
Dortmunds
„Stadtbeschreiberin“  Judith
Kuckart: Heftige Kindheit im
Schatten der Hörder Hochöfen
geschrieben von Bernd Berke | 11. Februar 2020

„Stadtbeschreiberin“ Judith Kuckart, deren letzter Roman
von 2019 sinnigerweise „Kein Sturm, nur Wetter“ heißt.
(Aufnahme vom März 2019 in Berlin: © Burkhard Peter)

Dortmunds  erste  Stadtbeschreiberin  Judith  Kuckart  hat  sich
heute im Literaturhaus am Neuen Graben 78 vorgestellt. Ihren
Lebensmittelpunkt hat die renommierte Autorin seit etlichen
Jahren in Berlin, doch kann sie auf Dortmunder Erinnerungen
zurückgreifen.  Genauer:  auf  Kindheitserinnerungen  aus  dem
Stadtteil Hörde, wo es, wie sie sagt, damals ziemlich heftig
zugegangen ist.
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Irgendwann  liefen  dort  ziemlich  viele  15-  oder  16-jährige
Mädchen herum, die bereits schwanger waren. Da beschloss ihre
Familie denn doch, dass diese Gegend nicht ganz das Richtige
für Judith sei – und zog wieder zurück in ihre betulichere
Geburtsstadt Schwelm.

Ohne Sattel auf dem Fahrrad

Zuvor  hatte  Judith  Kuckart  ein  paar  gleichsam  typische
Ruhrgebiets-Kindheitsjahre  im  Malocherviertel  erlebt.  „Ich
habe in Hörde Fahrradfahren gelernt – ohne Sattel.“ Auch habe
sie damals tagtäglich aus der Nähe gesehen, wie kompliziert es
zwischen Männern und Frauen zugeht. Gar nicht zu vergessen das
Milieu  der  knochenharten  Arbeitswelt:  Ein  Onkel  habe  am
Hochofen gearbeitet und sei schon mit 40 Jahren gestorben.

Die damalige Wohnadresse: Am Winterberg 72 a. Die Straße lag
im Schatten der gewaltigen Hoesch-Hochöfen, heute erstreckt
sich auf dem früheren Werksgelände der Phoenixsee. Vor zwei
Jahren, als ein Bundeskongress der Schriftstellervereinigung
P.E.N. sie wieder einmal nach Dortmund führte, hat Judith
Kuckart (Jahrgang 1959) in Hörde eine Cousine besucht, die
sich mit der Gentrifizierung rund um den künstlichen See so
gar nicht abfinden mag.

Niemand sitzt mehr auf den Stufen

Jedenfalls stellten beide fest, dass in diesen Straßenzügen –
ganz anders als früher – niemand draußen auf den Stufen saß,
um  nachbarschaftlich  zu  plaudern.  Es  ist  eine  dieser
Beobachtungen, aus denen schließlich Literatur erwachsen kann.
Judith  Kuckart  fragt  sich,  ob  es  heute  Berührungspunkte
zwischen  Alteingesessenen  und  Zugezogenen  gebe.  Oder  liegt
hier eine eklatante gesellschaftliche Spaltung vor? Kuckart
wird versuchen, es herauszufinden, mit ihren Mitteln. Einsam
Spaziergänge um den Phoenixsee seien ihre Sache nicht, sie
wolle mit vielen Menschen reden.

Derlei sinnfällige Veränderungen eines Stadtteils, so Kuckart,

https://judithkuckart.de/
https://judithkuckart.de/


könnten ein Ansatzpunkt für ihre Stadtbeschreiberinnen-Arbeit
in Dortmund sein, die im Mai beginnen und bis Oktober dauern
wird. Schon vor ihrer Bewerbung ums Dortmunder Stipendium hat
sie  fürs  Romanprojekt  „Die  Unsichtbaren“  eine  Figur
entwickelt, die aus Dortmund-Hörde stammt. Auch hierzu dürften
sich weitere Recherchen anlagern. Sprich: Die Kindheit und
ihre Schauplätze sind keineswegs vergessen, da regt sich immer
noch einiges im Gemüt. Mehr noch: Als die Presseleute nicht
allesamt Ralf Rothmanns Ruhrgebiets-Roman „Milch und Kohle“
(2000) kennen, ruft sie aus: „Na, ihr seid mir ja schöne
Dortmunder!“

Interessanter als Heidelberg

Und  überhaupt.  Sie  bewerbe  sich  eigentlich  nicht  mehr  um
Stadtschreiber-Ämter, in diesem Falle aber habe sie es getan,
„w e i l es um Dortmund geht. Heidelberg hätte mich zum
Beispiel  nicht  so  interessiert.“  Obwohl  sie  dort  schon
gearbeitet hat – als Mitglied der Tanzcompagnie von Johann
Kresnik.  Tanz  und  Choreographie  waren  nämlich  ihr
ursprüngliches Metier, bevor sie immer mehr zum Schreiben kam.
Also kennt sie sich auch mit Bühnenpraxis aus, was in ihrer
Dortmunder Zeit durchaus eine Rolle spielen könnte. An einer
Stelle fällt das Wort Erzähltheater. Bürgerinnen und Bürger
sollen dabei mitmachen. Hört sich schon mal vielversprechend
an.

Ein Satz, der Schülern gefallen dürfte

Damit nicht genug der medialen Auffächerung. Kuckart denkt
auch schon an ein visuell angereichertes Dortmunder Tagebuch,
das eventuell im Internet erscheinen könnte. Und sie kann sich
gut  vorstellen,  hie  und  da  in  Schulen  am  Unterricht
mitzuwirken. In Hamburg hat sie mal mit Achtklässlern einen
„Schulhausroman“ erarbeitet, in dem ein verschwundener Lehrer
gesucht  wurde.  Mit  einer  Aussage,  die  offensichtlich  von
Herzen kommt, dürfte Judith Kuckart manche Schüler rasch auf
ihre Seite bringen: „Warum müssen Kinder im Achtklässler-Alter



überhaupt zur Schule gehen? Furchtbar!“

Um  die  Dortmunder  Gretchenfrage  aufzuwerfen  und  flugs  zu
beantworten: Ja, Judith Kuckart kennt sich auch mit Fußball
aus. Das erwähnte P.E.N.-Treffen nutzte sie seinerzeit auch,
um den BVB gegen den 1. FC Köln spielen zu sehen. Einschlägige
Texte gehören hin und wieder ebenso zu ihrem Repertoire wie
auch schon mal eine Lesung im Stadion.

Bestimmt nicht wegen des Geldes beworben

Die Dotierung des Stipendiums beläuft sich monatlich auf 1800
Euro. Dazu befragt, erklärt Judith Kuckart sehr glaubhaft, sie
habe sich gewiss nicht wegen des Geldes beworben. Sie wird
sich auch nicht in einem schicken Viertel ansiedeln, sondern
höchstwahrscheinlich eine (seit jeher schwarzgelb dekorierte)
Schreibwohnung  in  der  bundesweit  bekannt-berüchtigten
Dortmunder Nordstadt beziehen. „Heftige“ Zustände kennt sie ja
von damals aus Hörde.

Dortmunds  Stadtdirektor  Jörg  Stüdemann  (Kulturdezernent  und
Kämmerer in Personalunion) versichert, mit 1800 Euro bewege
man  sich  finanziell  im  „oberen  Drittel“  vergleichbarer
Stipendien. Man habe sich in dieser Angelegenheit von Autoren
und anderen Kennern des Literaturbetriebs eingehend beraten
lassen.

Keinen Auftrag zu erfüllen

Stüdemann  betont  außerdem,  dass  –  anders  als  bei  vielen
sonstigen  Stadtschreiber-Posten  –  der  Preisträgerin  nichts
Konkretes  abgefordert  werde.  Sie  habe  keinen  Auftrag  zu
erfüllen,  sondern  könne  sich  nach  Belieben  in  der  Stadt
umsehen.  Die  ungewöhnliche  Bezeichnung  Stadtbeschreiberin
lässt (im Vergleich zur Stadtschreiberin) ja schon ahnen, dass
es hier nicht um Dienstbarkeiten für die Kommune geht, sondern
ums Wahrnehmen und Aufzeichnen.

Judith  Kuckart  macht  deutlich,  dass  es  ihr  nicht  um



„Meinungen“  über  Dortmunder  Verhältnisse  zu  tun  sei,  auch
nicht  um  investigative  Nachforschungen  („Das  kann  ich  gar
nicht“), sondern just um möglichst genaue Beobachtungen und
hernach  ums  Erzählen.  Nur  dann  könne  Verborgenes  sichtbar
gemacht  werden.  Und  nun  lasst  uns  mal  ganz  wohlwollend
abwarten, wie die angenehm unprätentiöse Schriftstellerin ihre
Vorhaben umsetzen wird.

Erinnerungen an die Kohle und
ein  sehr  männliches
Tanzprogramm zum Auftakt der
Ruhrfestspiele
geschrieben von Rolf Pfeiffer | 11. Februar 2020

Gesundes  Grünzeug  für  Künstler  und  Publikum:  Im
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libanesischen Tanztheaterstück „Beytna“ gab es auch etwas
zu essen. (Foto: D. Matvejev/Ruhrfestspiele)

Eine Frau sitzt am Tisch und schneidet Gemüse. Endlos lange
tut sie das, und nach einiger Zeit fragt sich wohl jeder im
Publikum, warum. Gewiss, der Stücktitel „Beytna“ gibt einen
ersten Hinweis: Beytna heißt im Libanon die Einladung in das
eigene Heim. Zu essen gibt es dann vielleicht Fatouch, ein
traditionelles libanesisches Gericht, für das offensichtlich
viel geschnippelt werden muss.

Deshalb die Frau am Küchentisch, welcher, wie man sehen wird,
wenn er gedreht wurde, fast so lang ist wie die Bühne breit.
Nach gehöriger Wartezeit werden Männer auftreten, einzeln, zu
zweit, zu dritt, die in kraftvollen Tanzbewegungen geradezu
explodieren, bevor sie wieder von der Bildfläche verschwinden.
Dazu spielen vier Musiker auf Oud und Schlagzeug. Mit „Beytna“
startete das Programm der diesjährigen Ruhrfestspiele, gegeben
im Großen Haus nach obligatorischer Eröffnungszeremonie und
Dichterlesung.

Der  neue
Intendant  der
Ruhrfestspiele
Olaf  Kröck
(Foto:
Knotan/Ruhrfest
spiele)
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Judith Schalansky spricht

Gefolgt von flockig vorgetragenen Gruß- und Begrüßungsworten
von  Bürgermeister  und  Gewerkschaftsvertreter,  einer  klugen
Rede  des  Ministerpräsidenten  Armin  Laschet  über  die  nicht
kleinzuredende  Bedeutung  der  Kultur  in  unserer  Zeit  samt
Ankündigung, die Landesmittel für die Ruhrfestspiele in den
nächsten  Jahren  zu  erhöhen,  sowie  einem  etwas  zu  langen
Vortrag des neuen Intendanten Olaf Kröck – kam schließlich die
Schriftstellerin Judith Schalansky zu Wort. Ihr letztes Buch
heißt  „Verzeichnis  einiger  Verluste“,  und  methodisch
folgerichtig reihte sie in ihrer Eröffnungsrede in diese Liste
der Verluste nun den endgültigen Verlust des Kohlebergbaus im
Ruhrgebiet ein.

Mythologie und Realität

Auch der Kunst-für-Kohle-Gründungsmythos der Ruhrfestspiele,
es ging wohl nicht anders, fand Eingang in ihre Rede. Doch
hatte sich, da wurde Fleiß erkennbar, Schalansky auch in der
vorindustriellen  Geschichte  des  Reviers  umgesehen,  Legenden
und  Spökenkiekerei  aufgetan,  Geschichten  von  hellsichtigen
Menschen, die Dampflokomotiven ähnliche Drachenmonster schon
erschrocken vorahnten lange bevor die erste Schiene lag. Es
war  dies  keine  Materialsammlung  um  ihrer  selbst  willen,
sondern der kluge Versuch, aus Beziehungen zwischen Mythologie
und Realität in der Vergangenheit Bestimmungen für das Hier
und  Jetzt  und  für  eine  Zukunft  zu  erkennen,  in  der  die
ungeheuren  Umwälzungen  durch  Kohle  und  Stahl  nurmehr
Vergangenheit und mit wechselnden Gewichtsanteilen eben auch
Mythologie sein werden.

Ein Schnaps namens „Kumpeltod“

Intelligent,  differenziert,  streckenweise  auch  überaus
scharfsichtig war diese Rede, der man höchstens den Vorwurf
machen könnte, die Schufterei in der Industrie allzu schnell
zur heiligen Handlung zu verklären. Immerhin jedoch tauchten



auch ernüchternde Kindheitserinnerungen in der Rede der 1980
in  Greifswald  geborenen  Dichterin  auf,  so  die  an  das
Erholungsheim „Glück auf“ auf Usedom, wo die Bergleute der
Urangrube  „Wismut“  im  Erzgebirge  Urlaub  machten.  Schnaps,
Bergleute  wissen  das,  schafft  etwas  Erleichterung  bei
Silikose; der Deputatschnaps von der Wismut hieß unter den
Bergleuten auf Usedom „Kumpeltod“.

Besser stünde hier natürlich das Tanzfoto,
das sich wegen eines „HTTP-Fehlers“ aber
nicht hochladen ließ. Deshalb kommt jetzt
das  erwartungsfrohe  Publikum  ganz  groß
raus. (Foto: Ruhrfestspiele)

Auch  im  Tanztheaterstück  „Beytna“  –  nach  der  Pause,  die
ärgerlicherweise um mehr als eine halbe Stunde überzogen wurde
–  nehmen  sie  irgendwann  einen  Schnaps.  Dies  ist  ja  ein
geselliges Zusammentreffen von Individualisten, auf der Bühne
wie auch, wenn man so sagen will, im richtigen Leben. Die
Herren aus verschiedenen Ländern, die Omar Rajeh in diesem
Stück  des  „Maqamat  Dance  Theatre  Lebanon“  neben  sich
versammelt,  sind  ihrerseits  (auch)  Choreographen:  Koen
Augustijnen, Anani Sanouvi, Moonsuk Choi.

Größte Körperbeherrschung
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Einige  wenige  Hinweise  für  das  Verständnis  des
Bühnengeschehens  kommen  von  außen  –  ein
wiederholungsschleifiges, englisch aus dem Off vorgetragenes
Bekenntnis zur chinesischen Küche etwa, die viel besser als
die japanische sei; die unvermittelte Projektion des Wortes
„Blender“;  ein  dunkler  Filmausschnitt  mit  nicht  lesbaren
Untertiteln. Die Bewegungen dazu sind perfekt und mit größter
Körperbeherrschung getanzt und scheinen trotzdem kaum mehr zu
sein  als  hochmobiles  eitles  Posing.  Da  huldigt  einer  dem
Bewegungskanon des asiatischen Kampfsports, ein Zweiter (mit
Sakko)  kämpft  sich  immer  wieder  in  männlich-aggressive
statische  Haltungen  hinein,  ein  Dritter  gibt  (im
Schlabberpulli) das Gummimännchen und ein Vierter irrlichtert
mit  ausholenden  Bewegungen  von  Händen  und  Füßen  wie  ein
Gespenst  über  die  Bühne.  Von  solcher  Art  sind  die
Momentaufnahmen,  alles  ist  sehr  schön  anzuschauen,  geizt
jedoch mit weiterreichenden Botschaften.

Wir vermissen Tänzerinnen

Schließlich  ist  vom  Regisseur  zu  erfahren,  dass  das
zubereitete Gericht in seiner Buntheit quasi Land und Volk des
Libanons abbilde und die Essenseinladung dieses Abends nicht
nur an die Herren Tänzer gehe, sondern an alle im Saal. Auch
an  die  Frauen,  möchte  man  hinzufügen,  die  man  im
Tänzerquartett auf der Bühne bedauernd vermisste. Das Motiv
der großherzigen Einladung an die Völker dieser Welt rundet
sich deshalb nicht völlig, zumal es wenig sensationell ist,
dass  die  Tänzer  „aus  ganz  verschiedenen  Kulturen  und
Tanztraditionen stammen“, wie der Programmzettel verkündet. Im
kosmopolitisch  aufgestellten  Tanztheater  ist  das  nichts
Besonderes.

Politik war vor der Pause

Essen, trinken, Völkerverständigung, gutes Leben – Olaf Kröcks
Entscheidung, dieses Stück an den Beginn seiner Regentschaft
auf  Recklinghausens  Grünem  Hügel  zu  stellen,  ist



nachvollziehbar,  auch  wenn  sein  Beitrag  zum  Motto  der
Festspiele „Poesie und Politik“ eher allgemein bleibt. Aber
dem  Motto  hatte  man  ja  im  ersten  Teil  des  Abends  schon
hinlänglich gehuldigt.

www.ruhrfestspiele.de

Bewegender  Abend  der
Bewegung:  Das  Gehen  im
Tanztheater Cordula Nolte
geschrieben von Katrin Pinetzki | 11. Februar 2020
„Gehweg“  heißt  die  jüngste  Produktion  aus  dem  Dortmunder
Tanztheater Cordula Nolte – das inzwischen neunte Stück der
freien  Bühne  im  Unionviertel,  die  Jahr  für  Jahr
gesellschaftliche Entwicklungen tanz-theatralisch verarbeitet
und kommentiert. Diesmal geht’s ums Gehen – eine nur scheinbar
profane  Angelegenheit,  wie  die  gefeierte  Premiere  am
Samstagabend  bewies.

Alles Leben – also auch alle Bewegung – kommt aus dem Wasser.
 Zu Beginn liegt das Ensemble auf dem Boden, schwimmt, windet
sich. Nach und nach streben die Körper aufwärts, entdecken
ihre Beine, rollen langsam ihre Füße ab, ertasten den Boden
und erproben die Höhe – die Evolution in wenigen Minuten. Und
kaum stehen sie auf eigenen Beinen, beginnt der Stress: Die
Menschheit hastet vorwärts, immer weiter, an- und voreinander
vorbei, dem Zusammenprall oft nur haarscharf entgehend. Ist
der Fort-Schritt wirklich ein Fortschritt?
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Foto: Jochen Riese

Die Musik dazu und für das ganze Stück stammt von Ensemble-
Mitglied Olaf Nowodworski, der die Stimmungen und Rhythmen der
Szenen in seinen Synthie-Klängen aufnimmt, sie unterstützt und
verstärkt – ein Glücksfall. Zum Beispiel in der folgenden
kleinen, feinen Studie der Gangarten. Von links nach rechts,
von rechts nach links laufen die Tänzerinnen und Tänzer zu
treibenden  Klängen  über  die  Bühne  und  zeigen  dabei  ein
skurriles Panoptikum der Laufstile von Zweibeinern.

Da gibt es den eilig Hastenden, das Telefon in der einen Hand,
mit der anderen gestikulierend und wahllos in der Hosentasche
wühlend. Den Kleinen, der sich mit seinem Gang umso breiter
und wichtiger macht. Den Vorsichtigen, der dem Boden nicht zu
trauen scheint. Es gibt jene, die das Becken beim Gehen weit
vorschieben  –  und  jene,  bei  denen  der  Kopf  immer  zuerst
anzukommen scheint. Es gibt den Gang, der nach oben strebt und
den, der sich nach unten orientiert.
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Foto: Jochen Riese

Was es dagegen bedeutet, über-gangen zu werden, erfährt das
Publikum fast schmerzvoll, als eine Tänzerin (Sabine Siegmund)
lustvoll  über  einen  menschlichen  Steg  stolziert:  Wie
selbstverständlich balanciert sie über die Rücken der Tänzer,
die den Weg immer wieder nach vorn verlängern und bei jedem
Übergangen-Werden qualvoll aufstöhnen.

Doch  nicht  nur  als  Fußabtreter  werden  Menschen  mitunter
missbraucht,  sondern  auch,  um  sich  mal  „auszukotzen“,  zu
entleeren  –  überdeutlich  in  der  Darstellung  eines
Toilettengangs mit vier menschlichen Klosetts, die sich für
diverse körperliche Vorgänge öffnen. Ein reinigender Akt, der
andere beschmutzt zurücklässt.

Der  erste  Teil,  komplett  barfuß  getanzt,  endet  mit  einem
riesigen Schuh-Berg: Die Ensemble-Mitglieder schleudern nach
und nach Dutzende Schuhe in die Bühnenmitte, auf den sich ein
Tänzer gierig stürzt. Im zweiten Teil geht es dann auch um das
Laufen auf Schuhen, und es folgt eine zweite Bewegungsstudie:
Wie  unterschiedlich  läuft  es  sich  auf  Gummistiefeln,  auf
Turnschuhen, auf Spitzenschuhen, auf Garten-Clogs, auf Pumps.
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Foto: Jochen Riese

Es gibt kaum je Stillstand auf der Bühne. Beeindruckend die
Szene, in der ein Tänzer (Pao Nowodworski) über ein imaginäres
Seil stolpert und dann, geschmeidig und behend wie ein Tier
auf  der  Flucht,  auf  allen  Vieren  kriechend,  rollend  und
springend, einen Ausweg aus der Gefahrenzone sucht.

Wunderbar,  wenn  eine  Tänzerin  (Birgit  Sirocic)  wie  ein
tollender Hund von vier auf Stehtischen stehenden Tänzern hin-
und  hergelockt  und  geärgert  wird  –  und  sie  die  nervenden
Menschen einfach wegpustet, erst die einzelnen Glieder mit
ihrem Atem in Bewegung versetzt, dann die ganzen Menschen.
„Gehweg“, nur wenig anders geschrieben, heißt „geh weg“ – ein
typisches Beispiel dafür, wie das Tanztheater Cordula Nolte
hintersinnig nicht nur mit Bewegung, sondern auch mit Worten
experimentiert.

Witzig  und  nachdenklich  machend,  wenn  die  Tänzer  wie
ferngesteuert und blind für die Umgebung ihre Schritte setzen,
einen Plan vor der Nase, offenbar vollständig abhängig davon,
was die Navigation ihnen vorgibt. Einfach schön anzusehen, wie
beim  Tanz  im  Dunkeln  Taschenlampen-Spots  einzelne
Körperpartien  und  Schritt-Kombinationen  erhellen.

In Erinnerung bleibt: ein bewegter und bewegender Abend.

http://www.revierpassagen.de/35517/bewegender-abend-der-bewegung-premiere-im-tanztheater-cordula-nolte/20160417_2142/laufstegn


Nächste Termine im Tanztheater Cordula Nolte: samstags 30.04.,
21.05., 11.06. und 25.06., jeweils 20 Uhr.

Thomas  Mann  kann  man  auch
tanzen  –  Xin  Peng  Wangs
„Zauberberg“ in Dortmund
geschrieben von Rolf Pfeiffer | 11. Februar 2020

Dmitry  Semionov  tanzt  Hans
Castorp  (Foto:  Bettina
Stöß/Theater  Dortmund)

Als Dortmunds Ballettchef Xin Peng Wang vor der Spielzeit
verkündete,  er  werde  Thomas  Manns  Roman  „Zauberberg“  als
Vorlage für eine Produktion verwenden, waren die Reaktionen
verhalten. Ausgerechnet Thomas Mann!

Gewiß kommt in Thomas Manns Romanen manches vor, was sich gut
bearbeitet  wohl  auch  tanzen  ließe;  doch  angesichts  seiner
nüchtern norddeutschen, in endlos langen Sätzen Mal um Mal um
letzte  Genauigkeit  in  der  Beschreibung  der  Sachverhalte
ringenden Sprache wollte die Skepsis einstweilen nicht recht
weichen. Wenn Wang wenigstens was Lustiges ausgesucht hätte,
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„Felix Krull“ zum Beispiel! Aber Lungenklinik, lauernder Tod
von  früh  bis  spät,  oh  je.  Auch  die  sinnfällige  Nähe  zum
mörderischen Ersten Weltkrieg und dem nunmehr 100. Jahrestag
seines Beginns konnte Zweifel uns nicht rauben. Das gelang
erst der Premiere dieser grandiosen Arbeit. Xin Peng Wangs
„Zauberberg“  ist  zu  einem  ganz  großen  Theaterereignis
geworden, wie sie nach wie vor nicht nur in Dortmund selten
sind.

Jelena  Ana  Stupar  (Nelly)
und Dann Wilkinson (Joachim
Ziemßen)
(Foto:  Bettina  Stöß/Theater
Dortmund)

Will man das Stück in gebotener Nüchternheit beschreiben, muß
man das wohl aus mehreren Perspektiven versuchen. Zunächst ist
diese Produktion (Konzept und Szenario: Christian Baier) in
der  Tat  –  Ballett,  ist  es  Botschaft,  die  sich  im  Tanz
ausdrückt.  Wir  erleben  (in  den  Erstbesetzungen)  Dmitry
Semionov als Titelheld Hans Castorp, Monica Fotescu-Uta als
umworbene Madame Clawdia Chauchat, Andrei Morariu als ihren
Geliebten  Mynher  Pieter  Peppercorn,  Dann  Wilkinson  als
Castorps Cousin Joachim Ziemßen und etliche weitere großartige
Künstler. Ihre Tanzfiguren, Gestik und Ausdruck sind dem am
ehesten wohl „klassisch“ zu nennenden Spektrum entlehnt, das
sich  von  Formen  des  Ausdruckstanzes  oder  des  Tanztheaters
deutlich unterscheidet.
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Zum Zweiten sehen wir ein recht konkretes Rollen-Spiel, nicht
also, was ein tanzendes Theater ja auch versuchen könnte, die
Auflösung einzelner Handlungsstränge des Romans ausschließlich
in getanzte Stimmungen und Gefühle. Würden Tänzerinnen und
Tänzer  nicht  tanzen,  sondern  sprechen,  wären  wir  nahe  am
Naturalismus. Und das ist auch gewollt, im Erklärteil des
Programmhefts werden die Szenen des ersten und des zweiten
Teils  dieses  Abends  sehr  konkret  auf  Elemente  der
literarischen  Vorlage  bezogen.

Giuseppe  Ragona  (Ludovico
Settembrini)  vor
Röntgenbildern  (Foto:
Bettina  Stöß/Stage
Picture/Theater  Dortmund)

Zum  Dritten  jedoch  ist  dies  natürlich  sehr  wohl  ein
Tanztheater, nämlich in dem Sinn, daß die performative Kunst
des Tanzes mit Bühnenbild (Frank Fellmann), Lichtdesign (Carlo
Cerri) und Videodesign (Knut Geng) in eine wunderbare, in
manchen Momenten schier atemberaubende Symbiose tritt, die mit
hoher  Suggestion  wundervolle  Bilder  für  Kopf  und  Herz
produziert.

Das weiße Tuch zum Beispiel, das im ersten Teil über die
Menschen  fällt,  das  verhüllende  Schneelandschaft  und
Anonymität und kollektives Leichentuch sein kann, fällt gegen
Ende der Vorstellung erneut – kunstvoll gesteuert – herab, ist
nun  jedoch,  an  der  Schwelle  zum  Ersten  Weltkrieg,  das
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Leichentuch einer ganzen Epoche. Grandios sind die Stühle, die
angeordnet  entlang  der  Schräge  einer  Bergformation  vom
Schnürboden herabschweben und wohl den Platz symbolisieren,
den  einer  wie  Castorp  im  Leben  sucht,  hinreißend  die
Maskierten des Maskenballs mit ihren künstlichen Riesenköpfen,
die gleichzeitig auch typische Vertreter einer bürgerlichen
Gesellschaft sind, die es in der Lungenklinik nicht gibt.

Und zu alledem: Tod und Tanz und Totentanz. An keinem anderen
Ort der Welt prallen Lebensgier und gnadenlose Vergänglichkeit
so  unvermittelt  aufeinander  wie  in  der  Klinik  auf  dem
Zauberberg, wo sie auch nicht zaubern können. Die Tragik der
Vorlage transportiert dieses Ballett von Xin Peng Wang mit
geradezu furchteinflößender Intensität.

Monica  Fotescu-Uta  (Madame
Chauchat),  Dmitry  Semionov
(Hans  Castorp)  (Foto:
Bettina  Stöß/Theater
Dortmund)

Wenn man was Kritisches sagen will, dann vielleicht, daß die
Produktion  ein  ganz  klein  bißchen  zäh  in  Gang  kommt,  daß
beispielsweise  die  getanzte  Tuberkulose  vor  unerfreulich
schwärzlichen, riesengroßen Röntgenbildern gern etwas früher
ihr Ende finden könnte. Doch natürlich gehören das rasselnde
Ein- und Ausatmen aus dem Off, gehören die Hustenanfälle der
reizenden  jungen  Patientin  mit  zum  Stoff  und  haben  ihren
Anteil am Gesamtkunstwerk.
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Bleibt,  die  Musik  zu  preisen.  Sie  stammt  von  dem  relativ
unbekannten, früh verstorbenen Balten Lepo Sumera (1950 bis
2000),  dessen  Arbeiten,  wenngleich  sie  nicht  mit  der
traditionellen  Harmonik  brechen,  ein  gewisser  Minimalismus
eigen  ist.  Kennzeichnend  für  viele  Stücke  sind  verhaltene
Anläufe mit wenigen Tönen, die sich wiederholen und steigern,
und ihre Auswahl für diese Produktion muß man einen Glücksfall
nennen,  tragen  sie  zur  Homogenität  des  Abend  doch  ganz
erheblich bei.

Den Stab führte in untadeliger Manier Motonori Kobayashi, die
Solisten Shinkyung Kim (Solo-Violine) und Tatjana Prushinskaya
(Klavier) spielten im Graben ganz vortrefflich zusammen mit
den Dortmunder Philharmonikern.

Wen haben wir noch nicht genannt? Unter den Solisten Jelena
Ana  Stupar  (Patientin  Nelly),Giuseppe  Ragona  (Freigeist
Ludovico  Settembrini)  und  Arsen  Azatyan  (Jesuit  Naphta),
außerdem Ballett und Statisterie und sämtlich Zwei- (Dritt-
und Viert-) Besetzungen in den Hauptrollen. Es würde dies
jedoch den Rahmen dieser Besprechung sprengen.

Das Publikum applaudierte stehend und begeistert.

Die nächsten Termine: 6., 12., 28. Dezember 2014, 4.1., 7.1.,
1.2., 6.2., 12.3., 20.3.2015.

Karten Tel. 0231 / 50 27222. www.theaterdo.de

Aufstand,  Entschleunigung,
Dunkelheit – „I am“ von Lemi
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Ponifasio  bei  der
Ruhrtriennale
geschrieben von Rolf Pfeiffer | 11. Februar 2020

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

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

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

Verstörenderweise  beginnt  der  Abend  mit  der  deutschen

http://www.revierpassagen.de/26474/nationbuilding-entschleunigung-dunkelheit-i-am-von-lemi-ponifasio-bei-der-ruhrtriennale/20140829_1809/i-am2-jpg


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
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.
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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


Tanztheater  Cordula  Nolte:
Verstörendes  aus  der  neuen
Konsumwelt
geschrieben von Katrin Pinetzki | 11. Februar 2020

In  der  Legebatterie.  Foto:
Jochen Riese

Ich bin, also konsumiere ich. Ich konsumiere, also bin ich.
Aber was wird aus all dem Konsum – und was macht er mit mir,
aus uns? Verstörende, schockierende, auch komische Antworten
darauf sind nun im Tanztheater Cordula Nolte in Dortmund zu
sehen. „Auf der Kippe“ heißt das jüngste sozialkritische Stück
der freien Tanzbühne. Am Samstagabend feierte es umjubelte
Premiere an der Rheinischen Straße/Ecke Paulinenstraße.

Es gab schon Abende, an denen man mehr gelacht hat in der
charmantesten und vielleicht unbekanntesten Bühne der Stadt.
Doch  obwohl  die  Bilder,  die  das  zehnköpfige  Ensemble  um
Choreografin  Cordula  Nolte  produziert,  Schock-Momente  und
Gänsehaut produzieren – parallel muss man einfach staunen über
die Kraft der Bilder, die tänzerische Ausdrucksstärke und den
Ideenreichtum, mit dem das Ensemble die Konsequenzen des Kauf-
Wahns  in  Szene  setzt.  Dieser  Kommentar  auf  die
Konsumgesellschaft  macht  sicher  mehr  Spaß  und  bewirkt
womöglich mehr als die aktuelle Titelgeschichte des Spiegel,
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der mit dem Aufmacher „Konsumverzicht“ an den Kiosk kommt.

Die  Waage  halten
inmitten  des
Konsums  –  das  ist
schwierig.  Foto:
Jochen  Riese

Zu Beginn hängen sie mit ausdruckslosen Gesichtern an der
Stange, Stirn an Stirn, nackter Schenkel an nacktem Schenkel,
dazu im Hintergrund monotones Gegacker: eine Legebatterie. Wie
sediert  vegetieren  die  Hühner-Menschen  dahin,  schaukeln
autistisch, wimmern und keuchen, bis der Wagen kommt, um sie
abzuholen und, Keule an Keule, in Folie zu verpacken. Dann
rollen die Einkaufswagen auf die Bühne. In Schnäppchen-Laune
balgen sich Frauen in Blümchenkleidern um die Wagen und hüpfen
hinein – der Kampf beginnt. Indem der Mensch konsumiert, wird
er selbst zur Ware – ein Gedanke, der sich durch den ganzen
Abend zieht.

Und schon verwandelt sich die ganze Bühne in eine Müllhalde.
Immer und immer mehr Plastikabfälle schleppen die Tänzerinnen
und Tänzer in Einkaufstaschen auf die Bühne und werfen sie auf
den Boden – shoppen im Rückwärtsgang. Bald ist der ganze Boden
bedeckt  mit  leeren  Milchtüten,  Chipsdosen,  Folie  und
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Pappkartons. Auf diesem Boden bewegen sich die Darsteller –
zwanghaft, gehetzt und freudlos. Mit gequälten Gesichtern, wie
am  Fließband  absolvieren  sie  fast  automatisiert
Bewegungsmuster, bewegen sich von A nach B. Olaf Nowodworskis
monotone,  rhythmische  Musik-Samples  dazu  verstärken  den
Eindruck der Getriebenheit.

Konsum  produziert  Opfer  –
das nimmt man in Kauf. Bild:
Jochen Riese

Doch dann: süße Geigenklänge. Eine Frau im luftigen Kleid
(Sabine Siegmund) scheint über den Abfall zu schweben, etwas
zu suchen. Erwartungsvoll reckt und streckt sie sich bald
hierhin,  bald  dorthin,  bis  sich  die  Erfüllung  endlich
einstellt: Das richtige Produkt ist gefunden. Selig hält sie
es in die Höhe – eine Szene wie aus der Werbung.

Doch die Schatzsuche schien mehr Befriedigung verschafft zu
haben als der Besitz, das Glück währt nur kurz. Mehr und mehr
Produkte grabscht sie aus dem Haufen, stopft sie unters Kleid.
Das Lächeln verschwindet, es folgt die Ernüchterung nach dem
(Kauf-)Rausch.  Die  Frau  kratzt  sich,  fühlt  sich  sichtlich
unwohl im eigenen Körper – und fällt schließlich einfach um.

Die Frau mit Kinderwagen (Alexandra Grothe), die als nächste
die Bühne betritt, nimmt die leblose Figur inmitten der Waren
durchaus wahr. Sie versucht, einen Bogen um sie zu machen, sie
zu ignorieren – erfolglos. Schließlich packt sie die Frau
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einfach mit in den Korb. Konsum produziert eben Opfer, die man
kaufend in Kauf nimmt.

Her mit den Waren…
Foto Jochen Riese

In einer starken Ensembleszene demonstrieren die Tänzerinnen
in synchroner Monotonie die Gleichförmigkeit des Arbeits- und
Alltagslebens: Sie stecken in grauen Anzügen, nur ein farbiger
Schal sorgt vermeintlich für Individualität. Marionettenhaft,
wie fern gesteuert kreisen sie zugleich die Schultern, reiben
die  Nase,  werfen  den  Oberkörper  nach  vorn,  eine  perfekt
laufende Maschine.

Doch  es  gibt  einen  Störfaktor:  Einer  der  Tänzer  (Holger
Quiering) versucht, die anderen zum Innehalten zu bewegen, sie
aufzurütteln. Doch egal, ob er seine Kolleginnen in die Luft
hebt, ihre Bewegungen grotesk übertreibt oder sie gar von der
Bühne  trägt  –  nichts  kann  das  Funktionieren  des  Systems
stoppen. Dann fällt die erste einfach um – was ein kurzes,
aber ebenfalls wenig nachhaltiges Innehalten bewirkt.
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Die  ewige  Wiedergeburt  des
Mülls. Foto: Jochen Riese

Der Abend gerät nach der Pause sogar noch bilderstärker – und
verlangt den Tänzerinnen und Tänzern einiges ab, verbringen
sie doch den Großteil des zweiten Teils in festgebundenen
Müllsäcken. Das Publikum erlebt die endlose Wiedergeburt des
Mülls: Aus dem Loch einer bühnenfüllenden Plane quillen immer
neue  Müllsäcke  und  führen  ein  Eigenleben  auf  der  Kippe  –
komisch-verstörende  Bilder,  die  in  einem  Vulkanausbruch
gipfeln: Der Plastikberg auf der Bühne spuckt hunderte bunte
Plastiktüten. Ein heiteres Bild, ein Bild von Schönheit und
Überfluss – ja, Konsum macht auch Spaß! Doch dann der Schluss:
Eine riesige Müllwelle rollt direkt auf die Zuschauer zu.
Vorhang.

Nächste Termine: Sa., 10. Mai 2014, 20 Uhr / So., 25. Mai
2014, 19 Uhr.

Staub  aufwirbeln  mit  Bach:
Britta  Lieberknechts
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Tanzperformance  „Die  Kunst
des Staubsaugens“
geschrieben von Rolf Dennemann | 11. Februar 2020
Der Tanz mit dem Staubsauger ist mir aus alten Zeiten bekannt.
Als  meine  Mutter  den  Teppich  im  Wohnzimmer  mit  dem
Vorwerkgerät von Staub befreien wollte, schmissen mein Vater
und ich die Beine hoch, als wäre der Can Can angesagt und mit
Schwung schob sie das immer noch lauteste Haushaltsgerät unter
den schwingenden Beinen hin und her. Sie tat dies allerdings
ohne  die  musikalische  Hilfe  Johann  Sebastian  Bachs.  Unser
Plattenwechsler hatte nicht die Kraft, den Sound des Saugers
zu überbügeln.

In Köln hat sich nun die Choreographin Britta Lieberknecht,
von der man während ihrer langen Schaffenszeit schon viel
Kurioses hat erleben dürfen, der scheinbar widersprüchlichen
Gegenüberstellung von Staubsaugern und Musiken von J.S. Bach
angenommen. Dass der Mensch heute von allerlei Geräusch, sei
es Musik oder eben die Maschine, fast ständig umgeben sei,
liegt im Erfahrungsfeld von uns allen. Das Rauschen, Klackern,
Scheppern und Sausen, Piepsen und Fiepsen bilden oft genug den
Hintergrund für ebenso oft unerwünschte musikalische Ergüsse.

„Die Kunst des Staubsaugens“, eine Tanzperformance, stand in
der Alten Feuerwache auf dem Programm. Publikum und Medien
kamen,  um  die  Neugier,  die  dieser  Titel  hervorruft,  zu
befriedigen.  Fünf  TänzerInnen  stellten  sich  der  Aufgabe,
Ernsthaftigkeit der Choreographie mit dem Augenzwinkern über
Sauger  in  eine  Reihe  zu  bringen.  Dass  es  dabei  ratlose
Gesichter gibt, liegt in der Natur der Sache, sind doch wenige
Zuschauer mit dieser Kombination vertraut.

Dass hier präzise und gleichermaßen verspielt getanzt wird,
bleibt niemandem verborgen. Vor allem das kunstvoll bedrückend
komische  Solo  von  Photini  Meletiadis  bleibt  nachhaltig  in
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Erinnerung. Der „Hoover“ bläst ihr Haar und saugt es in sich
auf, verändert ihre Frisur. Sie traktiert ihre Haut, als wäre
der Sauger der Fettabsauger.

Infos  zu  Britta  Lieberknecht  und  ihrer  Arbeit:
http://www.britta-lieberknecht.de/

Tretet  ein,  denn  auch  hier
sind Götter!
geschrieben von Rolf Dennemann | 11. Februar 2020
Götterverdämlichung in alter Fabrik

Im  Freistaat  Köln  gibt’s  was  Neues,  eine  Fabrik,  in  der
gespielt  wird.  Es  ist  angerichtet.  Sekt,  Wein,  Chic.
Freundliche  Schönheiten  überall.  Premierenatmosphäre.  Viele
Zuschauer kommen per Taxi über den Rhein nach Deutz in die
Deutz-Mülheimer  Straße.  Und  was  ich  dann  sehe,  ist  eine
Beschreibung wert, mehr nicht. Aber zunächst stehe ich vor dem
Eingang und rauche wie früher die Schornsteine der Industrie.

„raum  13“  nennt  sich  das,  was  sich  hier  in  einer  alten
Maschinenfabrik,  derzeit  einrichtet.  Raum  für  Kunst  in
industriellem Ambiente, das, was man sich nur wünschen kann
als  kreativer  Schaffender  von  flüchtigen  Werken  der
darstellenden Kunst. Erstaunlich, dass es im Ruhrgebiet, einer
Region mit hunderten aufgelassener Industriegebäude, kaum Orte
gibt, die genau diesem Zweck dienen (von PACT Zollverein mal
abgesehen) und entsprechende Großräume haben.

In Köln wird schon seit Jahren nach geeigneten Tanzräumen
gesucht. Immer wieder wird was ausprobiert. Der Wunsch ist
verständlich, denn es gibt kaum irgendwo in der Republik so
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viele  Bewegungskünstler  wie  eben  im  Zentrum  der  Medien,
Colonia.
Am Samstag (18. Juni) fand die Uraufführung von „Ich bin ihr“
statt – mit dem inhaltsgebenden Untertitel: „Tretet ein, denn
auch hier sind Götter!“ (Oder umgekehrt?) Man will ja nicht
ohne Anspruch in die Zukunft wandeln.
Alles  ist  neu  im  Alten.  Die  Website  ist  demnach  noch
unvollständig, weist auf wilde Zeiten hin: Es gibt also bald
den „Polilog“ mit Polisbox, Suppenküche, Tischgesellschaft und
– vor allem – subversiven konspirativen Treffen. Die „junge
Szene“, „Alles was tanzt“ (als Marke und Veranstaltung schon
vorhanden und mit Recht hochgelobt) und eben raum 13.

Der Versuch, für Köln ein Tanzhaus zu errichten, stieß 2009
auf  konkretes  Interesse  bei  der  Politik:  „Die  Stadt  Köln
beschloss 2009, ein Tanzhaus zu etablieren und zu unterhalten.
Die  Tanzszene  sollte  einen  festen  Ort  erhalten,  der  als
Spielstätte, Proberaum, Unterrichtsmöglichkeit und als Treff-
und Agitationspunkt eine Heimat für den Tanz in Köln sein
sollte.  Mit  der  Anmietung  von  zwei  Hallen  auf  dem  E-
Werksgelände in Köln-Mülheim, hat das Kulturamt im Mai 2009
die  Räumlichkeiten  festgelegt.  Nach  einem  Ideenwettbewerb
übertrug  das  Kulturamt  die  Federführung  für  die
Interimsnutzung an raum13 Theater Fraktion Köln. Am 30.07.
2010 wurde die Interims-Nutzung des Tanzhauses wie vereinbart
aber wieder beendet. Mit der Entscheidung des Rates der Stadt
Köln vom 7. Oktober 2010, für den Doppelhaushalt 2010/2011
keine  Haushaltsmittel  mehr  für  ein  Tanzhaus  in  Köln
einzuplanen, ist die Einstellung des Spielbetriebes nun auch
endgültig.“



Foyer

Das „Deutzer Zentralwerk der schönen Künste“ hat nun seine
Pforten  geöffnet.  Der  Foyerbereich  ist  herausgeputzt  und
leuchtet. Man meint, man beträte die Dependance des Radial
Systems in Berlin. Es wirkt ein wenig überchic. Man erhält
weiße Überzieher, damit man nicht mit Straßenschuhen über den
Tanzteppich latscht. Im Hausflur trifft man auf Monitore mit
sprechenden Köpfen, die man aber nicht versteht. Im 2. Stock
dann  Sequenz  1  des  Stückes,  das  die  Jungfernhaut  der
Unternehmung  öffnen  soll.

Es geht also um Rituale, um Religion, um Götter, um Sinnsuche.
Tänzerinnen und Tänzer reden durcheinander in ihren Sprachen.
Babylonien also. War da nicht was in den 90ern? Aber gut,
alles  kommt  wieder.  Dann  wird  gesungen:  Schlaflieder  und
anderes. Ich höre das Wort „Lalelu“ und weiß: Hier muss ich
durch.  Hier  ist  Ambition  angesagt.  Die  Kostüme  der
Tanzmenschen  sind  wie  das  Foyer:  chic,  eine  Mischung  aus
Poesie und Erotik, Unterwäsche mit Applikationen, rot, weiß,
Kostüme  eben.  Man  lockt  das  Publikum  in  einen  Flur.  Wir
marschieren durch ein Treppenhaus, hinaus ins Freie. Dort:
Eine Bühne. Am Boden liegende Trommlerinnen und Trommler, in
der Mitte eine Frau mit Brautanmutung. Unschuld also. Ein
schönes Bild, aber es beginnt wieder, sich zu bewegen. Es wird
Text abgesondert. Es wird getrommelt. Wir – die Zuschauer –
ziehen mit, enden dann auf Sitzplätzen in einer Halle mit sehr
tiefer  Bühne.  Wunderbar.  „Was  man  da  machen  könnte.“  Ich
erwische mich beim Denken. Live-Musik dann zu verschiedenen
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Bildern, die serviert werden. Schlagwerk, Gitarre, Computer,
Geige.

Götterbraut

Ich kann mich anlehnen. Gott sei Dank. Die Band singt und
spielt „My sweet Lord“ von George Harrison. Ich stöhne laut
auf.  Peinlich.  Auf  der  Bühne  reißen  die  Tänzerinnen  ihre
Münder auf, starren religiös an die Decke. Ich will fliehen,
aber  es  geht  nicht.  Ich  müsste  über  die  Bühne,  will  die
Ästhetik nicht zerstören, aus dem das Ganze besteht. Dann
überfällt mich wieder Text. Chorisch wird bekundet, dass man
zum  Beispiel  alle  –ismen  anerkennt.  „Wir  anerkennen
Kommunismus, Hinduismus, Kapitalismus….“ Sie anerkennen auch
Marilyn Monroe und Charles Manson. Was? Ohlala. Sehr brisant.
Den Mörder von Sharon Tate, den bärtigen Sektenführer und
Vielfachmörder. Nun gut. Dann stehen alle da und rauchen. Auf
der Bühne. Alle. Ich bin schockiert und fühle mich provoziert.
Tatsächlich folgt dann eine Folge von Tanzszenen ohne Text.
Werde ich doch noch mitgenommen in die Welt der Emotionen und
körperlicher Eindringlichkeit? Ich sende eine SMS, um mich
etwas zu befreien. Das Ende naht und ich denke an das Wort
„Erlösung“. Hat es doch Wirkung? Kann sein, dass ich auf dem
falschen  Fuß  erwischt  wurde,  der  immer  noch  in  Beetmull
eingewickelt ist, um nichts zu verschmutzen.

Aber vielleicht war dies doch die Abschlusspräsentation einer
Themenwoche der örtlichen Waldorfschule oder eines Internats?
Vielleicht haben sich alle aber auch inhaltlich überfrachtet,
sodass  das  Resultat  der  innerlichen  Auseinandersetzung
äußerlich  keine  Entsprechung  mehr  finden  konnte?  Die
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Tänzerinnen und Tänzer haben ihre Sache so gut gemacht, wie es
geplant war, wie es die dafür Verantwortlichen in Szene setzen
wollte. Sie sind in die Falle getappt. Und ich bin erlöst,
werde der Sekte nicht beitreten. Ist mir zu chic.

Ich  brause  über  die  A1  zurück,  ins  immer  noch  schmutz-
behaftete  Ruhrgebiet,  schmeiße  eine  Heavy-Metal  CD  in  den
Player, singe laut mit und suche Gott am dunklen Himmel, der
mir zuzwinkert.

Der Erste Tag:
Am Anfang schuf Gott Himmel und Erde; die Erde aber war wüst
und wirr, Finsternis lag über der Urflut, und Gottes Geist
schwebte über dem Wasser.
Gott sprach: Es werde Licht. Und es wurde Licht. Gott sah,
dass  das  Licht  gut  war;  Gott  schied  das  Licht  von  der
Finsternis, und Gott nannte das Licht Tag, und die Finsternis
nannte er Nacht. Es wurde Abend, und es wurde Morgen: der
erste Tag.

Erst danach, also nach dem Anfang, kam der Rest und das macht
Hoffnung auf die Zukunft, auch von raum13

Erinnerungs-Fahrten durch Tod
und  Traum  –  Reinhild
Hoffmanns  Tanztheaterstück
„Verreist“
geschrieben von Bernd Berke | 11. Februar 2020
Von Bernd Berke
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Bochum.  Eisblöcke  überall:  In  derSchultüte  (statt
Süßigkeiten); hoch aufgetürmt als Trennwand absoluter Kälte
zwischen  Mann  und  Frau;  aber  auch  als  kofferförmiges
Reisegepäck und als „Schlitten“, auf denen man lustvoll die
abgeschrägte Bühne hinuntersausen kann. Eisblöcke für Spiel
und Schrecken.

„Verreist“  heißt  Reinhild  Hoffmanns  Tanztheaterproduktion,
1986  in  Bremen  gezeigt  und  am  Samstag  (unter  brausendem
Premierenbeifall)  erstmals  in  neuer  Bochumer  Fassung  zu
besichtigen. Statt „Verreist“ (sprich: unterwegs) könnte der
Abend  auch  wortspielerisch  in  „Vereist“  (sprich:  gefroren)
umgetauft werden. Es friert nicht nur Wasser zu Eis, sondern
auch  Bewegung  zur  Starre.  So  werden  in  einer  der  wenigen
Szenen, die sich direkt auf die touristische Form des Reisens
beziehen, die Gesten einer Schar von Strandbesuchern immer
wieder  angehalten  und  als  todesstarre  Imponier-Posen
„ausgestellt“.

Reisen  aber  ist  hier  mehr  als  bloßer  Ortswechsel,  es  ist
Spurensuche  und  Erinnerungs-Reise,  in  deren  Verlauf
Biographie-Splitter  konfettibunt  aufgewirbelt  werden  (Ziel:
Kindheit), die Reise in den Schlaf (Ziel: Traum) und überhaupt
die Lebensreise (Ziel: Tod).

Bühnen-Ort  solcher  Aufbrüche  in  die  Fremde  ist  ein  von
Johannes Schütz entworfener, in Richtung der Zuschauer schräg
abfallender Raum mit riesigen Tapeten und überdimensionalem
Fensterkreuz. Darin sind die Akteure wie Kinder in einer zu
groß  geratenen  Welt.  Aus  dieser  Perspektive  ergeben  sich
helle,  fast  „sprühende“  Darstellungs-Bilder.  So  vieles
geschieht gleichzeitig und durcheinander, wie im fröhlichen
Tohuwabohu  eines  Kindergeburtstags.  Die  Reise  führt  dabei
gleichsam  auch  durch  eine,  freilich  surrealistisch
ausgeleuchtete  „Sesamstraße“:  Ein  zotteliger  Eisbär  tappt
niedlich  über  die  Bühne  (wird  dann  aber  –  desto
unbegreiflicher – erschossen), ein toter Fisch bekommt eine
Narrenkappe aufgesetzt.



Die  spielerische  Unmittelbarkeit  wird  auch  sonst  häufig
gebrochen. „Vorboten“ der Unwirklichkeit sind Requisiten wie
die erwähnten Eisblöcke, Spiegelscherben und Glasscheiben. Die
Häufung von Todes-Zeichen ist unübersehbar: Eine Art Fährmann.
mit seiner Rabenmaske (wie aus Zeiten der Pest) gewiß dem
Reich  des  Nichtmehr-Seins  zugehörig,  ist  „Reiseleiter“.
Rituale  mit  Kerzen,  Kreuzen,  Kränzen  und  Asche  sowie
Kreuzigungs-Szenen  sind  Stationen  der  Fahrt.

Aber  es  ist  keine  „Schwarze  Messe“,  denn  zwisehen  derlei
Düsternis blühen immer wieder helle Szenen auf, die von –
wenngleich mühsam errungener – Lust und Befreiung erzählen. So
auch  ganz  am  Schluß,  wenn  Julie  Shanahan  mit  knallroten,
hochhackigen  Schuhen  auf  einen  Eisblock  tritt,  den  kalten
Würfel  immer  mehr  zerkleinernd.  In  einer  verzweifelten
Mischung aus Trotz und Triumph ruft sie ins Publikum: „Ich
tanze! Ich tanze!“

Zu elektronischen Klang-Collagen (Christina Kubisch) und einem
breiten  Musik-Spektrum  (u.  a.:  Ligeti,  Rossini,  Mahler,
Tanzmusik, Italo-Schnulze „Santa Lucia“) bewegt sich Reinhild
Hoffmanns  fabelhaftes  Ensemble  auf  einern  Grat  zwischen
Tanztheater und meist wortlosem Spiel. Tanz ist Ziel-, nicht
Ausgangspunkt. Die Reise dorthin hat viele fesselnde Momente.

Kleiner Einwand: An einigen Stellen wird es doch ein wenig zu
geschmäcklerisch.  Da  scheinen,  bis  hin  zur  Abstimmung  der
Farben, einzelne Szenen im Sinne bloßer Selbstzweck-Ästhetik
entworfen zu sein – und nicht im Zeichen von Dringlichkeit.


