiedenen  Teilen
letztlich mehr ist als eine stramme Behauptung. Denn eine
Geschichte  verweigert  uns  das  Werk,  das  seit  seiner
Uraufführung 1989 in Amsterdam nicht wieder in Szene gesetzt
wurde.  Zweifel  wachsen  auch,  weil  sich  der  Komponist  im
Programmheft selbst widerspricht. Während er im Dialog mit
Roland Diry vom „Ensemble Modern“ energisch behauptet, das
Stück sei „sehr offensichtlich eine Oper“, zitiert ihn sein
Landsmann Alcedo Coenen einige Seiten weiter mit den Worten,
das Stück habe „mit einer Oper wirklich nichts zu tun.“

Louis  Andriessen,  Schüler  von  Kees  van  Baren  und  Luciano
Berio, schreibt eine Musik, die mit seinen einst verehrten
Idolen wie Karlheinz Stockhausen und Pierre Boulez nicht viel
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gemein  hat.  „De  Materie“  ist  stark  von  Akkorden  und
Wiederholungen  geprägt,  dabei  aber  auch  faszinierend
vielgestaltig. Sie kann statisch klingen, ermüdend um sich
selbst  kreisen,  aber  auch  hypnotisierende  Klangflächen
schaffen.  Die  Sängerin  Evgeniya  Sotnikova  führt  das  lange
Sopransolo im zweiten Teil in Höhen von ätherischer Schönheit.
Wie  putzige  Stummfilm-Figuren  tanzen  Gauthier  Dedieu  und
Niklas  Taffner  zu  Boogie-Woogie-Zitaten,  die  ein
unterhaltsames Element in die ansonsten oft recht zähe Materie
bringen. Robin Tritschler sinniert mit kraftvollem Tenor über
die Teile, aus denen alle Körper zusammengesetzt sind. Dem wie
so oft exzellenten „ChorWerk Ruhr“ gelingt das Kunststück, die
verschraubten Texte trotz komplexer Rhythmik und Harmonik auf
den Punkt zu bringen (Einstudierung: Klaas Stok).

Surreale Schönheit: Evgeniya
Sotnikova  intoniert  die
Vision einer Nonne aus dem
13. Jahrhundert (Foto: Wonge
Bergmann/Ruhrtriennale)

Neben dem exzellenten „Ensemble Modern“, das für Andriessens
Musik seine ganze Kompetenz in die Waagschale wirft, ist es
das  vielköpfige  Technik-Team,  das  an  diesem  Abend  den
stärksten Beifall erhält (Leitung: Harald Frings). Das kann
kaum verwundern, denn Heiner Goebbels hat seiner Vorliebe für
weitgehend menschenleere, von Apparaten und Maschinen belebte
Bühnenräume freien Lauf gelassen. Er illustriert Andriessens
musikalischen  Essay  mit  traumgleichen,  surrealen  Bildern,
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deren Magie sich tief ins Gedächtnis brennt (Bühne und Licht:
Klaus Grünberg). Lustvoll spielt er mit der monumentalen Größe
des  Raumes,  lässt  uns  im  geheimnisvollen  Dunkel  kosmische
Dimensionen erahnen.

Wie eine Vision tauchen blau schimmernde Zelte auf, geordnet
in einer Reihe, die sich im Nichts zu verlieren scheint. Sanft
und kühl wie der Mond leuchten die durch den Raum schwebenden
Zeppeline. Sternen aus fremden Galaxien gleich flammen die
Lichter auf, die zur mittelalterlichen Vision der Nonne an
einem künstlichen Himmel erstrahlen. Im Mondrian-Akt treiben
monumentale Doppel- und Tripelpendel ihr Spiel. Bunte Quadrate
formieren sich in fröhlichem Tanz zu immer neuen Mustern.

Ob die Produktion wirklich zum Nachdenken über die Dialektik
von  Materie  und  Spiritualität  anregt  oder  vielmehr  dazu
einlädt, sich von Klängen und Bildern berauschen zu lassen,
lässt sich nicht beantworten. Zweifelsohne aber werden es die
mysteriös-gewaltigen Bilder sein, die sich gegen das Vergessen
stemmen. Die Schafherde unter dem Zeppelin wird bleiben. Sie
und mancher verstohlene Blick auf die Uhr.

(Informationen  und  Aufführungstermine:
www.ruhrtriennale.de/de/programm/produktionen/louis-andriessen
-de-materie)

Emsige  Proben  und  guter
Vorverkauf – in wenigen Tagen
startet  die  Ruhrtriennale
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2014
geschrieben von Rolf Pfeiffer | 14. April 2016

Gebläsehalle  im
Landschaftspark  Duisburg-
Nord,  zentraler
Aufführungsort  der
diesjährigen  Ruhrtriennale.
Hier  realisiert  Heimer
Goebbels „De Materie“. Foto:
Matthias Baus/Ruhrtriennale

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

Der Schweizer Boris Nikitin hat in der Halle der Zeche Zwickel
in Gladbeck eine Art Raum im Raum installiert, in dem seine
sehr eigenwillige Musikproduktion „Sänger ohne Schatten“ nun
zur Vorführungsreife gebracht werden soll. Und Katja Aßmann
von den Urbanen Künsten Ruhr kann verkünden, daß die rund 50
polierten  Aluminiumplatten,  aus  denen  das  interaktive
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Kunstwerk „Melt“ von Rejane Cantoni und Leonardo Crescenti
besteht,  auf  dem  Weg  nach  Duisburg  seien.  Kurz:  Das
vielgestaltige  Kulturspektakel  Ruhrtriennale  schickt  sich
wieder an, ganz unübersehbar Wirklichkeit zu werden. Am 15.
August geht es los.

Die Zahlen, die man jetzt schon hat, geben wie stets Anlaß zur
Zuversicht.  Von  den  rund  40  000  Eintrittskarten  sind  75
Prozent bereits verkauft. Ausverkauft jedoch, so Goebbels, sei
noch nichts, mit Ausnahme der Filmoper „River of Fundament“,
die nur ein einziges Mal im Essener Kino Lichtburg gezeigt
wird (31. August).

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

Man kann sicherlich auch nicht ganz ausschließen, daß das
Duisburger  Loveparade-Trauma  bei  dieser  vermeintlich
überängstlichen Entscheidung eine Rolle gespielt haben könnte.
Bekanntlich  springt  kurzfristig  Bochum  ein  und  zeigt  die
„Totlast“  im  Kunstmuseum.  Start  ist  wegen  des  verspäteten
Aufbaus allerdings nicht zu Beginn der Triennale, sondern erst
am 29. August. Dafür läuft die Ausstellung länger, bis Mitte
Oktober. Wird das unselige Hin und Her um Gregor Schneiders
begehbare  Skulptur  ein  juristisches  Nachspiel  haben?  „Ich
hatte noch keine Zeit, darüber nachzudenken“, sagt Goebbels.
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Ungefähr  so  soll  es
aussehen:  Das  interaktive
Kunstwerk  „Melt“  aus
begehbaren  Aluminiumplatten
von cantoni crescenti. Bild:
Leonardo
Crescenti/Ruhrtriennale

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

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

 



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

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

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

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

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

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

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

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

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

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

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

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

www.ruhrtriennale.de

Tel. 0209 / 60 507 100

http://www.ruhrtriennale.de/


Ruhrtriennale:  Duisburg  sagt
Gregor  Schneiders
Installation „Totlast“ ab
geschrieben von Werner Häußner | 14. April 2016
Duisburg fürchtet sich. Nicht ganz Duisburg, doch zumindest
der Oberbürgermeister: Sören Link hat entschieden, das Projekt
„Totlast“ des Künstlers Gregor Schneider in Duisburg nicht
realisieren zu lassen. Die begehbare Rauminstallation war als
Projekt der Ruhrtriennale für das Lehmbruck Museum vorgesehen.

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

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

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

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

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

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



Gregor  Schneider.  Foto:
Linda Nylind/Ruhrtriennale

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

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

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

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


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

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

Knochenstaub  für  die
Ruhrtriennale
geschrieben von Rolf Pfeiffer | 14. April 2016
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Szene  aus  dem
Musiktheaterstück
„Neither“  von
Morton Feldman und
Samuel  Beckett
(Foto:
Ruhrtriennale)

Das Ballett „Le sacre du printemps“ von Igor Strawinsky ist ja
eigentlich ein etabliertes Stück Bühnenkunst. Deshalb erstaunt
es  auf  den  ersten  Blick,  daß  sich  der  Titel  unter  den
insgesamt  vier  Musiktheater-Produktionen  findet,  die
Ruhrtriennale-Intendant Heiner Goebbels  für das Festival im
Spätsommer ankündigt. 

Doch keine Angst! Dies ist keineswegs die reumütige Rückkehr
zum  Mainstream,  wie  immer  der  auch  beschaffen  sein  mag.
Vielmehr ist der italienische Theatermacher Romeo Castellucci,
der diese Produktion zu verantworten hat, eines Tages zu der
Erkenntnis gelangt, daß bei Strawinsky zweifelsfrei ein Tier
geopfert  werde  und  das  Tieropfer  somit  auch  den  Kern  der
Handlung bilden müsse.

Über  einige  weitere  gedankliche  Kaskadensprünge  gelangte
Castellucci schließlich zu seiner inszenatorischen Idee: Nicht
Menschen  bevölkern  die  Bühne,  sondern  fein  gemahlener
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tierischer  Knochenstaub  rieselt  von  der  Decke  herab,
rhythmisch und motorisch ausgestoßen, herausgeblasen von einer
machtvollen Maschinerie, die, wie Proben-Videos zeigten, auch
dann noch in ihrer präzisen Verrichtung sichtbar bleibt, wenn
der  Rest  des  Bühnenraums  im  Knochenstaub  versinkt.  Kein
Scherz,  der  1.  April  ist  schon  durch.  Zum  Trost  der
zahlreichen Asthmatiker und Allergiker konnte Heiner Goebbels
wenigstens verkünden, daß das Staubopfer hinter einer dichten
Folie  stattfinden  wird,  die  den  Bühnen-  vom  Zuschauerraum
abtrennt. Willkommen bei der Ruhrtriennale!

Keiner seiner Vorgänger hat den Grenzbereichen der Kunst in
seiner Arbeit, um es einmal mit einem letztlich unzulänglichen
Begriff zu bezeichnen, so radikal und beharrlich nachgespürt
wie Heiner Goebbels. Während sein Vorgänger Willy Decker sich
drei Jahre lang an letzten Fragen der Religionen abarbeitete,
inszeniert  er  die  Werke  vergessener  Zeitgenossen,  holt
freakige  Instrumentenbauer  auf  die  Bühne,  weitet  mit
beträchtlichem  technischen  Aufwand  die  Möglichkeiten  der
Rezeption. Feste Abgrenzungen der Bühne zur Bildenden Kunst
ignoriert Goebbels, und was in den letzten beiden Jahren unter
seiner  Intendanz  entstand,  war  mal  atemberaubend  und  mal
banal, manchmal auch beides. Und oft war man sich da gar nicht
sicher. So mag es jetzt auch dem Tierknochenmehl ergehen.
Vielleicht kommt es ja ganz groß raus, und die Menschen werden
davon noch in Jahrzehnten reden, vielleicht aber auch wird es
einfach weggefegt.

Der  Niederländer  Louis
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Andriessen  schrieb  die
monumentale  Oper  „De
Materie“,  die  Heiner
Goebbels  jetzt  für  die
Ruhrtriennale inszeniert hat
(Foto: Ruhrtriennale)

Zu den vergleichsweise „sicheren Bänken“ des neuen Programms
gehört sicherlich die Inszenierung der Oper „De Materie“ des
Holländers Louis Andriessen (75) durch den Hausherrn selbst.
Das  Werk  wurde  zuvor  nur  ein  einziges  Mal  auf  die  Bühne
gebracht, Ende der 80er Jahre von Robert Wilson in Amsterdam.
Somit erlebt Duisburg in der Kraftzentrale Duisburg Nord eine
veritable deutsche Erstaufführung, in der es, der Titel deutet
Grundlegendes ja bereits an, um Zusammenhänge von Materie,
Geist  und  Gesellschaft  gehen  soll.  Die  niederländische
Unabhängigkeitserklärung von 1581 ist ein Topos dieses Werks,
religiös-erotische  Visionen  einer  Nonne  aus  dem  13.
Jahrhundert ein anderer. Aber ebenso findet die Kunst Piet
Mondrians Erwähnung, schließlich auch eine öffentliche Rede
von Marie Curie. Die Musik zu dieser bunten philosophischen
Mischung immerhin macht das renommierte Frankfurter Ensemble
Modern.

Bei „Surrogate Cities Ruhr“ machen die Bochumer Symphoniker
die Musik, Steven Sloane schwingt den Taktstock. Das Stück,
erläutert Goebbels, sei eine „Bewegungsrecherche“ mit Menschen
des Ruhrgebiets, mit Kindern wie auch mit Teilnehmern der
Gruppe „50 plus“. Hier wird nicht Pas-de-deux gedrillt, hier
lernen und integrieren Künstler die Bewegungsabläufe normaler
Menschen. Für diese Produktion schrieb Goebbels die Musik, für
den Fortgang des Bühnengeschehens mit seinen rund 250 Akteuren
sorgt die Choreographin Mathilde Monnier.

Die Produktion „Neither“ (deutsch: weder) ist die Frucht einer
gemeinsamen  Antihaltung  zur  Oper,  die  Morton  Feldman  und
Samuel Beckett pflegten. Diese hielt sie, nachdem sie sich



1976 in Berlin zum ersten Mal getroffen hatten, nicht davon
ab, ein Werk zu verfassen. Beckett schrieb einen zehnzeiligen
87-Wörter-Text, den er – eben – „Neither“ nannte, Feldman die
Musik dazu. Dieses Musiktheater, das sich angeblich an den
„psychologischen  Patterns  des  amerikanischen  Film  noir“
orientiert,  hat  zur  Musik  der  Duisburger  Philharmoniker
wiederum  Romeo  Castellucci  inszeniert  –  der  mit  dem
Knochenmehl.

Viel schöne Musik steht auf dem Programm, auch ganz klassisch.
Und natürlich bleibt vieles kryptisch, bis man es wirklich
gesehen und gehört hat. Was beispielsweise tun Sarah Nicolls
und  Sam  Beste  mit  den  „20  Pianos“  von  Matthew  Herbert?
„Konzert/Performance“ ist die Show überschrieben, das macht
einen nicht automatisch klüger. Wer auf Nummer sicher gehen
will, schaut nach bekannten Namen und findet sie auch. Es
konzertieren  das  unvermeidliche  ChorWerk  Ruhr,  das  Royal
Concertgebouw Orchestra und das hr-Sinfonieorchester, das im
Vorjahr auch das „Mädchen mit den Schwefelhölzern“ auf seinem
schweren Weg begleitete.

Immer  etwas
beängstigend:
Installation  von
Gregor Schneider, der
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das  Lehmbruck-Museum
mit  „Totlast“
ausstatten  wird
(Foto: Ruhrtriennale)

In der Abteilung Bildende Kunst/Film/Installation schließlich
springt ein bekannter Name ins Auge: Gregor Schneider aus
Rheydt,  der  ab  etwa  1985  sein  Elternhaus  zum  schauerlich
beengenden, klaustrophobische Neigungen bestens befriedigenden
„Toten Haus u r“ umbaute, der mit einer Art Kopie dieser
Arbeit 2001 an der Biennale in Venedig teilnahm und dort auch
prompt  den  Goldenen  Löwen  gewann.  Er  wird  im  Duisburger
Lehmbruck-Museum  das  begehbare,  teilweise  unterirdische
Röhrensystem „Totlast“ errichten, mit wie man sicher annehmen
darf starken sinnlichen Valeurs.

Eine weitere Arbeit, die ganz bestimmt zum Publikumsliebling
wird, haben die Urbanen Künste Ruhr für die eigentlich eher
schlichte Straße unter den Hochöfen auf dem Duisburger Gelände
geplant. „Melt“ ist 70 Meter lang, besteht aus 55 glänzenden
Aluminiumplatten und kann begangen werden. Die Spiegelungen
ändern sich durch das Nachgeben des Materials beständig, ein
„Hingucker“ im wahrsten Sinn des Wortes.

Noch  viel  mehr  könnte  (und  müßte!)  man  aufzählen  aus  dem
Programm der Ruhrtriennale. Tanz bei PACT Zollverein und in
der Maschinenhalle Zweckel in Gladbeck, das Jugendprogramm „No
Education“ die Diskussionen „tumbletalks“ und „freitagsküche“.
Genauere Programmrecherchen sind natürlich auf den Netzseiten
der Ruhrtriennale möglich.

Auffällig  an  Heiner  Goebbels’  letzter  Spielzeit  ist  eine
gewisse Verlagerung des Schwerpunkts nach Duisburg-Nord. Hier
werden  große  Sachen  wie  „De  Materie“  und  „Le  sacre  du
printemps“ gegeben, im Lehmbruck-Museum wühlt Gregor Schneider
seine  „Totlast“  ins  Gelände.  Bochum  mit  seiner
Jahrhunderthalle, früher geradezu der zentrale Aufführungsort
der Triennale, bleibt die Nummer zwei. In Essen findet einiges



statt – so die klassische Kammermusikreihe in der Zeche Carl -
,  doch  lediglich  das  Kino  Lichtburg,  in  dem  „River  of
Fundament  –  Ein  sinfonischer  Film  von  Matthew  Barney  und
Jonathan  Bepler“  gezeigt  wird,  ist  nicht  den  kleineren
Spielorten zuzurechen. Und Dortmund, überhaupt das östliche
Revier ist gänzlich außen vor. Nun gut. Es gibt ja die B 1.

Man  sollte  die  feingeistige  Grenzgängerschaft  des  Heiner
Goebbels noch ein letztes Mal genießen, auch wenn sie nicht
immer – oder nicht sofort – ihren Zugang zu den Herzen der
Menschen  findet.  Ab  2015  regiert  Johan  Siemons  die
Ruhrtriennale, hier seit seiner Produktion „Sentimenti“ ein
alter Bekannter. Dann wird es laut und lustig und vielleicht
auch etwas flach (das wissen wir natürlich nicht). Auf jeden
Fall jedoch ganz anders.

Die  Duisburger  Gebläsehalle
ist einer der Spielorte der
Ruhrtriennale (Foto: rp)

Informationen und Eintrittskarten www.ruhrtriennale.de

Karten-Telefon

+49 (0)221 / 280210)

http://www.revierpassagen.de/24125/knochenstaub-fuer-die-ruhrtriennale/20140402_1942/geblaesehalle
http://www.ruhrtriennale.de/


Der  kleine  kluge  Mann  –
Erinnerung an Gerard Mortier
geschrieben von Rolf Dennemann | 14. April 2016
Wir  beklagen  den  Tod  von  Gerard  Mortier.  In  den  meisten
Nachrufen wird davon gesprochen, dass er die Oper zu neuem
Erwachen geführt habe,  die Salzburger Festspiele nachhaltig
geprägt habe. Alles richtig. Nur – sein Wirken als erster
Intendant  der  RuhrTriennale  hat  zumindest  hier  eine  viel
umfassendere  Bedeutung.  Leider  sind  und  waren  die
Entscheidungsträger  für  das  Festival  nicht  auf  seiner
Erkenntnisstufe. Sie hatten nicht mit seiner Widerspenstigkeit
gerechnet und waren am Ende froh, dass er weg war. Welch ein
grandioser Fehler!

Als  ich  ihn  2001  in  einem  Szenecafé  im  Dortmunder  Norden
kennenlernte,  traf  ich  auf  einen  offenen,  charmanten  und
witzigen  Mann,  mit  dem  ich  über  die  Eigenart  der  Belgier
diskutiert  habe,  über  das  Publikum  im  Ruhrgebiet  und  die
Unterschätzung  desselben.   Später  –  bei  einem  Besuch  in
Salzburg  –  sprachen  wir  über  die  Dekadenz  des  dortigen
Publikums und die Sehnsucht nach dem Einfachen im scheinbar
Komplizierten. Die zahlreichen Gespräche mit ihm – vor allem
während seiner Zeit im Ruhrgebiet – gehören zu den prägendsten
meines Lebens.

Der Jurist Dr. Mortier, dessen Namen manche flämisch, andere
französisch aussprachen, war allzeit auskunftsbereit, sprach
und warb für die erste RuhrTriennale an jedem nur denkbaren
Ort.  Seine  Gespräche  mit  Politikern  oder  Vertretern  der
Wirtschaft kosteten ihn Nerven. Er sei „oft von Dummheit“
umgeben gewesen,  sagte er. Nach einer Anlaufzeit mochten ihn
die  Menschen  hier,  so  wie  er  die  Ruhrgebietler  ins  Herz
schloss.  Er  machte  aus  dem  Stand  das  Festival  zu  einem
Highlight,  indem  er  Kreationen  entwerfen  ließ,  die
unvergesslich  sind,  allen  voran  vielleicht  das  Werk
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„Sentimenti“,  dass  damals  vom  zukünftigen  Triennale-
Intendanten  Johan  Simons  in  Sezen  gesetzt  wurde.

Damals  in  Salzburg  engagierte  er  Markus  Hinterhäuser  und
Thomas Zierhofer, um für kleines Geld ein erstes „Festival im
Festival“ zu etablieren, genannt „Zeitfluss“, für ein junges,
neues Publikum. So förderte er das Festival „Off limits“,
dessen Leiter ich habe sein dürfen, als Off-Triennale, eine
bis  dato  einmalige  Kooperation.  Wiederstände  gab  es  auch
damals, aber  er setzte es durch.

Er sah sich nie als Künstler, sondern als Ermöglicher und
Vermittler.  Er  überredete  u.a.  Alain  Platel,  für  die
RuhrTriennale ein Werk zu Mozart zu inszenieren, das danach
weltweit Erfolge feierte: „Wolf, oder wie Mozart auf den Hund
kam“.  Er verstand es, Menschen zu überzeugen, Publikum wie
Künstler.

Als der agile Intendant ging, folgte der joviale Jürgen Flimm
und die RuhrTriennale setzte umgehend Staub an, der sich erst
wieder mit Heiner Goebbels zart auflöste. Als Mortier sich
später anbot, noch einmal eine Intendanz zu übernehmen, winkte
man ab. Der kleine Mann ging den Politikern offenbar auf die
Nerven.

Überall,  wo  er  war,  hat  er  Eindruck  und  Nachhaltigkeit
hinterlassen. Viele seiner Weggefährten folgten seinen Ideen
und sind erfolgreiche Intendanten oder Vermittler. Leider hat
das  Wirken  hier  im  Revier  nur  wenig  hinterlassen  –  außer
Erinnerung. Man müsste ihm ein Denkmal schaffen.  Ich werde
ihn trauernd weiter schätzen.



Ruhrtriennale:  Heiner
Goebbels  zeigt  in  „Stifters
Dinge“  Kunst  als  Ablauf
mechanischer Vorgänge
geschrieben von Martin Schrahn | 14. April 2016

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

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

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

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

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

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

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

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

Weitere  Vorstellungstermine  sowie  Informationen  über  eine
„Unguided Tour“ unter www.ruhrtriennale.de

 

(Der  Text  ist  in  ähnlicher  Form  zunächst  in  der  WAZ
erschienen.)

Ruhrtriennale:  Körper-Studie
mit allen Mitteln
geschrieben von Katrin Pinetzki | 14. April 2016
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Foto: Eva Würdinger

Mann und Frau begegnen sich – man sollte meinen, dass zu
dieser Konstellation auf der Bühne kaum mehr Neues erzählt
werden kann. Von wegen!

Im Choreographischen Zentrum PACT Zollverein trafen Meg Stuart
und  Philipp  Gehmacher  aufeinander.  Die  renommierte  US-
amerikanische  Choreografin  und  ihr  Kollege  aus  Österreich
arbeiten inzwischen seit Jahren fruchtbar zusammen; diesmal
banden  sie  außerdem  den  Video-  und  Installationskünstler
Vladimir Miller ein. Das Ergebnis heißt „The fault lines“ –
übersetzt  etwa  „Bruchlinien“,  jene  Störungslinien,  die  zum
Beispiel nach Erdbeben im Gestein sichtbar werden. „The fault
lines“ auf der Bühne ist das Zusammenspiel zweier Systeme, die
nicht kompatibel sind.

Zu  Beginn  stehen  Mann  und  Frau  sich  gegenüber,  gehen
aufeinander zu – ganz neutral, ohne erkennbar freundliche oder
feindliche  Absicht.  Doch  kaum,  dass  sie  einander  zu  nahe
kommen,  reagieren  die  beiden  Systeme  unwillkürlich  und
autonom. Was auch immer der eine Körper macht – dem anderen
scheint  es  unmöglich,  sich  der  Bewegung  des  Gegenübers
anzupassen, darauf einzugehen. Sie klammert sich an ihn – er
versucht,  sie  abzusetzen.  Sie  flieht  –  er  versucht,  sie
einzufangen. Er streckt die Arme aus – sie entwindet sich.
Stuart und Gehmacher zeigen Dutzende solcher kurzer, heftiger
Kontakt-Reaktionen, perfekt choreographiert wie ein Wrestling-
Kampf, die meist in einem erschöpften Aufeinander-Liegen am
Boden enden – bevor ein neuer Versuch beginnt.

http://www.revierpassagen.de/20150/ruhrtriennale-korper-studie-mit-allen-mitteln/20130921_0956/the-fault-lines_-eva-wuerdinger
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Was  da  auf  der  Bühne  stattfindet,  ist  kein  Kampf  der
Geschlechter und auch nicht das ewige Spiel des Anziehens und
Abstoßens. Wenn Philipp Gehmacher seinen Armen und Händen fast
hilflos und erstaunt dabei zusieht, wie sie autonom, scheinbar
ohne sein Zutun agieren, wird deutlich: Auf dieser kargen,
einem Schuhkarton ähnlichen Spielfläche werden Körper-Studien
betrieben.

Vladimir  Miller  filmt  die  beiden  bei  ihren  Studien,
fokussiert, filtert Details und definiert die Beziehung der
Körper mit Hilfe seiner Kamera neu: Auf der Leinwand hält der
Mann plötzlich den Kopf der Frau zwischen seinen Händen –
tatsächlich aber steht er einige Meter von ihr entfernt.

Am Ende verschmelzen Performance und Video-Projektion: Er hält
sie fest auf dem Boden, umklammert sie; sie ragt suchend die
Arme in die Luft, und Miller zeichnet auf die Projektion ihrer
Körper.  Er  zeichnet  vorsichtig  erkundend  feine,  zitternde
Linien auf die beiden Körper. Es sind Störungslinien. Ein
starker  Moment,  eine  überzeugende  Studie  mit  den  Mitteln
darstellender und bildender Kunst.

„The fault lines“ ist noch einmal am 21. September zu sehen.

Triennale:  Eiskalte  Spannung
–  Lachenmanns  Oper  „Das
Mädchen  mit  den
Schwefelhölzern“
geschrieben von Martin Schrahn | 14. April 2016
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Angela Winkler als „Mädchen“
in  eisigem  Blau.  Foto:
Julian  Mommert/Triennale

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

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

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

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

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

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

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

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

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

Info über weitere Vorstellungen unter www.ruhrtriennale.de

(Der Text ist in kürzerer Form in der WAZ erschienen.)
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Ruhrtriennale:  Seltsame
Rituale  in  Harry  Partchs
Instrumenten-Wunderland
geschrieben von Martin Schrahn | 14. April 2016

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

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

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

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

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

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

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

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

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



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

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

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

So steht an diesem Abend Bewunderung neben Verstörung. Das
letzte Wort geben wir dem Rockmusiker Frank Zappa: „Ich mag
den Klang der Instrumente … aber gleichzeitig denke ich, das
Zeug läuft und läuft und läuft und läuft und läuft zu lange.“
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Ruhrtriennale  konzertant:
Musikalische  Endlosschleife
zum Untergang der Titanic
geschrieben von Martin Schrahn | 14. April 2016

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

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

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

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

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

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

(Der Text ist zuerst in der WAZ erschienen.)

Krieg  im  Eigenheim:  Rimini
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Protokoll  bei  der
RuhrTriennale
geschrieben von Eva Schmidt | 14. April 2016
Wie erleben wir Krieg? Im Autoradio, wenn berichtet wird, dass
Obama  den  Militärschlag  gegen  Syrien  vorbereitet.  Im
Fernsehen, wenn wir Szenen sehen aus dem Sudan, aus Gaza, aus
Afghanistan. Doch wissen wir wirklich etwas von den Menschen,
die das Kriegshandwerk betreiben und von ihren persönlichen
Lebensumständen? Können wir uns in das Schicksal von Opfern
und Flüchtlingen hineinversetzen?

Die  Theatergruppe  Rimini  Protokoll  hat  jetzt  bei  der
Ruhrtriennale mit „Situation Rooms“ ein Projekt realisiert,
das die Organisation des Krieges bis zu einem gewissen Gerade
erfahrbar macht. Das die Planspiele, Kalküle, Geschäfte und
technischen Voraussetzungen beleuchtet, indem die Biographien
von Menschen erlebbar werden, für die Krieg Alltag, Beruf,
Schicksal oder die Aussicht auf einen fetten Gewinn ist.

Situation  Rooms:  Rimini
Protokoll,  Ruhrtriennale.
Foto: Jörg Baumann

Zugegeben, ich war ein wenig skeptisch, als ich mich mit den
19 anderen Besuchern des Abends in der Turbinenhalle in Bochum
versammelte und auf ein zusammengezimmertes Haus mit vielen
nummerierten  Türen  blickte,  das  wie  ein  Bühnenbild  der
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Volksbühne  wirkte:  Tasche  einschließen,  Pfand  abgeben,
Kopfhörer aufsetzen und i-Pad am Stil in die Hand nehmen.
Bitte an Tür 6 aufstellen und sobald der Film losgeht, den
Anweisungen auf dem Bildschirm folgen, der würde mich dann
durch Villa Wahnkrieg führen.

Hilfe,  bin  ich  jetzt  Duke  Nukem?  Muss  ich  gleich  einen
Waffenhändler  küssen?  Schlimmer:  Ich  werde  selbst  zum
Waffenproduzenten.  Zu  einem,  der  im  gemütlichen  Schweizer
Akzent  die  Vorteile  seiner  Präzisions(mörder)geräte  darlegt
und  mich  im  Rundgang  durch  seine  Firma  an  einer  Werkbank
vorbeiführt, wo die Familienfotos des Mechanikers hängen.

Doch kurz darauf wechsele ich die virtuelle Rolle, setze den
Schutzhelm  auf  und  berichte  als  dpa-Kriegsfotograf,  wie
vielleicht jenes maßgefertigte Schweizer Gewehr den Rebellen
tötet. Da das Haus der Realität viele Zimmer hat und die
Beziehungen ihrer Bewohner verschlungen sind, liege ich eine
Viertelstunde später angeschossen (keine Angst, Blut fließt
nur auf dem i-Pad) auf einem syrischen Balkon und muss vom
Arzt ohne Grenzen im Feldlazarett behandelt werden. Der stuft
mich allerdings als minderschweren Fall ein, klebt mir einen
gelben  Punkt  auf  die  Hand,  der  bedeutet  „Behandlung
verschoben“ und schickt mich ein Zimmer weiter. Hier serviere
ich einer Flüchtlingsfamilie aus Libyen Tee und lasse mir ihre
Geschichte  erzählen,  während  die  Kinder  herumtoben.  Jetzt
bekomme  ich  ein  schlechtes  Gewissen,  weil  ich  zuvor  als
Bankmanager dem Diktator Kredit gegeben habe, damit er Panzer
kaufen kann.

Das Konzept von Rimini Protokoll geht gnadenlos auf, denn die
Subjektivierung  durch  das  Rollenspiel  funktioniert
tatsächlich. Sicher ist man sich der Distanz zur jeweiligen
virtuellen Rolle, die man einnimmt, immer bewusst. Aber genau
das  lässt  einem  den  nötigen  Raum,  den  man  zur  Reflexion
braucht: „Ich lebe in einem demokratischen Industriestaat und
fahre im Urlaub zum Wandern in die Schweizer Alpen“, könnte
ich über mein Leben sagen. Jemand anders hat es nicht so gut



getroffen, der krepiert im Häuserkampf. Er ist mir sehr fern;
er lebt in einer Parallelwelt, in die ich mich nun einlogge.
Nach anderthalb Stunden logge ich mich wieder aus. Er nicht.

Situation  Rooms:  Rimini
Protokoll,  Ruhrtriennale.
Foto: Jörg Baumann

Das Setting von „Situation Rooms“ ist eine Kunstwelt, die
Biographien  der  Protagonisten  sind  real,  sie  basieren  auf
dokumentarischem Material, wie die Gruppe Rimini Protokoll es
gerne  verwendet.  So  wird  Krieg  konkret,  denn  er  wird  von
Menschen gemacht. Keinen bösen Menschen, sondern solchen, die
einfach nur ihrem Job nachgehen – ganz banal.

Ich steige auf eine Leiter und schaue den kreisenden Drohnen
zu.  Ein  Mitspieler  hisst  die  Flagge  von  irgendeinem
Krisenstaat, sie klirrt im künstlichen Wind. Ich salutiere –
man  kann  ja  nie  wissen,  vielleicht  werde  ich  gerade
beobachtet.

Infos und Termine: www.ruhrtriennale.de
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Ruhrtriennale:  Letzte
Abenteuer  auf  dem
Schlachtfeld des Theaters
geschrieben von Katrin Pinetzki | 14. April 2016

Foto: Jörg Bauman

Menschen  lieben  Geschichten,  und  wo  ihnen  keine  angeboten
wird, basteln sie sich aus dem, was sie wissen, selbst eine
zurecht. Insofern ist jedes Stück postdramatisches Theater,
das rein mit Stimmungen, Motiven und Versatzstücken arbeitet,
eine Herausforderung für den Wahrnehmungsapparat.

Der Zuschauer muss akzeptieren, dass er höchstens das Thema zu
fassen bekommt – und die ewige Suche nach dem Sinn aufgeben.
Die britische Künstlergruppe Forced Entertainment unter der
Leitung  des  Regisseurs  Tim  Etchells  hat  dieses  Prinzip
perfektioniert. In der weiten, offenen Maschinenhalle Zweckel
in  Gladbeck  zeigte  sie  für  die  Ruhrtriennale  „The  Last
Adventures“, letzte Abenteuer.

Die Produktion ist eher Performance denn Schauspiel. Sie hat
eine Choreografie, aber – für „Forced Entertainment“ durchaus
untypisch – fast keinen Text. Sie hat keine Rollen, dafür aber
Kostüme und Ton. Ebenso wichtig wie das Spiel der Darsteller,
wenn nicht sogar tonangebend, ist die Sound-Collage, die der
libanesische  Klangkünstler  Tarek  Atoui  mit  einem  selbst
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entwickelten Instrument live auf der Bühne erzeugt.

Zu Beginn erklären die 16 Darsteller einander die Naturgesetze
und versichern sich im Chor der Welt: „Sterne können nicht vom
Himmel genommen werden“, rufen sie aus einem Mund, „Zeit kann
man nicht sparen. Ein Gewehr kann nicht denken. Was wir tun,
ergibt keinen Sinn.“

Zuletzt sind die Worte kaum mehr zu hören – das Soundgewitter
setzt ein, ab jetzt übernehmen Bild und Klang die Regie. Ein
Darsteller nach dem anderen verlässt den Chor, nimmt einen
Baum aus unbemaltem Sperrholz  und schiebt ihn von rechts nach
links über die Bühne. Wer nun an das Motiv des wandernden
Waldes  bei  Macbeth  denkt,  liegt  vielleicht  richtig  –
vielleicht auch nicht. Es ist das erklärte Prinzip von „Forced
Entertainment“,  Zuschauererwartungen  zu  unterlaufen.  Immer
wenn man glaubt, einen erzählerischen Faden gefunden zu haben,
wird er durchtrennt.

Aus dem Wald wird ein Schlachtfeld. Mit Kochtopf-Helmen und
Besen-Säbeln  inszeniert  die  Gruppe  das  Gemetzel  eines
vielleicht napoleonischen Krieges: Man sieht Leiber zucken,
Soldaten  robben,  töten  und  marschieren,  Verletzte  werden
abtransportiert,  weiße  Fahnen  geschwungen.  Eine  lineare
Handlung ergibt sich jedoch nicht, der Fokus liegt auf den
Trash-Effekten,  die  die  Darsteller  verstörenderweise  mit
großer  Ernsthaftigkeit  produzieren:  Rote  Bänder  simulieren
spritzendes Blut und herausquellende Gedärme, die Toten tragen
Skelett-Kostüme.



Foto: Jörg Bauman

Später betritt ein von drei Darstellern geführter Lindwurm die
Szenerie,  es  folgen  Roboter  in  Alufolien-Kartons,  Feen  in
Gardinenstoffen und Könige mit Papp-Krone. Ein Mann mit Axt
verfolgt einen Baum, dann verfolgt der Baum die Axt. Wir sind
tief  in  der  Fantasy-Welt,  die  Naturgesetze  gelten  nicht
länger, und die Maschinenhalle wird zur Bühne für ein Genre-
Mashup aus Theater- und Film-Effekten.

Documenta-Teilnehmer Tarek Atoui steht derweil hinter seinem
Sound-Pult  und  bietet  fast  eine  One-Man-Show:  Seine  Hände
fahren  durch  die  Luft,  beschreiben  Kreise  und  Gesten  und
produzieren  dadurch  auf  seinem  Instrument  elektronisch
verzerrte, fragmentarische, collagierte Klanggebilde.

Der Abend ist eine Total-Überforderung – für die Augen, die
Ohren, die Sinne. Die durchaus vorhandenen komischen Momente
retten den Zuschauer nicht über den Abend. Denn letztlich gibt
es kein Motiv, das hängenbleibt – weder textlich noch bildlich
oder akustisch. Die Sinnsuche aufzugeben, das fällt einfach
schwer. Der Applaus blieb verhalten, vereinzelt waren Buh-Rufe
zu hören.
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RuhrTriennale:  Tanz-Skulptur
auf der Halde
geschrieben von Katrin Pinetzki | 14. April 2016

Levée des conflits /
Ruhrtriennale

Das  Stück  beginnt,  und  nach  wenigen  Minuten  haben  die
Zuschauer oben im Amphitheater auf der Halde Haniel in Bottrop
alles gesehen. Das können sie zu diesem Zeitpunkt allerdings
noch  nicht  wissen.  Erst  mit  zunehmender  Dauer  von  Boris
Charmatz‘ Choreografie „Levée des conflits“ (Die Aufhebung der
Konflikte) erahnt man das Prinzip, begreift die Struktur im
vermeintlichen Chaos.

Der französische Tänzer und Choreograf, der schon vor einem
Jahr bei der Ruhrtriennale mit seinem Mensch-Maschine-Stück
„enfant“ für Aufsehen sorgte, lässt die 24 Tänzer diesmal kein
Stück in klassischem Sinne aufführen. Es gibt weder Thema noch
Handlung, keine Entwicklung und kaum tänzerische Interaktion.
Vielmehr bildet Boris Charmatz eine kinetische Skulptur. Er
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schafft mit tänzerischen Mitteln ein Stück bildender Kunst auf
der  Bühne  –  ein  Perpetuum  Mobile  aus  einem  festgelegten
Bewegungskanon, der von den Tänzern zeitversetzt ausgeführt
wird.

Es beginnt mit einer Tänzerin. Sie setzt sich auf das mit
Rasen ausgelegte Bühnenrund und streicht weit ausholend übers
Gras, als würde sie sich einen Schlafplatz zurechtmachen. Etwa
eine Minute später die nächste Figur: Sie streckt den Hintern
gen Luft und schiebt ihn nach links und rechts wie eine Katze.
Eine Minute später steht sie und schlägt, beide Armen vor- und
rückschleudernd, auf Brust und Rücken zugleich. Eine Minute,
dann folgt ein maschinenähnliches Hantieren mit unsichtbaren
Geräten, das einem nicht zu durchschauenden Ziel folgt.

Minütlich  folgen  weitere  Bewegungsabläufe,  und  längst  sind
weitere Tänzer in Straßen- oder Sportkleidung auf die Bühne
gekommen. Ohne erkennbar Notiz voneinander zu nehmen, führen
sie die gleiche Abfolge aus, jeder in seinem Tempo, jeder in
seinem Stil – bis zwei Dutzend Tänzer gleichzeitig auf der
Bühne sind. Sie rollen und winden sich über den Boden, hüpfen
und springen, drehen sich um die eigene Achse, lassen sich zu
Boden werfen und wieder aufhelfen, fließen weich wie eine
Welle durch den Bühnenraum und scheinen alle Möglichkeiten
auszukosten, ihn mit dem eigenen Körper zu erkunden. Dazu
läuft  eine  Sound-Collage:  Mal  sind  es  HipHop-Fetzen,  mal
avantgardistische Neue Musik, mal industrielle Geräusche, mal
alles zugleich.

Irgendwann scheinen sich die Tänzer wie zufällig zu formieren:
Es zentriert sich ein strudelartiges Knäuel in der Mitte, dann
am  Rand.  Obwohl  jeder  für  sich  arbeitet,  bilden  sie  doch
erkennbar ein Ganzes. Es braucht seine Zeit, diesen irgendwann
sogar meditativen Rhythmus zu erkennen und es letztlich zu
genießen, seine Augen in dem Strudel treiben zu lassen, der
ständig wiederkehrende und doch neue Bilder produziert.

Die  nötige  Muße  dazu  kam  allerdings  wetterbedingt  nur



schwerlich auf. „Das Stück ist sowieso chaotisch, aber heute
Nacht ganz sicher“, hatte Charmatz vor Beginn mit Blick auf
das Wetter angekündigt. Der leichte Regen wurde im Laufe des
Stücks immer heftiger, so dass die Compagnie des „Musée de la
Danse“ aus Rennes sich am Ende entschloss, die Aufführung
etwas abzukürzen. Dankbarer, dennoch begeisterter Applaus.


