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„Zur Silbersandmusik tanzt scheu der Skorpion”

Idee: Der Stimmfall

Ingeborg Bachmann war eine Ausnahmeerscheinung der deutschen Literatur. 
Bereits ihr erstes öffentliches Auftreten als Literatin vor der Gruppe 47 im Jahr 1952
begründete den Mythos Bachmann, der sich aus ihrem Werk und ihrer auratischen
Persönlichkeit speiste. 

2006 wäre Bachmann achtzig Jahre alt geworden – Anlass zu einer (tänzerischen)
Auseinandersetzung mit Leben und Werk der wohl bedeutendsten deutschsprachi-
gen Schriftstellerin der Nachkriegszeit.

Zugrunde liegt dieser Arbeit eine jahrelange Beschäftigung vor allem mit der Lyrik
Ingeborg Bachmanns. So waren schon 1998 drei frühe Gedichte die Basis für mein
Tanztheaterstück „Zwischen Ja und nein”, uraufgeführt im Theaterhaus Stuttgart.

Bachmann hat sich intensiv mit der zeitgenössischen Musik ihrer Zeit auseinander-
gesetzt. Davon zeugen nicht nur ihre kompositorischen Versuche, bevor sie über-
haupt literarisch tätig wurde, sondern besonders die Zusammenarbeit mit Hans
Werner Henze. Für ihn hat sie Texte und Libretti geschrieben oder bearbeitet, die
Henze vertont hat.

Das Stück verknüpft über den Tanz die „Stimmen in der Literatur” – wortwörtlich den
auffallend hoch-tiefen und brüchigen Stimmfall Bachmanns – mit den „Stimmen in
der Musik” – die Art, wie mit Stimme in zeitgenössischer Musik umgegangen wird.

Durch die tänzerische Interpretation ihres Werks und Lebens entsteht „Tanzlyrik” –
eine mit und um die Stimme kreisende Choreografie, die einen neuen Blick auf Werk
und Person Bachmanns vermittelt.

Ze.M. Tanzprojekte



Seite 3

Ze.M. Tanzprojekte

„Jeder, der fällt, hat Flügel.”

Konzept: Der Fall Ingeborg Bachmann

„fallen” ist ein immer wiederkehrender Topos in Bachmanns Werk. Während die
negative Konnotation von „fallen” uns bereits seit biblisch-literarischem Urbeginn im
Sündenfall und als archetypische Urangst in unseren Träumen begleitet, spiegeln
sich in Bachmanns „Fallen” sowohl ihre Problemkonstanten Tod und Ausgelöscht-
werden als auch Erlösung und Hoffnung wider. In ihrem Vers „Jeder, der fällt, hat
Flügel” („Das Spiel ist aus“) wird das Fallen geradezu utopisch aufgehoben.

In ihrer poetischen Interpretation fallen nicht nur Gegenstände oder Körper bis hin
zum Mond („Psalm”) oder Kometen („Nachtflug”), sondern selbst die Töne: nicht der
Regen fällt, sondern die Regentöne („Exil”). Bis hin zu ihrem eigenen Stimmfall im
Rezitieren ihrer Gedichte wird das Fallen hörbar gemacht.

Hier knüpft das Tanzprojekt an, indem es (zeitgenössische) Kompositionen ein-
bindet, in denen die Stimme entscheidende Bedeutung hat – Stücke nur für Stimme
oder Stücke für Stimme und Tonband, Stücke für Stimme und andere Instrumente.
Darüber hinaus werden Texte Bachmanns teilweise vertont, verfremdet oder mit den
Kompositionen kombiniert.

Die Texte werden wie auch die Kompositionen mit den tänzerischen Assoziationen
zum Thema „Fall”, „Fallen” verknüpft, indem mit den Texten ähnlich wie mit der
Musik verfahren wird; d.h. es erfolgt eine Auseinandersetzung mit Inhalt genauso
wie mit Form, Rhythmus und Sprachmelodie. Drei Tänzerinnen und eine Sprecherin/
Schauspielerin stehen für unterschiedliche Stimmen bzw. Stimmungen bei Ingeborg
Bachmann. Sie agieren entsprechend der menschlichen „Gestimmtheit” solistisch
oder/und in unterschiedlichen Kombinationen.
Tanztheoretisch wird quasi der „Sündenfall” des klassischen Tanzes – das Fallen
eines Tänzers oder einer Tänzerin auf der Bühne – zum Ausgangs- und Kernpunkt
einer Choreografie, die das Fallen im modernen Tanz erkundet.

Eine weitere Auseinandersetzung erfährt das Thema „Fall” auf der Ebene der 
Video-Licht-Raumkomposition.

Neben dem „Fallen” durchzieht das „Feuer” leitmotivisch Bachmanns Werk und
Leben bis hin zu ihrem eigenen Tod – endet doch der „Fall Bachmann” im Feuer
(verbrannt im eigenen Bett). Bereits literarisch hat Bachmann die beiden Motiv-
komplexe in ihrem Gedicht „Einem Feldherrn” final aufeinander bezogen: „Du wirst
fallen ... in die tiefen Bezirke des Vergessens, ... in die Bergwerke des Traums. Zuletzt
aber in das Feuer”.  Beide Motive korrespondieren in dem Tanzstück – werden in der
ausgewählten Musik hörbar und im Tanz sichtbar.
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Vision: Frauen-Tanztheater-Compagnie

Das Stück ist als Pilotprojekt konzipiert, um eine kontinuierliche Arbeit als „Frauen-
Tanztheater-Compagnie” aufzubauen, die sich einerseits ausschließlich mit Künst-
lerinnen in Musik, Literatur und Kunst, andererseits mit gesellschaftlich relevanten
Frauenfragen auseinandersetzt.

Förderung

Förderung wurde vom Kulturamt der Stadt Stuttgart bereits bewilligt, 
bei dem Fonds Darstellende Künste, dem Landesverband Freie Theater BW
sowie bei Banken und Sparkassen wird sie beantragt.
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Veranstaltungsdaten

Preview: 28.-29. Juli 2006, 20.00
Premiere: 18. Oktober 2006, 20.00
Weitere Aufführungen: 19.-22. Oktober 2006, 20.00

15.-19. November 2006, 20.00
Gastspiele: Cardiff, Hamburg, Wien (in Planung)

Aufführungsort: TREFFPUNKT Rotebühlplatz Stuttgart, Robert-Bosch-Saal

Mitwirkende:
Idee, Gesamtleitung: Katja Erdmann-Rajski
Konzeption und 
Raumgestaltung: Katja Erdmann-Rajski, Doris Schopf
Choreografie: Katja Erdmann-Rajski
Lichtgestaltung: Doris Schopf
Tanz: Katja Erdmann-Rajski, Eva Baumann, Lisa Bremer,

Katharina Helene Erlenmaier
Sprache: Ingeborg Bachmann (Originalstimme vom Band), 

Daniela Pöllmann
Musik: Mozart, Donizetti, Mahler, Berg, Schönberg, Henze,

Kärntner Volkslied, Chanson „Auprès de ma blonde” 
Arrangement/Elektronik: Matthias Schneider-Hollek
Texte: Ingeborg Bachmann
Video: Nicole Schnee
Technik/Ton: Guy Votteler, Heinrich Hesse, Michael Köstler

Kooperationen: Angedacht sind Kooperationen

mit dem Literaturverein i:b., Wien

mit den Symposienveranstaltern zum 80. Geburtstag 
in Wien und Klagenfurt

mit dem Literaturhaus Stuttgart

mit dem Deutschen Literaturarchiv Marbach

Ze.M. Tanzprojekte
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Katja Erdmann-Rajski: Kurzbiografie

Katja Erdmann-Rajski wurde in Aschaffenburg geboren. An der Stuttgarter Hoch-
schule für Musik und Darstellende Kunst erwarb sie ihr Diplom in Musikerziehung
mit dem Hauptfach Rhythmik. Die Erweiterung der musikalischen Erfahrung durch
den tanzenden Körper faszinierte sie so sehr, dass sie zusätzlich eine Tanzaus-
bildung mit den Schwerpunkten zeitgenössischer Tanz, Tanztheater und Ausdrucks-
tanz absolvierte. In dieser Zeit arbeitete sie u.a. mit Rosalia Chladek (Wien), 
Fe Reichelt (Frankfurt/Berlin), Susanne Linke (Bremen). Sie war Mitglied im Tanz-
theater Fe Reichelt Frankfurt/Berlin sowie in der Compagnie Dance Art Stuttgart.

Mit Solo-Arbeiten und eigenen Choreografien hat sich Katja Erdmann-Rajski in 
den vergangenen Jahren einen Namen als freie Tänzerin und Choreografin gemacht.
Sie zeigt ihre Arbeiten auf zahlreichen Gastspielen in ganz Deutschland. Bereits seit
2001 produziert sie ihre eigenen Stücke unter dem Label Ze.M. Tanzprojekte, die 
von öffentlichen und privaten Institutionen – vor allem der Stadt Stuttgart – gefördert
werden. 

1999 promovierte Katja Erdmann-Rajski mit einer Dissertation über den Tanz Gret
Paluccas an der Universität Stuttgart zum Dr. phil. Seit 2003 ist sie Professorin für
Kulturpädagogik und Kulturelle Bildung an der EFH Darmstadt.

Katja Erdmann-Rajski ist Mitglied im Produktionszentrum Tanz und Performance e.V.
Stuttgart, im FTS - Freie Theater Stuttgart e.V., im Landesverband Freier Theater
Baden Württemberg, in der „Freien Szene Darmstadt“ und im Institut Rhythmik
Dresden-Hellerau e.V.

Im Jahr 2003 ist Katja Erdmann-Rajski Stipendiatin der Kunststiftung Baden-
Württemberg im Bereich Darstellende Kunst.

Als Dozentin, als Choreografin und als Tänzerin bewegt sich Katja Erdmann-Rajski
seit vielen Jahren in den Grenzbereichen von Musik und Tanz. In ihrer choreografi-
schen Arbeit geht sie von Bewegungsideen, tänzerischer Improvisation und von der
Musik aus. Die idealen musikalischen Vorlagen findet sie bei zeitgenössischen
Komponisten im Bereich der Neuen Musik.

Ihren ersten mehrteiligen „Tanz- und Musik“-Performanceabend zeigte Katja
Erdmann-Rajski im April 2002 mit großem Erfolg im großen Saal der Stuttgarter
Hochschule für Musik und Darstellende Kunst. Die ebenfalls abendfüllende Produk-
tion „Zweiergeschichten“ feierte am 4. Januar 2003 im Stuttgarter Theaterhaus
Premiere und sorgte dort auch bei zwei weiteren Vorstellungen für ausverkaufte
Ränge. Die „Kontrabass“ war ihr erstes zusammenhängendes Stück, das in den
Jahren 2004 und 2005 mehrere Male im Stuttgarter Theaterhaus und im Theater
Rampe sehr erfolgreich gespielt wurde. Die „WasserZeichen“, im Jahr 2005 im
Treffpunkt Rotebühlplatz Stuttgart uraufgeführt und mehrmals gespielt, sind ein
erstes Projekt, in dem neben der intensiven Verbindung von Tanz und Musik die
Lichtgestaltung und das Raumkonzept eine besondere Rolle spielen – eine Ausein-
andersetzung, die in „Frau im Quadrat“ nun fortgesetzt wird. 
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Katja Erdmann-Rajski: Choreografien (Auswahl)

Nur So (Nomi-Purcell), Solo, UA Frankfurt 1993
Teil-Weise (Joplin, Tomita), Solo, UA Frankfurt 1994
5 Pittoresken (Schulhoff), Solo, UA Mannheim 1995
Liebe... (Kollage), Duo, UA Mainz 1995
Annäherungen (Villa-Lobos), Duo, UA Frankfurt 1996
Die Schöpfung (Haydn), Gruppe, Solo, UA Wiesbaden1996; Duoversion, UA

Frankfurt/M. 1997
Nachttänze (Kuhn, Karozas), Duo, UA Frankfurt 1996
Stimmen (Monk, Newton), Solo für Deborah Viefhaus, UA Stuttgart 1997
Zwischen Ja und Nein (Varese, Anakrousis, B.B.E), Duo, UA Stuttgart 1998
Echigojishi (Japanische Volksweise), Solo für Eva Baumann, UA Stuttgart 2000
Inzwischen (Hermann), Solo, UA Stuttgart 2000
RückSicht (Hermann u.a.), Duo, UA Stuttgart 2001
Air a (Süße), Trio, UA Stuttgart 2001
Zwingend (Gorecki), Solo für Hitomi Haas, UA Stuttgart 2001
Kyrie und Seligpreisungen (Gabriel), für die ARD, 'Neujahrsfeier' 2002
Elle (Tukur, Stroppa), Solo für Antje Jetzky, UA Heilbronn 2002
Elle (Stroppa), Trio, UA Stuttgart 2003
2x4 (Süße), Quartett, UA Stuttgart 2003
Parallel (Dreher), Solo, UA Stuttgart 2003
Blackbird (Jeff Beck), Solo zur gleichnamigen Skulptur von Michaela A. Fischer, 

UA Stuttgart 2003
Solo!? (Shih), UA Berlin, 2005

Katja Erdmann-Rajski: Abendfüllende Produktionen

Tanzabend (Hermann, Süße), vierteilige Tanz- und Musikperformance,
Premiere Stuttgart 2002

ZweierGeschichten (Stroppa, Süße, Dreher), fünfteilige Tanz- und
Musikperformance, UA Stuttgart 2003

Die Kontrabass (Scodanibbio, Höfler, Orchestre Contrebasses), abendfüllende Tanz-,
Musik- und Mulitmediaperformance, UA Stuttgart 2004

Stabat Mater (Pergolesi) UA, Stiftskirche Herrenberg 2004
WasserZeichen (Dreher, Shih, Grimmel) abendfüllende Tanz-, Musik- und

Lichtperformance, UA Stuttgart 2005
Spiel(t)räume, Bewegungstheater, UA  Darmstadt 2005
LichtBlicke, Performance auf dem Waldkunstpfad, UA Darmstadt 2005
Frau im Quadrat, abendfüllende TanzLichtMusik-Performance, UA Stuttgart 2005
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Doris Schopf (Konzeption, Raumgestaltung, Lichtgestaltung)

Die 1963 geborene Lichtdesignerin und Beleuchtungsmeisterin Doris Schopf arbeitet
seit nunmehr sechzehn Jahren im Bereich der Lichtgestaltung in Zusammenarbeit
mit verschiedenen Künstlern, Theatern und Organisationen. In Stuttgart am Theater-
haus, dem Staatstheater, dem Zentrum für Figurentheater, dem Produktionszentrum
für Tanz und Performance, dem Theater im Zentrum, dem Jungen Ensemble Stuttgart,
um nur einige zu nennen, entwickelte sie Lichtkonzepte für Tanz-, Theater-, und
Performanceprojekte. 

Sie arbeitete für Cross Over Art Concepts an dem Projekt „KunstWerk“ im Auftrag der
Siemens Kultur Stiftung in Nürnberg als Dramaturgin und Lichtdesignerin sowie im
Auftrag der Wilhelm Haake Stiftung in Stuttgart und der Stichting Aspecten, Arnhem
(Niederlande). Ihre Arbeit führte sie noch weiter über die Stuttgarter Grenzen hinaus,
u. a. bis nach Italien, Spanien, Holland, Österreich und in die USA, auch als Produk-
tionsleiterin, Stage Manager, Technische Leiterin, Dramaturgin und Regisseurin.

Sie studierte Drama/Theater/Medien sowie Theaterwissenschaften und Pädagogik in
Giessen und Wien. Während dieser Zeit assistierte sie am Theaterhaus Stuttgart bei
Werner Schretzmeier („Dirty Dishes“, „Angst essen Seele auf“) und war anschließend
dort verantwortlich für das Internationale Schauspielensemble sowie als Produk-
tionsleiterin tätig. Sie leitete das durch das Bundesministerium für Familie, Senioren,
Frauen und Jugend und die Kulturstiftung der Deutschen Bank geförderte Kinder-
und Jugend-kulturprojekt „Brundibàr“ für die Jeunesses Musicales Deutschland mit
über 300 Aufführungen in Deutschland, Tschechien und Polen.

Mit der bildenden Künstlerin Gin Wilhelm entwickelte sie gemeinsam experimentelle
Performanceprojekte („Hallenbad“, „Indoor Outdoor“), schrieb und inszenierte
gemeinsam mit Marla Levenstein das Kinderstück „Mrs. Jellybelly Eats Breakfast“ in
englischer Sprache und schreibt gerade an einem weiteren Kinderstück auf Englisch.

Seit 2002 arbeitet sie eng mit der Choreografin Katja Erdmann-Rajski zusammen,
entwickelte Licht- und Raumkonzepte für die Produktionen „Zweiergeschichten“, „Die
Kontrabass“, „Wasserzeichen“ und „Frau im Quadrat“, und ist auch in die inhaltliche
Gestaltung und die gesamtkünstlerische Leitung miteinbezogen. 

In der vergangenen Spielzeit arbeitete sie als Lichtdesignerin für die Vereinigten
Bühnen Bozen (u. a. „Evita“, „Jesus Christ Superstar“, „Die Möwe“), übernahm die
technische Leitung für das Internationale Figurentheaterfestival in München und
entwickelte in ihrer seit 1987 bestehenden Agentur ARTeluci verschiedene grafische
Konzepte sowie Lichtraumkonzepte für die freie Wirtschaft. 

Lehrtätigkeit: Dozentin für die Landesarbeitsgemeinschaft Theaterpädagogik Baden-
Württemberg, Lehrauftrag an der Hochschule für Musik und Darstellende Kunst,
Stuttgart, Referentin an der Ev. Fachhochschule für Sozialwesen in Darmstadt. 
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Eva Baumann (Tanz)

geb. 10.10.1976, Pforzheim

Tanzausbildung
1991-1993 John-Cranko-Schule Stuttgart
1996-1998 Ballettschule Hitomi Asakawa Haas Stuttgart
1998-1999 Rotterdamse Dansacademie Rotterdam,Niederlande

(mit Stipendium der Markelstiftung Stuttgart)
1999-2001 Hochschule für Musik und Darstellende Kunst Frankfurt a.M.
2003 Diplom

Choreographiestudium
2002-2004 Rotterdamse Dansacademie Rotterdam, Niederlande (mit

Graduiertenstipendium des Deutschen Akademischen
Austauschdienstes), 
Diplom Juni 2004

Zusammenarbeit als Tanzerin mit
2003 Sjoerd Vreugdenhil (ehemals Ballett Frankfurt), Korzo Theater

Den Haag
2002 Anouk van Dijk, Rotterdam

Nancy Seitz-McIntyre, Mainz/Luxemburg/Valencia
2002/2001 Olga Cobos & Peter Mika, Frankfurt am Main
2002/2000/1998 Katja Erdmann-Rajski, Stuttgart/Heilbronn
2001 Dieter Heitkamp, Frankfurt am Main/Marburg

Jose Biondi, Frankfurt am Main
2000 Dieter Heitkamp, Frankfurt am Main/Essen/Offenbach a.M.

Dietmar Janeck, Frankfurt am Main/Essen/Offenbach a.M.
Roberto Galvan, Frankfurt am Main/Mainz
Thomas McManus, Frankfurt a.M.

Eigene Arbeiten (* Stücke, in denen Eva Baumann selbst auftritt)
2005 Vorstudie zu Solo „Mutterseelenallein”*, Korzo Theater Den

Haag/Mousonturm Frankfurt a.M. (das Solo wird auf dem
CaDans Festival im Oktober/November 2006 in Den Haag zu
sehen sein

2003 Duett „Symbiosis of whispered thoughts“ *,Rotterdam/Utrecht
Improvisationprojet „NONSENSeITIVITY” mit sechs Studenten
der Akademie,Rotterdam
Duett „Tussen-Door(tje)” (video)
Solo „Atem-Frei”/„Breath-Less” *, auf Einladung zum
„7. Internationalen-Solo-Tanz-Theater-Festival” in Stuttgart
März 2003, Treffpunkt am Rotebühlplatz, bearbeitet mit Video
fur Korzo, Den Haag und Lantaren/Venster, Rotterdam, Juni
2003
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Eva Baumann (Tanz)

2002 Quintett „The night before the day”, Rotterdam
Solo „Abstract Movement Elevates Resonance” *, Frankfurt
a.M.,  Gallustheater, bearbeitet für „Open Podium for young
choreographers”, Dansateliers/Theater Lantaren/Venster,
Rotterdam
Trio „Ils disent que le ciel est gris et que la depression est sur
les cotes” *, Frankfurt am Main Gallustheater

1999 Duett „Come with me to the sacred mountain” *, Rotterdam
1998 Solo „Injection” *,Stuttgart

Mitwirkung in Improvisationsprojekten
2005 mit „C-Scope” Den Haag, Cora Bos-Kroese, Theater de

Regentes Den Haag
2004 mit Paul Selwyn Norton ,„HI-FI”/„lo-fi”, Amsterdam

mit Maxime Iannarelli, „Duration work in landscape” und
„RDV-Trip”, Rotterdam

2002 mit Anja Sheade (Visual Artist) and Richard Siegal/Thomas
McManus (ehemals Ballett Frankfurt), Offenbach am Main

2001 mit Dieter Heitkamp and Isabel Mundry in Zusammenarbeit
mit Musikern der HfMuDK, Frankfurt am Main
mit Sangram Pabla, „Schmalclub” (in Zusammenarbeit mit
Ballett Frankfurt, TAT-Bockenheimer Depot)
mit Sangram Pabla (Improvisation fur Video für Ausstellung),
Offenbach am Main
mit Anja Sheade, Offenbach am Main

Anerkennung
2003 Theaterpreis des Niederlandischen „Prins Bernhard

Cultuurfonds” für junge Theatermacher, um ein Projekt zu rea-
lisieren 2005/2006

Praktika
2004 mit „no apology”, Paul Selwyn Norton, Amsterdam (als

Assistentin)
2004/2005 mit Magpie Music Dance Company, Amsterdam (als Tänzerin)
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Lisa Bremer (Tanz)

geb. 21.01.1978

Schulbildung
Juni 1997 allgemeine Hochschulreife

Berufsausbildung
August 1997 bis Juli 2000 Ausbildung zur Tänzerin und Tanzpädagogin an der

Iwanson-Schule für zeitgenössischen Tanz in München, Abschluss: Diplom

2004 Teilnahme am Fortbildungsprojekt „Urban Styles – from hip hop to house“ bei
Marco Marcal und Niels „Storm“ Robitzky

Aktuell
Assistentin im Produktionszentrum Tanz und Performance in Stuttgart
Tanzpädagogin im Tanzwerk Reutlingen im Bereich Kinderballett, kreativer Kinder-

tanz und Modern Dance
freie Choreografin und Tänzerin

Bühnentanz
Oktober 2004 bis Februar 2005 als Choreografin und Tänzerin für die Aldiana

Management und Consulting AG im Club Senegal tätig, u.a. Choreografie einer
Weihnachtsshow

April 2004 Premiere des neuen Tanzprojektes „now or never“ der „Nacht-
schwestern“, mit freundlicher Unterstützung des Kulturreferates München im
Pathos transport theater 

Dezember 2003 Darstellerin im Theaterstück „Zirkus Sardam“ von Daniil Charms, das
unter der Regie von Dagmar Knöpfel im Pathos transport theater München
aufgeführt wurde (Wiederaufnahme im März 2004)

September 2003 moderne Improperformance im Rahmen der Kunstausstellung
„Kopfbunker-Kunst bunkern“ im Kunstbunker München

Mai und September 2003 Tänzerin im eigenen Tanzprojekt „heartbeats“, das zweite
Projekt der „Nachtschwestern“ im Pathos transport theater

2003 Tänzerin und Choreografin für diverse Kunden im Bereich Street Dance und
Modern Dance auf der CeBIT, Games Convention und IFA

2002 Gründung der „Nachtschwestern“ zusammen mit Partnerin Lil Rösch, Konzept,
Choreografie und Tanz im ersten eigenen abendfüllenden Tanzprojekt „the
automatic breakout“ im Pathos transport theater

Mai 2000 Tänzerin unter der Leitung von Phillip Egli für eine Produktion in Zürich 
1994 bis 1997 Tänzerin im Tanzprojekt „Bodyartlightpainting“ unter der Leitung von

Klaus Rottensteiner (Werbestudio Wiener), u.a. 3 wöchiges Gastspiel in
Barcelona
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Lisa Bremer (Tanz)

Choreografie
November 2005 Einladung in den Senegal zur Einstudierung einer abendfüllenden

Choreografie („Der Traumtänzer“) für Aldiana
seit September 2002 Choreografin  für getanzte Modenschauen für das Warenhaus

HERTIE in München (aktuelle Präsentation im Oktober: Herbstkollektion 2005)
Mai 2004 Showkonzept, Moderation, Choreografie und Tanz für den Messeauftritt

der Firma Kenwood auf der „Car and Sound“ in Sinsheim
September 2003 zeitgenössische Choreografie im Rahmen einer Show für Sanyo

Fisher auf der IFA 
August 2003, in Zusammenarbeit mit der Walt Disney Special Event Group London,

Koordinatorin der Auftritte von Disney Characters, u.a. beim Disney Club Event
Auf der POPKOMM in Köln

Juni 2003 zeitgenössische Choreografie zum Thema „Sturm“ für eine Jubiläumsfeier
des Augsburger Segelclubs am Ammersee

März 2003 Hip Hop Choreografie für Pinnacle Systems auf der CeBIT
September 2002 Choreografie einer getanzten Modenshow für die 70 Jahre

Jubiläumsfeier von K & L Ruppert
April 2002 Choreografie für die Süddeutschen Hip Hop Meisterschaften 

Erfahrung als Tanzpädagogin an folgenden Schulen in München
Hasting Studio für zeitgenössischen Tanz (Modern, Jazz und Teenie-Jazz)
Paula & Paula Dance Factory (Hip Hop, Modern, Jazz und Contemporary Yoga)
Moving Point, Tanz und Gymnastikstudio (Jazz)
ELIXIA Prinz (Hip Hop und Stretching)
SPF*Studios (Jazzy Hip Hop und Hip Hop für Kids)
Ballettschule Fock-Nützel (Jazz und kreativer Kindertanz)

Sonstiges
freie Eventassistentin für die ZIBERT + FRIENDS GmbH München, u.a.:
März 2005 Assistentin bei der Fahrpräsentation des neuen VW Passats in Barcelona
Sommer 2004 Projektleitung vor Ort für die Promotionabteilung der Siemens mobile

„M 65 Climatic Tour 04“, Aufenthalte in Madrid, Barcelona, Palma de Mallorca,
Manchester, Hamburg und München

Persönliches
die ersten sechs Lebensjahre aufgewachsen in Westafrika (Bénin), immer wieder län-

gere Aufenthalte in Bénin und im Senegal
mehrere Auslandsaufenthalte in Nicaragua und Costa Rica
Juli 2003 vierwöchiger Aufenthalt in Indien (Rishikesh), Einführung in die Meditation

und Joga
Sprachen: Französisch und Englisch
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Katharina Helene Erlenmaier  (Tanz)

geb. 14.01.1982 in Sindelfingen

Schuldbildung
Abitur 2001, Heinrich-Schliemann Gymnasium (Nürnberg Fürth)

Tänzerischer Werdegang
1985 -2000 Ballettschule Lützenburger, Böblingen
1990 -1998 Jazzdance Workout, Holzgerlingen
1994.-2000 Ballettschule Kuppe-Loew, Stuttgart
2000 -2001 Ballettakademie, Nürnberg-Fürth
2001-2003 Ballettförderzentrum, Nürnberg
2003 -2004 Tänzerische Tätigkeit in freischaffenden

Companien in Stuttgart
Pädagogische Tätigkeit in Klassisch und Modern (Ballettschule 
Lützenburger, Ballettschule Rüter)

2004 Ludwigsburger Schlossfestspiele
2004-2005 Deutsche Oper, Berlin
2005 Pädagogische Tätigkeit , Musikschule Plochingen, Ballettschule Rüter

Erworbene Diploma
Mai 2005 elementary certificate, royal academy of dancing
Juli 2003 student teaching certificate, , royal academy of dancing
Juli 2003 Abschlussdiplom für Bühnentanz, Klassisch und Modern

Bühnenerfahrung
1986 -2000 zahlreiche Schulvorstellungen, solistisch/corp de ballet, klassisch

und modern
2000 -2003 Schwanensee (große Schwäne, Charaktertänze), Les Sylphides

(corps de ballet), Romeo und Julia (corps de ballet, Freundinnen), 
La Bayadere (Gamsatti), Herr der Ringe, moderne Choreographien

2002 China Tournee (Shanghai, Hong Kong) mit Herr der Ringe
2002 -2003 Mitwirkung in einer freischaffenden Modern-company in Nürnberg 

unter der Leitung von Jenny Bopp
2003 -2004 Mitwirkung beim Ballett-Theater Lützenburger, Chicago (Velma 

Kelly), Don Quijote ( Amor, Spanierin)
2004 Centraltheater Esslingen unter der Leitung von W. Khingansky

(Isadora und Sergej, Tango Ballett), Ludwigsburger Schlossfestspiele 
unter der Leitung von Lior Lev (Hochzeit des Figaro)

2004 -2005 Deutsche Oper Berlin (Aida, La Gioconda), Gastvertrag



Seite 14

Ze.M. Tanzprojekte

Daniela Pöllmann (Sprache)

1969 in Heidelberg geboren
Aufgewachsen im Rems-Murr-Kreis bei Backnang. Nach Berufsausbildung in Bayern
1988 Umzug nach Stuttgart. Abitur auf dem 2. Bildungsweg. Studienplatz an der
Staatlichen Akademie der Bildenden Künste Stuttgart

Hochschulausbildung
1994 – 1999 Staatliche Hochschule für Musik und Darstellende Kunst Stuttgart

/Studiengang Sprecherziehung
07.1999 Diplomabschluss als Sprecherin und Sprecherzieherin
bis 10.2000 Kontaktstudium „Theaterpädagogik/ Regie“ Staatliche

Hochschule für Musik und Darstellende Kunst Stuttgart

Sonstiges
10.–12.1994 Volontariat Beleuchtung, Württembergisches Staatstheater

Stuttgart
1995 Theaterwerkstatt bei Prof. Jurij Vasilijev (Institut für Theater,

Musik- und Filmmusik, St. Petersburg) in Trestnice (Tschechei)
08.–12.1996 Praktikum bei avstudios GmbH Stuttgart /Werbe- und Imagefilme

(Produktionsassistenz, Casting, Script, Video Operator)
seit 05.2000 Dozentin für Phonetik an der Universität Stuttgart –

Sprachenzentrum 
seit 2001 Sprecherin für Know How! AG Stuttgart
seit 04.2002 Konzeption/Regie/Moderation von Konzerten und Festivals des

Schwäbischen Sängerbundes 1849 e.V. 
seit 2003 Akademie für Lehrerfortbildung und Personalführung Dillingen/

Workshops „Stimme als menschliches Instrument“/„Sprechen auf
der Bühne“/„Alles mit Gewalt ...?! Theater in der Grund- und
Hauptschule“

Kabarett/Lesungen
seit 10.2002 Ensemblemitglied DIE WORTISTEN 

u.a. : „Am A..uge der Welt“/„Gut gekurst ist halb gewonnen“/
„Mythen, Muskeln und Millionen“/„Mörike nebenbei und mitten-
drin“/„Schiller nebenbei und mitendrin“

1999-2004 diverse Programme für Ausstellungseröffnungen/ Buchpräsenta-
tionen/Literaturveranstaltungen (u.a. Saarländisches Künstler-
haus Saarbrücken/Altes Schloss Meersburg/Kunst Raum 34,
Stuttgart/Hausacher Lese Lenz – José F.A. Oliver/ Buch Julius
Stuttgart/Mariposa/Galerie Mueller-Roth, Stadtbücherei Stuttgart,
Theater Kosmos Bregenz)

2001-2004 „Phaidon“/Rolle: Moderatorin/Freies Theater Stuttgart/Forum
Theater Stuttgart

seit 12. 2004 „Regieren ist eine Kunst“/Rolle: Helena/Freies Theater Stuttgart/
Forum Theater Stuttgart
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Daniela Pöllmann (Sprache)

Musik und Text
04.2000 „Das Erwachen des Engels...“ Autor: Thomas Beutel/Konzeption

und Ausführung einer Höroper/ Dieselstrasse Esslingen/
Klangseiten

seit 11.2002 Zusammenarbeit mit Axel Hanfreich/Wheels of Life/Verse –
Loopz & Beatz/E- Cello und Stimme (Haus der Wirtschaft
Stuttgart/Tearoom Stuttgart/Medienhaus Stuttgart)

seit 05.2003 Zusammenarbeit mit INMOVEMENT (Österreich)/improvisierte
Musik und Text

06.2003 „Tagwerk“ Klangwerk der Momente/INMOVEMENT/Pöllmann/
Bregenz/Lindau

11.2003 CD Präsentation „Thanatos“/Musik INMOVEMENT/Sprecherin
Pöllmann

seit 11. 2004 OUT OF GREEN/Musik-Text Performance mit Jo Ambros, Alex
Resch, Uwe Kühner/Stimme: D. Pöllmann/Forum Theater
Stuttgart/Museumsnacht Böblingen/ Werzalit Halle Würtingen
Kunstforum St. Johann

Theater
01.2000 „Kampf der Autoren“/ Regie: Tillmann Sack/Rolle: Susel/

13. Stuttgarter Filmwinter
05./06.2001 „Wir sind noch einmal davongekommen“ Thornton Wilder/Regie:

Norbert Laubacher/Rolle: Sabina/Studio Theater Stuttgart
10./11.2001 „AB JETZT“ Alan Ayckbourn/Regie: C. Gohlke/Rolle: GOU,

Corinna/Studio Theater Stuttgart
11./12. 2001 „Cyrano de Bergerac“ Edmond Rostand/Regie: C. Gohlke/Rolle:

Roxane/Studio Theater Stuttgart
09./10. 2002 „DIE DIREKTOREN“  Daniel Besse/Regie: H. Dragaschnik/Rolle:

Grenelle/Theater KOSMOS, Bregenz
01./02. 2003 „Das Wirtshaus im Spessart“ nach Wilhelm Hauff/Regie: C.

Gohlke/Rolle: Sängerin Carla, verstorb. Gräfin, Dorffrau, Zofe,
Magd/Studio Theater Stuttgart

07/08. 2003 „Amphitryon“ Heinrich v. Kleist/Regie: A. Preissler /Rolle:
Alkmene/Wallgraben Theater Freiburg

2003-2004 „Die Schwalbenhode – Dadaistische Gesänge“ mit Thadäus Zech
/Forum Theater Stuttgart/Studio Theater Stuttgart

02. – 11.2004 „Die Glut“  Sándor Márai/Regie David Gravenhorst/Rolle:
Krisztina/Forum Theater Stuttgart

seit 11. 2004 „Der Zauberlehrling“ Till O´ Thar/Regie: Utha Mahler/Rolle:
Kobold Schabernack/Theater der Altstadt Stuttgart

08./09.2005 „Anastasia“ Gabriele Michel/Regie: Franco Rosa/Rolle: Irina/
Orgelfabrik Karlsruhe-Durlach

09./10.2005 “Denkmal dieser Schiller“/Regie. Rainer Kittel/Rolle: Amalia/
Schwester/Bürgertheater Ludwigsburg
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Nicole Schnee (Video)

1968 geboren.      
Studium an der Staatlichen Akademie der bildenden Künste Stuttgart.     
Seit 1998 Atelier im Hohenlohe.      
Nominierung für die 46. Internationalen Kurzfilmtagen Oberhausen und den
Deutschen Menschenrechts-Filmpreis 2000.      
2001 ZKM Zentrum für Kunst und Medientechnologie Karlsruhe, Symposium: 
5. Karlsruher Gespräche, TH Karlsruhe, Badisches Landesmuseum.      
2003 ZKM Zentrum für Kunst und Medientechnologie Karlsruhe, Wintermusik 2003,
Ensemble 13, Staatliche Hochschule für Gestaltung.      
2003 »TURNIER«, Kurzfilm, (UA), Lucas Cranach-Stiftung Wittenberg      
2005 Konzerthaus Berlin, »STILL« Stummfilm in Schwarz-Weiß, Pellegrini-Quartett,
Leitung M. Reichert

Publikationen
»Schnee Filmischer Essay«, Katalog, 2000      
»Walter Linck: Skulpturen 1952/53«, eine Choreografie nach Walter Linck von Nicole
Schnee, Katalog und Kurzfilm, 2002    
»NIPPON. Baufreigabe« Nagoya Japan Publikation, 2003

Schwerpunkt der künstlerischen Arbeit: Filmischer Essay
Im Essay wird Denken während des Schreibens als Prozess, als Experiment entfaltet,
wird zur Möglichkeits- erwägung, zur unabgeschlossenen fragenden Wahrheits-
suche, die das gedankliche Fazit dem Leser überlässt. Das freifließende Assoziieren
während der Betrachtung, die Erinnerungsmuster, individuelle gedankliche und
emotionale Abschweifungen des Betrachters, verknüpft mit den ihm eigenen
Erfahrungshintergründen werden im – Filmischen Essay – durch bruchstückhaften
Einsatz von Bild provoziert.

Stipendien | Preise
1999-2001 Atelierstipendium des Landes Baden-Württemberg
2000 Nominierung bei den 46. Internationalen Kurzfilmtagen Oberhausen für

den nationalen und internationalen Wettbewerb | Filmischer Essay »der
leopard«
Zweiter Preis, Bundesweiter Wettbewerb »Kleine Form ganz gross«,
Schloß Ahrensburg
Nominierung für den Deutschen Menschenrechts-Filmpreis 2000 |
Filmischer Essay »MIGRATION«

2001 Auslandstipendium des Landes Baden-Württemberg
2002 Stipendium Stiftung Kulturfonds Berlin

Ausstellungen
2000 Stuttgart, Ausstellung im Kabinett »Nicole Schnee: Filmischer Essay«     
2001 Schloß Ahrensburg, Bad Oldesloe | Kunstverein Aalen | Stuttgarter

Kunstverein
2002 Ahrenshoop | Kunststiftung Magdeburg | Elzach
2003 Wittenberg Cranach-Stiftung
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Nicole Schnee (Video)

Filmografie
»QUADRAT«, 1997

»MIGRATION«, 1998
Ironischer Kommentar zur Migration innerhalb der postmodernen Gesellschaft.
»Migration« wurde für den Deutschen Menschenrechts-Filmpreis 2000 nominiert.

»der leopard «, 1999
»der leopard« thematisiert den psychischen Kampf um künstlerisches Arbeiten;
ein Werk aus dem Dunkeln ins Licht zu ziehen. »der leopard« wurde auf den 46.
Internationalen Kurzfilmtagen Oberhausen (4.-9. Mai 2000) für den nationalen und
internationalen Wettbewerb nominiert. Er wurde unter 2800 Filmen als ein Beitrag
von zwei deutschen Produktionen ausgewählt.

»Poetische Notwendigkeit«, 2002
Eine Choreografie nach Walter Linck von Nicole Schnee, Katalog und Kurzfilm auf CD-
ROM, »Walter Linck: Skulpturen 1952/53«

»entre chien et loup«, 2003 
Filmischer Essay: Inspirativer Ausgangspunkt Arthur Rimbaud

»STILL«, 2003
Stummfilm in Schwarz-Weiß, im Rahmen der Uraufführung »Fortgehen, Stille,
Wandern im surrealen Raum«, Wintermusik 2003, Ensemble 13, ZKM Zentrum für
Kunst und Medientechnologie Karlsruhe. 2005 Konzerthaus Berlin, Pellegrini-
Quartett, Leitung M. Reichert

»Turnier«, 2003
Vorbild-Nachbild. Hommage á Lucas Cranach d. Ä.

»ohne titel«, 2004
Filmischer Essay, Zwiegespräch seelischer Aggregatzustände, Dt. Aidsstiftung
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Pressespiegel: Stuttgarter Zeitung 15.11.2005 (Frau im Quadrat)

Erst zum Schluss der Reflexion über ihr
Leben wagt sich die Frau aus dem Schutz der
würfelförmigen Stellage in den offenen
Raum, setzt sich dem Ungewissen ihrer Exis-
tenz aus. Katja Erdmann-Rajski stellt selbst
diese „Frau im Quadrat“ dar. Die Tänzerin
Juliette Villemin wiederum spiegelt, außer-
halb des Würfels agierend, Aspekte des ge-
tanzten inneren Monologs in kongruenten,
meist jedoch disparaten Bewegungen wider.
Die Tanz-Licht-Musik-Performance der Stutt-
garter Choreografin ist jetzt im Treffpunkt
Rotebühlplatz uraufgeführt worden. Sehr
stimmig korrespondiert der Tanz – streng
geometrische, dann auch wieder filigrane,
weiche Formen – mit der interessanten Mu-
sik, die Erdmann-Rajski ausgewählt hat. Es
ist ihr gelungen, das renommierte Lotus
String Quartet dafür zu gewinnen, Helmut
Lachenmanns „Reigen seliger Geister“ live
auf der Bühne zu spielen. Die Musikerinnen
aus Japan thronen auf der zwei Quadratme-

ter großen Deckfläche der Metallstellage. Das
Raunen, Wispern und Rascheln von Lachen-
manns Geräuschmusik umgibt die Motionen
so als oszillierender Assoziationsklangraum.
Richard Wagners im Wechsel mit der Lachen-
mann-Komposition eingespielte Wesendonk-
Lieder schaffen einen spannenden, konkret-
emotionalen Kontrast. Die vier Lebensalter
Kindheit, Jugend, Erwachsensein und Alter,
die die Frau im Quadrat in einem gedankli-
chen Prozess durchschreitet, in der Bewe-
gung anschaulich und nachvollziehbar zu
gestalten ist der Choreografin dagegen nicht
gleichermaßen überzeugend gelungen. Da
bedarf der Tanz einiger gesprochener Text-
passagen aus Erzählungen von Silvina
Ocampo als Hilfsbrücke, was sich in der
abstrakten, ganz in Schwarzweiß gehaltenen
Choreografie wie ein störender Fremdkörper
ausnimmt. (clg) Foto Veranstalter

Weitere Vorstellungen: 4. bis 8. Januar

M
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„Frau im Quadrat“ im Treffpunkt Rotebühlplatz

I

S

Wo gibt’s denn so was? Wo gibt’s denn das,
dass ein Dorfpfarrer auf der Kanzel ein Buch
in die Höhe hält, nein, nicht die Bibel zeigt er
den Gläubigen, sondern einen Roman! Den
lobt, rühmt, preist er, und dann liest er auch
noch vor aus diesem Roman. Wo gibt’s denn
kirchlichen Segen für ein Werk der Fiktion?
Noch dazu eines, in dem die Menschen nicht
eben gottesfürchtig miteinander umgehen.
Die priesterliche Literaturempfehlung fand
jüngst statt im schwäbischen Flecken Hem-
mendorf. Der liegt nahe Rottenburg am Ne-
ckar. Und was der Pfarrer von der Kanzel
herunter anpries, war der wuchtige, bestür-
zende, liebevolle „Dorfroman“ mit dem Titel
„Gezeichnet: Franz Klett“.
Aber was heißt „Dorfroman“ – ein Welt-

roman ist es, weil in jedem Dorf die ganze
Welt steckt, wenn man nur so genau hin-
schaut, wie es dieses Buch tut. Das spielt
nicht in Hemmendorf, sondern im Nachbar-
dorf Dettingen, wo sein Autor Egon Gramer
(geboren 1936 in Stuttgart) aufgewachsen
ist und im TSV 1919 Dettingen Fußball
gespielt hat, „Doppelstopper“, wie er sagt,
ehe er dann fortkam aus dem Dorf, im
Internat war, Germanistik, Theologie und
Psychologie studiert und lange am Seminar
für Didaktik und Lehrerfortbildung in Tübin-
gen gewirkt hat. Und der nun eben seinen
ersten Roman geschrieben hat.

Das Buch ist von der Kritik vielfach, auch
in der Stuttgarter Zeitung, gerühmt worden,
Martin Walser sang im „Spiegel“ ein Loblied:
„. . . ein atmendes, sprechendes, fühlendes,
ein jubelndes und weinendes Zeugnis“. Jetzt
hat Egon Gramer im rappelvollen Stuttgarter
Schriftstellerhaus aus seinem Buch gelesen
und Stunden zuvor am Schriftstellerhaus-
tisch über sich und die Entstehungsge-
schichte seines späten Romanerstlings be-
richtet. In dem geht es, kurz gefasst, um
Folgendes: Einmal im Jahr, an Allerheiligen,
kommt Helmut, der Erzähler des Buches, in
sein Dorf zurück, geht auf den Friedhof und
in die Wirtschaft. „In der Sekunde ist er
wieder drin im Flecken: Entweder du ge-
hörst dazu oder du gehörst nicht dazu.“ Den
Duft der Overstolz-Zigaretten, die oft bruta-
len Jugendstreiche, die Lust beim Pudding-
schmeißen und vieles mehr spült die Erinne-
rung hoch bei solchen Besuchen.
Als Helmut die Tagebücher seines ehema-

ligen und blitzgescheiten Schulfreundes
Franz Klett bekommt, der als 45-Jähriger
1979 nach einem Martyrium quälender
Selbstzerstörung im Suff stirbt, tippt er sie
ab, füllt die Lücken zwischen den Notaten
mit Erinnerungsgängen durchs Dorf und
seine Vergangenheit. Herausfinden will Hel-
mut, warum er „kein Klett geworden ist“,
einer, der dazugehörte, aber nicht dazugehö-
ren wollte. Vor 25 Jahren habe ihm eine Frau
diese Tagebücher gegeben, sagt Egon Gra-
mer. Er sitzt da unterm Fachwerkgebälk des

Schriftstellerhauses, ein eher bulliger Mann,
Pullover, die Ärmel hochgekrempelt, die
Hände tippen mit gespreizten Fingern auf
die Tischplatte, als wären’s Rechen, die in
die gemähte Wiese fahren. Gramer will was
machen mit den Tagebüchern, in denen der
Schulfreund und Selbstvernichter Angststich-
worte notiert hat zu seinen Geldnöten, Sauf-
orgien, Bettnässereien, Bordellbesuchen in
Stuttgart, dem Verhältnis zur Mutter, zu
seiner Frau: „. . . ich arme dumme Sau alles
vollends egal. Fertigamenbastaschluss“. Gra-
mer fängt an, die Kritzeleien abzutippen,
wirft zwei Kapitel aufs Papier, heftet sie in
einem Leitzordner ab.
Der bleibt 23 Jahre lang im Regal. Vor

zwei Jahren holt ihn Gramer hervor, setzt
noch einmal an, schreibt sich in durch den
Flecken kreisenden erzählerischen Selbstbe-
fragungen anhand der Tagebuchnotate zu-
rück ins Dorf von damals und heute, belässt
die beiden Anfangskapitel, wie er sie vor 23
Jahren geschrieben hat. Gramer kennt Ar-
nold Stadler, dem schickt er irgendwann das
Manuskript, der reicht es an Walser weiter,
der ruft an: Ein Schatz sei das, den es zu
heben gälte. Walser stellt den Kontakt zum
Piper Verlag her. Das Buch erscheint.
Und jetzt kursieren in Dettingen Ent-

schlüsselungslisten, wer im Roman wer aus
dem Dorf sei. Zu einer Lesung in Rottenburg
kommen 250 Zuhörer. Einer bringt dem
Autor Äpfel mit, gewachsen auf dem Streu-
obstland, das er dem Dörfler, der im Roman

Franz Klett heißt, abgekauft hat. Kletts Toch-
ter meldet sich nach der Romanlektüre tief
bewegt: Dies Buch „hat mein Vater ver-
dient“. Er wisse noch nicht genau, „was
Erzählen wirklich ist“, sagt der spätberufene
Autor. Der aber weiter schreibt. Geschichten
über den Großvater hat er in Arbeit.
Der Mann, der in Gramers Buch Franz

Klett heißt, ist oft zu den anderen Außensei-
tern ins Stuttgarter Rotlichtviertel gefahren.
Gut möglich, dass er damals durch die Kanal-
straße kam, wo heute das Schriftstellerhaus
steht, dieser „offene Ort“, wo, wie Geschäfts-
führerin Astrid Braun sagt, „Literatur ent-
steht und kritisch durchleuchtet wird“ –
moderierte Werkstattgespräche im Forum
der Autoren; enge Kooperation mit der Stadt-
bücherei; Ausstellungen, demnächst ein Lek-
toratsservice gar; ein Stipendiat aus China
wird erwartet, um nur dies zu nennen.
Hätte es zu Franz Kletts Zeiten das

Schriftstellerhaus bereits gegeben, schon
denkbar, er wäre auf einer seiner Fluchten
aus seiner Dorfmisere vorbeigekommen,
hätte die Tür aufgemacht, hätte sich unter
die dicht gedrängten Leute gemischt, die
einem Autor gebannt zuhörten. So wie es
jüngst war, als Egon Gramer las von einem,
der Franz Klett hieß und sich selbst dabei
zusah, wie er in den Tod stürzte.

Egon Gramer: „Gezeichnet: Franz Klett“. Ro-
man. Piper Verlag, München. 304 Seiten,
19,90 Euro.

Im grauen Nadelstreifenanzug nimmt er
Platz auf dem schmalen Kanapee neben dem
Rokokotischchen und einem Rosenstock. Auf
dem Tisch steht eine Karaffe, deren Inhalt
nach Portwein aussieht, aber, wie wir am
Ende erfahren, verdünnter Dickbirnensaft ist,
daneben liegt ein Apfel. Vorne am Bühnen-
rand des Theaterhauses eine venezianische
Halbmaske, griffbereit auf einem erschre-
ckend funktionalen Ständer: eine alte zwölf-
saitige Gitarre. Christof Stählin lässt sich
nicht einordnen. Er war schon auf der legen-
dären Burg Waldeck dabei, aber ein typischer
68er ist er nicht. Er macht Lieder, aber ein
Liedermacher will er nicht sein. Er verwei-
gert sich den aktuellen Trends und bevorzugt
die leisen Töne. Als satirischer Erzähler ist er
nicht so bekannt, wie er es verdiente. Er hat
Witz und eine Schwäche für galante Verse.
Das 18. Jahrhundert scheint ihm näher

als der Irakkrieg. In einem seiner schönsten
Lieder beschert er zu Haydns Kaiserquartett
die Vorstellung, dass Österreichs Maria There-
sia Friedrich II. von Preußen besiegt hätte.

Wenn er sich dann Giacomo Casanova zuwen-
det, so erscheint das nur folgerichtig. Er
erzählt unter deutlicher Bevorzugung des
Perfekts gegenüber dem Präteritum im ironi-
schen Ton von dem legendären Verführer
und zitiert zwischendurch aus dessen Me-
moiren. Er plaudert anekdotisch im Stil der
vorletzten Jahrhundertwende, im Gestus eine
Mischung aus Adolf Wohlbrück und Peter
Ustinov. Er beherrscht die Kunst der Ab-
schweifung und auch die aus der Mode
gekommene Kunst des Schüttelreims.
Überhaupt scheint er aus der Zeit gefal-

len. Seine Kalauer sind, anders als im Co-
medy-Einerlei, eher verspielt als witzig. Da-
mit nähert er sich seinem Gegenstand. Casa-
nova war ja kein erotischer Vielfraß, sondern
eher ein Meister der geistreichen Konversa-
tion. Und die ist in unserer Epoche des
Sprachverfalls fast schon wieder revolutio-
när. Eingebunden in die Erzählung ist ein
wenig Musik, zum Beispiel ein Lied über
Casanovas Kutschfahrt oder ein Sprechge-
sang über „das gewisse Etwas“. Th. R.

Das im wahrsten Sinne Un-Erhörte braucht
Zeit, bis es gefunden ist. 1997 erhielt der
Komponist Mathias Spahlinger vom damali-
gen SDR den Auftrag für das Opus „Farben
der Frühe“. Fünfmal musste der Konzert-
termin verschoben werden. Acht Jahre tüf-
telte Spahlinger immer wieder an seiner
Idee, die altbekannten Klangfarben des Kla-
viers, wie man sie seit Beethoven kennt, zu
einer neuen Klangarchitektur zu fügen, sich
nicht des Geräuschs zu bedienen, das längst
arrivierter kompositorischer Parameter der
Moderne ist.
Jetzt wurde das rund einstündige, in drei

Teile gegliederte, für sieben Klaviere gesetzte
Stück im Theaterhaus uraufgeführt, im Rah-
men der so genannten Reihe, einem Koopera-
tionsprojekt von Musik der Jahrhunderte,
Akademie Schloss Solitude, Forum Neues Mu-
siktheater und der Redaktion Neue Musik des
SWR. Am Pult stand James Avery, dessen
innere Uhr so präzise läuft, dass sie auch von
den komplizierten metrischen Anordnungen
eines Mathias Spahlinger nicht irritiert wird.
Den Pianisten (Axel Gremmelspacher, Pe-

ter Hoffmann, Sven Thomas Kiebler, Eun Ju
Kim, Hansjörg Koch, Irmela Roelcke und
Elmar Schrammel) mutet Spahlinger viel zu.
Der Komponist spricht von einer „negativen
Dramaturgie“. Mit anderen Worten: er be-
treibt produktive Zersetzungsarbeit. Im ers-
ten Teil der Komposition wird Skalenwerk
metrisch ständig versetzt gespielt, so lange,
bis die metrischen Abstände fast nur noch
messbar, berechenbar sind, aber kaum noch
spiel- oder hörbar. Phasen, die auf diffusem
klanglichem Urgrund schwimmen, werden
überlagert von kristallin klirrenden, aneinan-
der montierten Motivtrümmern. An Komple-
xität ist das nicht mehr zu überbieten. Asso-
ziationen an Conlon Nancarrows „Studies for
player piano“ sind beabsichtigt. Spahlinger
spielt virtuos mit dem Mythos, das Klavier
sei ein melodisches, aber auch ein perkussi-
ves Instrument, vor allem aber mit der Stim-
migkeit der Unstimmigkeit.
Es stimmt: manches schien zu lang, man-

ches zu kurz in dieser Musik. Letztlich aber
formt sich am Ende aus der gesplitterten
Form ein Ganzes. Hut ab! rle

Erst zum Schluss der Reflexion über ihr
Leben wagt sich die Frau aus dem Schutz der
würfelförmigen Stellage in den offenen
Raum, setzt sich dem Ungewissen ihrer Exis-
tenz aus. Katja Erdmann-Rajski stellt selbst
diese „Frau im Quadrat“ dar. Die Tänzerin
Juliette Villemin wiederum spiegelt, außer-
halb des Würfels agierend, Aspekte des ge-
tanzten inneren Monologs in kongruenten,
meist jedoch disparaten Bewegungen wider.
Die Tanz-Licht-Musik-Performance der Stutt-
garter Choreografin ist jetzt im Treffpunkt
Rotebühlplatz uraufgeführt worden. Sehr
stimmig korrespondiert der Tanz – streng
geometrische, dann auch wieder filigrane,
weiche Formen – mit der interessanten Mu-
sik, die Erdmann-Rajski ausgewählt hat. Es
ist ihr gelungen, das renommierte Lotus
String Quartet dafür zu gewinnen, Helmut
Lachenmanns „Reigen seliger Geister“ live
auf der Bühne zu spielen. Die Musikerinnen
aus Japan thronen auf der zwei Quadratme-

ter großen Deckfläche der Metallstellage. Das
Raunen, Wispern und Rascheln von Lachen-
manns Geräuschmusik umgibt die Motionen
so als oszillierender Assoziationsklangraum.
Richard Wagners im Wechsel mit der Lachen-
mann-Komposition eingespielte Wesendonk-
Lieder schaffen einen spannenden, konkret-
emotionalen Kontrast. Die vier Lebensalter
Kindheit, Jugend, Erwachsensein und Alter,
die die Frau im Quadrat in einem gedankli-
chen Prozess durchschreitet, in der Bewe-
gung anschaulich und nachvollziehbar zu
gestalten ist der Choreografin dagegen nicht
gleichermaßen überzeugend gelungen. Da
bedarf der Tanz einiger gesprochener Text-
passagen aus Erzählungen von Silvina
Ocampo als Hilfsbrücke, was sich in der
abstrakten, ganz in Schwarzweiß gehaltenen
Choreografie wie ein störender Fremdkörper
ausnimmt. (clg) Foto Veranstalter

Weitere Vorstellungen: 4. bis 8. Januar

Mit einer konzertanten Aufführung von Ver-
dis „Giovanna d’Arco“ hat der Stuttgarter
Liederkranz das Schillerjahr auf interessante
Weise beendet. Denn hinterher war nicht
mehr so klar, warum dieses Werk immer
noch als eine periphere Arbeit des Komponis-
ten behandelt wird. Die Aufführung zeigte,
gerade auch durch das konzertante Format,
dass es Verdi gelungen war, bei diesem Stoff
eine nahe liegende Aporie zu meiden: Er
psychologisiert nicht. Die zentralen Figuren –
Johanna, ihr Vater und der König – sind in
aller Schärfe voneinander getrennt und pro-
filiert, auch wenn sie durch ödipale Bezie-
hungsstrukturen miteinander verbunden
sind. Verdi jedoch hat diese untergründigen
Schichten übersetzt in Affekte, die durch
harte Schnitte und Kontrastierungen zusam-
mengehalten werden – sodass sich der Hörer
von jeder Figur ein entsprechend komplexes
Bild machen kann.
Zudem hat der Italiener aus einer typi-

schen, zwischen Ideal und Wirklichkeit zerris-
senen Schiller-Figur eine Johanna gemacht,
die genau aus diesem Zwiespalt heraus exis-
tiert und dadurch zu einer dramatischen
Persönlichkeit wird. Es spricht für diese
Oper, dass man sie – wie es nun Ulrich
Walddörfer mit dem etwas zu massiv besetz-
ten Liederkranz und Mitgliedern des Stuttgar-
ter Staatsorchesters getan hat – ohne Ver-
luste als eine Art Oratorium aufführen kann.
Dazu braucht man aber vor allem Sänger, die
sich bedingungslos in die Figuren einfühlen
können, bei vollem Bewusstsein der Komple-
xität des jeweiligen Charakters.
Dies gelang vor allem Julia Sukmanova in

der Titelrolle. Ihr Sopran hat dramatisches
Format, auch wenn die Stimme an sich nicht
allzu groß scheint; sie verfügt jedoch über
eine ausgezeichnete Technik, die es ihr er-
möglicht, innig und vom Piano her zu singen,
mit großem Steigerungsvermögen an den
entsprechenden Stellen. Berührend vor al-
lem, wie sie im dritten Akt die Unterwerfung
unter den Vater gestaltete („Amai, ma un
solo istante“). Levent Gündüz war ein starker
und sehr präsenter Carlo, seine baritonal
grundierte Tenorstimme zeigte jedoch im-
mer wieder Schwächen in den Höhen. tur

„Glockenschall, Glockenschwall supra urbem,
über der ganzen Stadt. Glocken, Glocken, sie
schwingen und schaukeln, wogen und wie-
gen ausholend an ihren Balken, hundertstim-
mig in babylonischem Durcheinander.“ Man
könnte weiter den Beginn von Thomas
Manns Roman „Der Erwählte“ zitieren und
sich von seiner Beschreibungskunst in die
schwellenden Klangwolken versetzen lassen,
die hoch über der Stadt, in der Gaisburger
Kirche, beim Konzert des SWR-Vokal-
ensembles zu hören waren. Glocken in allen
Farben und Facetten, erzen dröhnend, leise
schwingend – und doch in nichts wieder-
klingend als der menschlichen Stimme.
Französische Chormusik der letzten hun-

dert Jahre bewirkte dieses Wunder der Wand-
lung von Instrumentalem in Vokales. Jedoch
nicht allein. Denn erst in der Bearbeitung
Clytus Gottwalds wurden Stücke von André
Caplet, Debussy, Ravel und Messiaen zu sol-
chen der Chorliteratur. Natürlich bedarf es zu
ihrer Umsetzung eines so singulären Ensem-
bles wie das, über welches der SWR (noch)
verfügt. Geleitet von seinem Chefdirigenten
Marcus Creed, brachte es jene Partituren als
eine Art Superinstrument von ungeheurer
Homogenität, Beweglichkeit und Präzision
zum Klingen: die Glocken am Ende von
Caplets „Trois fragments du miroir de Jésus“,
die süße Entrücktheit des Angelus-Läutens
von Debussys gleichnamigem Lied, das „Val-
lée des cloches“ aus Ravels „Miroir“ für
Klavier, wo die Stimmen sich zu einem „Ge-
dröhn“ erregten Metalls verdichten, in dem
harmonische Grenzen mit denen des Raums
vibrierend verschwimmen.
Die religiöse Dimension dieser Musik ist

eine Funktion des Ästhetischen. Der Glaube
an ein zugrunde liegendes Ordnungssystem
wird nicht aufgekündigt. Als spirituelle Extra-
vaganzen gleiten extreme harmonische Rü-
ckungen über das Fundament einer ins Un-
endliche ausgeweiteten Tonalität. Ekstase als
Ergebnis promiskuitiver Akkord-Verbindun-
gen: bisweilen schwül die Nachbarschaft von
Mystik und Eros hervorkehrend wie in Ca-
plets sentimentalen Jesus-Meditationen,
dann wieder als kühles Gleißen verschiede-
ner Klangschichten. Frappierend etwa die
kristallscharfen Mixturklänge, die Creed und
sein Ausnahmechor bei Ravel und Messiaen
erreichen – musikalisches Licht wie durch
farbige Kirchenfenster.
In dem illustrativen Kolorit – vielleicht

das verbindend Französische der einzelnen
Werke – liegt freilich auch die Verführung zu
oberflächlichen Effekten. Aus Scheinen wird
Schein, etwa in den „Quatre petites prières
de Saint“, einer Originalkomposition von
Françis Poulenc. Formvollendet drängt es den
Komponisten mit diesen Gebeten von 1948
in den Schoß der alleinseligmachenden Tradi-
tion. Mönchsromantik als musikalische Neo-
gotik. Man könnte jegliches Gefühl für die
Zeit verlieren. Und doch: um wie viel radika-
ler gelingt es Olivier Messiaen in dem für
neunzehn Stimmen a cappella bearbeiteten
Satz aus seinem „Quatuor pour la fin du
temps“ die Zeit aus den Angeln zu heben:
rhythmisch, harmonisch, melodisch, ein einzi-
ges diffuses Strahlen, getrübt allein durch
den Erdenrest des Textes, den Gottwald sei-
ner Choradaption unterlegte.
Wenig ergiebig war dagegen die Ausgra-

bung von André Jolivets „Missa uxor tua“.
Vergeblich mühten sich die Choristen und
Mitglieder des SWR-Orchesters, den Staub
von der Partitur zu blasen. Übermächtig liegt
der Schatten etwa von Strawinskys Psalmen-
sinfonie über dem Werk. Richtig leuchten
will es nicht. Das tut dann wieder die Zugabe,
Ravels „Soupir“. Wie kriegen die nur diese
vokal-orchestralen Klänge hin?, fragt man
sich. Und: wie lang mag das Ensemble nach
der beschlossenen Mittelkürzung zu solchen
Leistungen noch in der Lage sein?

Nach den ersten beiden Kapiteln hat Egon
Gramer 23 Jahre gewartet. Dann hat er den
Roman fertig geschrieben. Foto Heinz Heiss

Ich arme dumme Sau alles vollends egal. Fertigamenbastaschluss
Wie Egon Gramer seinen Roman „Gezeichnet: Franz Klett“ geschrieben und neulich im Stuttgarter Schriftstellerhaus daraus vorgelesen hat

Für sieben Klaviere
Spahlingers „Farben der Frühe“

„Frau im Quadrat“ im Treffpunkt Rotebühlplatz

Im Zwiespalt
Liederkranz: „Giovanna d’Arco“

Stefan Aust in Ludwigsburg
Um gesellschaftliche, politische und kul-
turelle Fragen soll es bei der neuen Reihe
„Ludwigsburger Begegnungen“ gehen, die
heute um 17 Uhr im Studio 2 der Film-
akademie beginnt. Zu Gast ist Stefan
Aust, Chefredakteur des „Spiegels“. Bei
den Begegnungen zeigen die Referenten
zunächst einen Film, nächster Gast wird
Rosa von Praunheim sein (31. Januar).

Lesung mit Chantal Thomas
Chantal Thomas beschäftigt sich schon
lange mit Sade und Casanova. Heute um
20 Uhr wird die Autorin nun aus „Leb
wohl, Königin!“ lesen, einer Erzählung
über den Untergang von Versailles und
das Ende des Ancien Régime. Die Lesung
in Deutsch und Französisch findet im
Institut français in der Diemershalden-
straße 11 statt.

Von Rainer Wochele

Aus der Zeit gefallen
Christof Stählin im Theaterhaus auf Casanovas Spuren

Spirituelle
Ekstase
Französische Chormusik
mit dem SWR-Vokalensemble

KULTURBEUTEL

LESEZEICHEN

Von Stefan Kister
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Tokio umjubelt

Bühnenverein in der Offensive

Merkel soll „Verfall der
Kulturpolitik stoppen“

Das hätte sich Roland
Emmerich wohl nicht
träumen lassen: Für

den Film „The Day After To-
morrow“, in dem er die Nord-
halbkugel der Erde als Folge
des Klimawandels in einer
Eiszeit versinken lässt, be-
kam der Regisseur den Euro-
natur-Preis 2005. Der drama-
tisch inszenierte und wissen-
schaftlich akkurate Streifen
sensibilisierte Millionen –
und brachte US-Präsident
George W. Bush, bei dem
Wirtschaft immer vor Um-
weltschutz geht, im Wahl-
kampf 2004 gehörig unter Druck.

Ausgerechnet Emmerich, bis dahin poli-
tisch unverdächtig und einer der wenigen
in Hollywood, denen das Studio den Final
Cut einräumt, die letzte Schnittfassung.
2004 nützte er das Privileg bei „The Day
After Tomorrow“ erstmals dazu, ein kla-
res politisches Statement abzugeben.

Bis dahin war es ein weiter Weg, an des-
sen Anfang ein Spitzname stand: „Spiel-
bergle“ wurde der Sindelfinger genannt,
nachdem er „Das Arche Noah Prinzip“
(1983) und „Joey“ (1985) gedreht hatte.
Sein Ziel war klar: Er wollte opulentes
Kino mit Effekten inszenieren, eiferte Vor-
bildern wie Steven Spielberg und George
Lucas nach. Mangels Geld glich er vieles
durch Tüftelei aus. In einer Scheune in
Magstadt bauten Emmerich und Effekt-
Spezialist Volker Engel Science-Fiction-
Kulissen und -Modelle für „Moon 44“
(1989), Emmerichs letzten Film in Deutsch-
land. Hollywood hatte gerufen.

Der Durchbruch kam mit „Indepen-
dence Day“ (1996): Das bildgewaltige
Epos über den Kampf der USA gegen au-
ßerirdische Invasoren traf den patrioti-
schen Nerv der Amerikaner, wurde einer
der kassenträchtigsten Filme aller Zeiten.
Damals, Ironie der Geschichte, lag er auf

Platz zwei – hinter Meister Spiel-
bergs „Jurassic Park“.

Zwei Aspekte dominierten
seither Emmerichs Schaffen: be-
waffnete Männer und ihre Hal-
tung zur Heimat. Uniformen,
Kommandoton, militärisches
Muskelspiel – die Truppe, stets
unter Sternenbanner, trat als
Retter der Stadt („Godzilla“,
1999), des Landes („Der Pa-
triot“, 2001) oder gleich der gan-
zen Menschheit („Independence
Day“) auf. Meist ließ der Deut-
sche sie für einen uramerikani-
schen Wertekanon kämpfen: Na-
tion, Freiheit, Familie. Begriffe

wie „gut“ und „gerecht“ waren bei Emme-
rich zweifelsfrei definiert, klarer, als es
die gemeine Realität zulässt. Vielleicht ist
das seine größte Stärke: zu vereinfachen,
wo menschliche Sehnsüchte empfänglich
dafür sind, im Chaos ein Happy End zu ver-
sprechen und es dann herbeizuführen.

Nicht nur im Kino. Die Geschichte des
jungen Regisseurs, der in die Traumfabrik
aufsteigt, bedient den größten Mythos,
den die Neue Welt zu bieten hat. Sie faszi-
niert ihn, den gelehrigen Siedler auf der
amerikanischen Seele, und er uns, die wir
still staunen, wie viel simpler die Welt jen-
seits des Atlantiks erscheint.

In diesem Jahr durfte Emmerich die
Jury der Berlinale leiten, jenes Festivals,
bei dem seine Karriere vor 21 Jahren mit
dem „Arche Noah Prinzip“ begonnen hat.
„Es geht nicht um Kritik“, erklärte er im
Vorfeld, „sondern darum, preiswürdige
Filme zu belohnen.“ Das klang fast wie bei
Klinsmann, dem anderen Schwaben, der
im sonnigen Kalifornien das Bruddeln ver-
lernt hat – und führte zu Entscheidungen,
die viele Kritiker aufbrachten.

Dieses Phänomen kennt Emmerich, es
begleitet ihn, seit er Filme macht; er hat
sich nicht beirren lassen. Heute wird er 50
Jahre alt. Wir gratulieren.  Bernd Haasis

Der ehemalige Ufa-Star Carola Höhn
ist tot. Die Grande Dame des deut-

schen Films starb am Dienstagabend im
Alter von 95 Jahren in einem Altersheim
im Münchner Villenvorort Grünwald.
„Sie ist ruhig eingeschlafen“, sagte eine
Freundin der Film- und Fernsehdarstel-
lerin am Mittwoch. Schon als Ufa-Star
bestach Carola Höhn besonders durch
ihre Eleganz. Filme wie „Königswalzer“
oder „Der Bettelstudent“ an der Seite
von Johannes Heesters machten die
Künstlerin schnell zu einem gefragten
Leinwand-Idol. Die als Tochter eines

schwäbischen Kaufmanns in Weser-
münde geborene Wahlmünchnerin nahm
früh Schauspielunterricht und hatte
noch als Elevin ihren ersten Filmauftritt
in „Ferien vom Ich“. Gemeinsam mit
Heinz Rühmann wirkte sie danach in
dem Film „Hurra, ich bin Papa“ sowie in
„Alle Tage ist kein Sonntag“ mit. Zuletzt
war Carola Höhn vor allem im Fernse-
hen zu sehen. So spielte sie unter ande-
rem in der beliebten Vorabendserie „Pra-
xis Bülowbogen“ die Schwiegermutter
des 2003 gestorbenen Berliner Schauspie-
lers Günter Pfitzmann.  dpa

Schwabe im Film-Olymp: Roland Emmerich wird heute 50

Ein Siedler auf der
amerikanischen Seele

„Frau im Quadrat“ heißt das neue Stück der
Stuttgarter Choreografin Katja Erdmann-
Rajski. Passend zum Titel, aber doch überra-
schend ist die Anordnung, auf die das Publi-
kum bei der Premiere an diesem Freitag, 11.
November, in Stuttgart (Treffpunkt Rote-
bühlplatz) stoßen wird.

VON ANDREA KACHELRIESS

Ein Würfel mit einer Kantenlänge von zwei
Metern bildet den Mittelpunkt der Szene:
Seine aufgeklappten Seiten liefern dem
Tanz vier Flächen, und um sie herum ist das
Publikum angeordnet. Oben auf dem Wür-
fel thronen die Musikerinnen des Lotus
String Quartets, zuständig für Helmut
Lachenmanns „Reigen seliger Geister“.

Das Streichquartett des in Stuttgart gebo-
renen Komponisten, der am 27. November
seinen 70. Geburtstag feiert, war dieses Mal
Ausgangspunkt für Erdmann-Rajski, die
Musik liefert auch die inhaltlichen Impulse
für den Tanz. Aus dem Reigen macht die
Choreografin einen Lebensreigen, der
Raum liefert für Assoziationen zu verschie-
denen Altersstufen. „Wie lassen sich Lebens-
alter durch Bewegung darstellen?“, fragt
Erdmann-Rajski, die in einem Forschungs-
projekt ihre Studenten ins Altersheim
geschickt hat. „Das Thema Fallen hat uns
da sehr beschäftigt. Die natürliche Bewe-
gungseingeschränktheit hat bei den Senio-
ren eine Angst zur Folge, der man etwas ent-
gegensetzen muss.“

Eine Reise durch ein Leben: Katja Erd-
mann-Rajski selbst agiert im engen Raum
des Würfels. „Zu sehen ist eine Frau, die
sich spaltet, die an einem Punkt in ihrem Le-
ben angelangt ist, an dem man die nötige

Reife hat, um zurück- und vorauszu-
schauen.“ Ihre Kollegin Juliette Villemin vi-
sualisiert auf den freien Flächen die Gedan-
ken, die teilweise in Wagners Wesendonck-
Liedern widerhallen. Von Kindsein, Tod
und Schmerz erzählen die romantischen Stü-
cke, von Katja Erdmann-Rajski nach inhalt-
lichen Entsprechungen ausgewählt.

Die Auseinandersetzung mit Lachen-
mann gestaltete sich als Herausforderung
für die Tänzerinnen: „Bewegungen für seine
Geräusche zu finden, war sehr schwierig.
Manchmal sieht man die Musikerinnen

agieren, doch der Klang ist an der Grenze
zum Wahrnehmbaren. Auch ändert jeder
Takt das Tempo“, sagt Erdmann-Rajski, die
sich über die Zusammenarbeit mit dem be-
rühmten Lotus String Quartet besonders
freut. „Eigentlich kann ich mir ein solches
Quartett nicht leisten. Die Musikerinnen be-
kommen nicht die Gage, die sie sonst bekom-
men – und die sie verdient hätten. Aber die
Südwestdeutsche Konzertdirektion Erwin
Russ unterstützt das Projekt.“

Mancher Musikliebhaber wird eigens we-
gen Helmut Lachenmanns selten gespieltem
Streichquartett vom 11. bis zum 13. Novem-
ber in den Treffpunkt Rotebühlplatz kom-
men. So ungewohnt schien der Choreogra-
fin der musikalische Rahmen ihres neuen
Werks, dass sie „Frau im Quadrat“ die Ein-
führung eines Musikspezialisten voranstellt
(jeweils um 19.15 Uhr bzw. um 14.15 Uhr).

Am 11. und 12. November um 20 Uhr, am
13. November um 15 Uhr

Pacifica Quartet? Ein Name, denn wohl die
wenigsten bisher gehört haben. Zuletzt hat
das 1994 gegründete Ensemble, das renom-
mierte Kammermusikwettbewerbe (Naum-
burg 1998 und Cleveland Quartet Award
2002) gewonnen hat, im Frühjahr eine Ge-
samtaufnahme der Mendelssohn-Quartette
bei Cedille Records vorgelegt.

VON HELMUTH FIEDLER

Nicht zu vergessen die Aufführung sämtli-
cher Quartette ihres Landsmannes Elliott
Carter voriges Jahr in Heidelberg. Zum Auf-
takt des Konzertes im Mozartsaal musizier-
ten die drahtig aufspielende Primgeigerin
Simin Ganatra, Sibbi Bernhardsson (zweite
Violine), Masumi Per Rostad (Viola) und
Brandon Vamors (Violoncello) Joseph
Haydns spätes, ebenso geistvoll gearbeite-
tes D-Dur-Quartett op. 71 Nr. 2. Da wurde
stets deutlich artikuliert, wurden Satzcha-
raktere und Tempi präzise angelegt.

Alles, was danach bei Bela Bartóks vier-
tem Streichquartett an konstruktiven Schär-
fen und dissonanten Ballungen in die Klang-
textur einbricht, tauchte das Pacifica Quar-
tet in klares, dynamisch breit aufgefächer-
tes Licht. Kabinettstücke waren die beiden
Scherzi, ein gedämpftes, wild dahinflitzen-
des Prestissimo con sordino und ein mit ar-
tistischen Effekten ausstaffiertes Allegro
pizzicato. In Tschaikowskys D-Dur-Quar-
tett Nr. 1 op. 11 wich die leicht sophisticated
wirkende Kontrolle mehr und mehr einer
enormen musikalischen Sogkraft, gewann
der orchestrale Klang an Intensität und Far-
bigkeit, ohne im liedhaften Andante canta-
bile, einem Ohrwurm sondergleichen, senti-
mental zu werden. Großer Applaus und eine
fetzig-virtuose Tango-Bearbeitung von
Piazzolla als Zugabe .

Ein klares Statement: Szene aus „The Day After Tomorrow“  Foto: Verleih

Legte stets Wert auf Eleganz: Schauspielerin Carola Höhn  Foto: Action Press

In Stuttgart: Katja Erdmann-Rajskis „Frau im Quadrat“

Getanzte Reise
durch das Leben

Pacifica Quartet im Mozartsaal

Drei Damen, ein Herr
und ein Debüt

Carola Höhn ist tot

50 Cents Lebensziele
Der US-amerikanische Rap-Musiker 50
Cent, 29, formuliert in der Hamburger Wo-
chenzeitung „Die Zeit“ große Ziele: Er
würde gern „50 Cent von jedem Dollar ver-
dienen, den die HipHop-Industrie ein-
bringt. Ich will unbedingt Chef eines Mega-
Imperiums sein, meines Mega-Imperiums.“
Im Januar 2006 kommt ein Film in die
Kinos, in dem der Rapper sich selbst spielt.

19 Millionen für Rothko
Bei einer Auktion in New York ist der bisher
höchste Preis für ein nach dem Zweiten
Weltkrieg entstandenes Bild erzielt worden.
Eine zweieinhalb Meter hohe „Hommage an
Matisse“ (1954) des US-amerikanischen Ma-
lers Mark Rothko (1903–1970) wurde bei
Christie’s für 22 Millionen Dollar (19 Millio-
nen Euro) versteigert. Seit 1960 internatio-
nal gefeiert, beging der gebürtige Russe
1970 Selbstmord.

Im Zentrum: Lachenmanns
„Reigen seliger Geister“

Roland Emmerich  AP

Luches Huddleston jr. ist der
Frontmann des Ensembles
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Mellow Mark ist einer von den Typen, deren
Humor nicht in Schubladen passt. Den „FC St.
Paulito“ besingt der Hamburger so liebevoll
wie die „Revolution“. „Was macht die Barbie
auf dem Thron der Nation?“ fragt er da zur
massiven Gegentakt-Attacke aus dem Off.
Zwischendurch schüttelt er seine Dreadlocks
so wild, als wenn’s Peitschen wären, auf ein
imaginäres Feuerross. Sein Mitrapper Pyro
jongliert derweil mit Messern.

Das ist der kraftvolle neue deutsche Reg-
gae, den die „Benztown-catch-a-fire“-Nacht
in der Röhre präsentiert, Reggae, der im
Gefolge der Chartstürmer Gentleman und
Seeed auch ohne karibische Reisepässe au-
thentisch groovt. Dazu bedarf es, entspre-
chende Musikalität vorausgesetzt, weder ei-
ner Band noch eines Soundsystems. Dem
Hamburger Sänger Martin Jondo beispiels-
weise genügen eine Gitarre und eine Stimme,
die Brems- und Beschleunigungsspuren hin-
terlässt, um seine Leidenschaft anrührend
durch die Boxen zu pressen. Dem Esslinger

Rhythmusartisten Don Aky, der zur Dance-
hall-Variante des Reggae des 1981 gestorbe-
nen Übervaters Mr. Marley rappt, reicht gar
seine Stimme. Die bildet, wenn’s sein muss,
sogar ein Riesenschlagzeug akustisch nach.

Wobei eine versierte Band natürlich hilf-
reich ist, wenn’s einen nach einer Magenmas-
sage dürstet. Dubious Neighbourhood, die
Formation, die den Münchner Rasta Jahcous-
tix mit feinem Roots-Reggae unterstützt,
birst schier vor bassiger Spielfreude, wäh-
rend der Chef dazu aufruft, die Sklaverei zu
überwinden. Der Rapper Nosliw aus Bonn
wiederum, der nach Mitternacht mit opulen-
tem instrumentalem Gefolge die Bühne en-
tert, hat erkannt: „Mir geht’s gar nicht so
mies, wie ich mir denk.“ Um die Kreativität
des jungen deutschen Reggae jedenfalls ist’s
glänzend bestellt, seit ein Reggae-Neffe na-
mens Hip-Hop Türöffner spielt. Bob Marley,
der im Februar sechzig geworden wäre und
der eines seiner frühen Alben „Catch a Fire“
nannte, hätt’s gewiss gefreut. wer

Schemenhaft zeichnen sich hinter der boden-
langen, milchglasigen Plastikfolie zwei zu-
sammengekauerte Gestalten ab. Handelt es
sich um Frauen? Oder um einen Mann und
eine Frau? Das nicht völlig transparente Mate-
rial des Vorhangs, der die Bühne in der Mitte
teilt, verhindert ein klares Bild, belässt den
Eindruck von sich langsam bewegenden Kör-
pern im Vagen – bis ein Tänzer die Folie
einreißt und nach vorne tritt. Erfinderisch
spielt Katja Erdmann-Rajski in ihrem Tanz-
projekt „Wasserzeichen“ mit der Wahrneh-
mung, mit Eindeutigkeit, Verschwommen-
heit von Zeichen, Wahrheit und Täuschung.

Tanz-Musik-Licht-Performance nennt die
Choreografin ihre neue Kreation, die jetzt im
Treffpunkt Rotebühlplatz uraufgeführt wor-
den ist. Und wirklich verbinden sich Klang,
Bewegung und Lichtdesign als gleichwertige
Komponenten zu einer sinnfälligen Einheit.
Bedrohlich grollen im ersten Part des dreitei-
ligen Stücks die Schlagzeuge, um dann wie-
der sanft zu knistern wie rieselnder Sand –
abgestimmt auf den Charakter des Tanzes.

Der zweite Teil wird musikalisch geprägt
durch das Mikrotonpiano. Unruhig perlt der
Klang der Sechzehntel-Noten, manchmal
schneidend hart wie brechendes Glas, wäh-
rend Katja Erdmann-Rajski sich in gedehnten
Bewegungen rückwärts an drei wassergefüll-
ten Becken entlangtastet – ein spannender
Kontrast. Die Auftragskomposition von Wer-
ner M. Grimmel greift anschaulich die unbe-
ständige Form des Wassers auf. Das Spiel mit

der Mehrdeutigkeit von Wahrnehmung hat
Erdmann-Rajski geschickt dadurch verstärkt,
dass das Publikum die Aufführung aus zwei
Perspektiven sieht. Nach der Pause ziehen
die Zuschauer auf die jeweils andere Seite
der Bühne um. Die Hälfte, die die Szene mit
den Aquarien zuvor klar gesehen hat, sieht
sie jetzt verhüllt durch die Plastikfolie. Ver-
blüffend anders stellt sich nun der Eindruck
dar. Das sich im Wasser spiegelnde Licht
projiziert schillernde Regenbogen auf die
Plastikfolie, hinter der sich die Tänzerin nun
verschwommen abhebt, während vor dem
Vorhang die Posaunistin Jessica Ziegelbauer
sitzt, mal musizierend, mal stumm agierend.

Im Schlusspart ist noch einmal das Tanz-
paar des Anfangs, Juliette Villemin und Marc
McClain, auf der Bühne. Wie zu Eis gefroren
verharren die Tänzer in grotesken Posen, um
dann wieder zu schlottern, als würde die
Kälte ihnen durch die Glieder fahren. Beide
sind expressive Performer, und der ehema-
lige Ballettsolist zeigt, dass er sich auch auf
die polizentrische Asymmetrie des zeitgenös-
sischen Tanzes versteht. Teil drei hinterlässt
den stärksten Eindruck. Aus dem abstrakten
Bewegungsmaterial, wieder kongenial getra-
gen von der Musik (eine elektronische Kom-
position von Pei-Vu Shih), kristallisiert sich
hier am eindringlichsten ein Subtext über
menschliche Verhaltensweisen und Beziehun-
gen heraus. Auch wir Menschen sind unbe-
ständig wie das Wasser, bedeutet uns die
Trias von Musik, Licht und Tanz.

Weitere Vorstellungen: 7., 8. Januar, 20 Uhr,
9. Januar, 15 Uhr

Die Holzkonstruktionen von Matthäus
Thoma lassen sich der Architektur ebenso
zuordnen wie der Skulptur. Feine Latten,
Stäbe, Vierkanthölzer, gefundene und ge-
schnittene, sind zu wuchernden Gerüsten
zusammengeschraubt und -geklebt. Der
Blick ins Innere lässt einen obsessiven Wil-
len zur Raumverbarrikadierung erkennen.
Pappe, Filz und Bemalung setzen den Pro-
zess der Verdichtung fort. Jedem dieser auf-
recht stehenden oder gestürzten Bauten, die
jetzt in der Galerie Michael Sturm zu sehen
sind, ist Willkür und Ungesetzlichkeit einge-
schrieben; keiner will nur Gehäuse sein. Mit
ihren ineinander gesteckten Hölzern wirken
sie wie die dreidimensionale Umsetzung
einer informellen Zeichnung.

Ungesetzlich geht es auch bei Stefanie
Schneider zu, wenn sie mit verfallenen Pola-
roidfilmen der Malerei Konkurrenz macht.
Denn auf Effekte, die sich dem chemischen
Zersetzungsprozess des Filmmaterials ver-
danken, ist nicht unbedingt Verlass. Und so
sind die Garten- und Strandszenen aus der
Umgebung von Los Angeles wunderbar
schräge Kommentare zu verblichenem Holly-
woodglamour.

Als Ausgangsmaterial der auf Aluminium
aufgezogenen C-Prints „Untitled_29 Palms,
CA“ dienen Schnappschüsse von zwei Frauen
– rote Ponyfrisur und quittengelbe Mähne –,

die mit einem Gartenschlauch hantieren
und so die Zeit totschlagen. Noch mehr
malerischen Profit zieht Stefanie Schneider
aus dem Polaroidmaterial in der Serie
„Gestures“: in strenger Formation zwölfmal
die ungestüme Armbewegung einer Frau.

Das Stakkato der Abwehr grellen Sonnen-
lichts zerrinnt in pure Farbe – Rotgelb,
umflort von kühlem Blaugrün.

Bis 29. Januar, Werastraße 24, Di–Fr
13–18.30 Uhr, Sa 11–14 Uhr

Kaum eine Generation stand in letzter Zeit so
im Mittelpunkt des kulturellen Diskurses wie
die so genannte Generation Golf. Sie ist die
Generation der Möglichkeiten, des Lifestyles,
der Political Correctness. Ihre Vertreter –
heute zwischen dreißig und fünfundvierzig
Jahre alt – sind aufgewachsen mit Friedensbe-
wegung und Umweltschutz, mitten im wirt-
schaftlichen Aufschwung. Die großen gesell-
schaftlichen Kämpfe waren bereits ausgetra-
gen, man hatte es unglaublich bequem. So
prägt vor allem der Traum nach erfüllter
Individualität die Lebensentwürfe. Die kultu-
rellen Themen dieser Generation kreisen um
die eigenen kleinen Probleme, immer gar-
niert mit einer Prise Pop. Und dann das: Kai
Hensels Stück „Party mit totem Neger“, das
jetzt im Theater Rampe Premiere hatte, das
nicht nur wegen des Titels erschreckt, son-
dern auch, weil sich alle dieser Generation
darin erkennen können – und das bereitet
der Spaßgesellschaft keineswegs Freude.

Die Eingangssituation des Stücks ist zu-
nächst denkbar alltäglich: das Ende einer
Party, Svens vierzigster Geburtstag, alle
Gäste sind gegangen, nur die voll gekokste
Suzann ist noch da. Wunderbar, wie in den
ersten Minuten des Stückes die Spannung
gehalten wird und nur kleine Gesten und
Mimik bereits eine Geschichte erzählen: Su-
zann sitzt wie ein verletzliches Kind im
Sessel, wirft immer wieder Blicke zu Sven,
der auf der Couch in Gedanken versunken an
der Zigarette zieht. Rauschschwaden hängen
tief über der Szene, umgekippte Gläser, Fla-
schen und zertretene Chips erinnern an die
Party. Suzann weiß, sie muss gleich gehen,
und hat Angst vor dem Moment, in dem Sven
sie anschauen wird. Ein starkes, poetisches
Bild gleich zu Beginn der Inszenierung von
Eva Hosemann, in der bereits die Charakter-
züge der Figuren erkennbar sind: Sven, der
sich ein spießbürgerliches Zuhause geschaf-
fen hat; Suzann, die nicht alleine sein kann.

Diese erste Szene ist die Ruhe vor dem
Sturm, jetzt ist der Augenblick da, in der
Sven Suzann zum Gehen bewegen will. Sie
beginnt zu plappern, wirft ihre eigenen, into-
leranten Thesen in den Raum, erzählt von
ihrer Idee, sinnlose Kreaturen zu vernichten
und von der Einheit, die sie sein möchte.
Melanie Herbe spielt die Rolle der abgestürz-
ten, taumelnden Frau, deren Hasstiraden sich
eigentlich gegen sich selbst wenden, brillant.
Sie verliert vollkommen die Contenance und
wirft sich dem homosexuellen Sven an den
Hals, weil sie sich durch Sex die Liebe er-
träumt. Auch wenn sie von Gaskammern und
Vernichtung spricht, kann man sie nicht
verurteilen, sondern nur Mitleid empfinden.

Endlich verlässt Suzann die Wohnung,
Sven versucht – wie im Laufe des ganzen
Stücks – Ordnung in seine Wohnung (und
sein Leben) zu bringen, und hört noch ein
paar Geburtstagsglückwünsche auf dem An-
rufbeantworter ab. Da klingelt es, und sein
langjähriger Freund, der schmierige Karrie-
rist Daniel kommt mit Suzann zurück und
mit der erschreckenden Nachricht, ein toter
Schwarzafrikaner liege vor der Haustür.

Doch erwartet man jetzt einen vernünfti-
gen Umgang mit der Situation, liegt man
völlig falsch. Die drei Protagonisten reißen
sich gegenseitig die Wohlstands- und Spaßge-
sellschaftsmasken vom Gesicht und sind
nicht einmal überrascht darüber, was sich
dahinter Widerliches verbirgt. Sinnlosigkeit
und Leere bestimmen das Leben der drei, die
meistgestellte Frage ist „Wie läuft’s im Job?“.
Statt sich mit dem Schicksal des Toten ausei-
nander zu setzen oder gar Mitgefühl zu
entwickeln, dreht sich alles nur um kranke
Lebensentwürfe und darum, sich die Lange-
weile zu vertreiben.

Man pumpt sich weiter mit Drogen und
Alkohol voll, nur Sven hegt den Verdacht,
Daniel könnte den Schwarzafrikaner getötet
haben. Daniel bestreitet das, er will endlich
mit Suzann ins Bett. Suzann interpretiert das
als Liebe, sieht ihren Traum vor Augen, durch
Familie und Kinder ein neues Leben zu begin-
nen. Erst als Daniel sie mit den brutalen
Sätzen „Du bist nicht die Mutter meiner
Kinder“ und „Ich finde es gut, wenn Men-
schen ihre Kinder abtreiben“ zwingt, die
Augen zu öffnen, sieht sie die kalte Realität.

„Party mit totem Neger“ ist ein brillantes
Stück mit starken, maßlos zynischen Dialo-
gen, die an vielen Stellen schmerzen. Der
Autor Kai Hensel hat mit den drei Figuren
Stellvertreter einer Generation geschaffen,
die zwar als überzogen gesehen werden
könnten, aber niemals unglaubwürdig sind:
Sven, der an einem sozialen Brennpunkt
wohnt, um den Bezug zur Normalität nicht
zu verlieren, und dessen Homosexualität
nicht Abgrenzung bedeutet, sondern viel-
mehr schick ist. Daniel, der herzlose, rassisti-
sche Karrierist, für den das Leben ein Assess-
ment-Center ist und der dafür steht, dass
Globalisierung nichts mit Toleranz und Res-
pekt gegenüber Fremden zu tun hat. Und
Suzann, die die starke Geschäftsfrau darstel-
len will, aber auch glaubt, ihr Glück in einer
Familie zu finden.

Eine großartige Textvorlage, die Eva Hose-
mann bestmöglich umgesetzt hat. Unter ih-
rer Regie spielen Melanie Herbe, Wolfgang
Edelmayer (Sven) und Harald Posch (Daniel)
äußerst lebendig und glaubwürdig.

Weitere Vorstellungen: heute Abend; 8. Ja-
nuar; 11. bis 15. Januar; jeweils 20 Uhr

Show für Literatur in der Rampe
Mit der neuen, jeden ersten Freitag im
Monat stattfindenden Veranstaltungs-
reihe „L’egotrip – Die Show für Literatur“
gibt der DJ und Popliterat Mathias Bach
als Moderator im Theater Rampe seinen
Gästen die Möglichkeit, ihre poetischen
Texte in einem ganz persönlichen Rah-
men zu präsentieren. Heute ist um 23
Uhr der Autor Toby Hoffmann zu Gast.
Auf musikalische Weise unterstützt ihn
ein Jazztrio mit Nico Schulze, Klavier, Joel
Locher, Bass, und Daniel Kartmann,
Schlagzeug.

Fernsehaufzeichnung im Opernhaus
Der Südwestrundfunk, der Bayerische
Rundfunk und der Kulturkanal Arte zeich-
nen im Stuttgarter Opernhaus heute und
morgen jeweils von 20 Uhr an Karl Ama-
deus Hartmanns Oper „Simplicius Simpli-
cissimus“ in der Premierenbesetzung auf.
Für die morgige Vorstellung gibt es noch
Karten (Telefon 07 11/20 20 90). Claudia
Mahnke in der Titelrolle wurde für ihre
herausragende Leistung in der Fachzeit-
schrift „Opernwelt“ mehrfach als „Sänge-
rin des Jahres“ nominiert. Hartmann
schrieb sein einzig vollendetes Bühnen-
werk in den Jahren 1934 und 1935 in
München, wo es freilich erst im Jahr 1948
uraufgeführt wurde. „Simplicius Simpli-
cissimus“ soll am 2. August, dem hun-
dertsten Geburtstag des Komponisten, im
Fernsehen ausgestrahlt werden.

Bambusflöten selber bauen
Im Begleitprogramm zu der Sonderaus-
stellung „Schwanenknochenflügel-Flöte“,
die noch bis zum 6. März geöffnet ist, gibt
es im Württembergischen Landesmu-
seum am kommenden Sonntag von
14 Uhr bis 16 Uhr den Workshop „Den
hohlen Bambus klingen lassen“ für Kin-
der im Alter von acht Jahren an. Als
Vorbild zum Selberbauen dienen den Teil-
nehmern des von Florian Stiefel geleite-
ten Workshops eine Reihe von Bambusflö-
ten, wie sie noch heute in der Südsee
verwendet werden. Im Mittelpunkt der
Ausstellung stehen Flöten, die vor 35 000
Jahren von eiszeitlichen Jägern gefertigt
wurden und in einer Höhle auf der schwä-
bischen Alb gefunden wurden. Für den
Workshop ist eine telefonische Anmel-
dung unter der Nummer 07 11/2 79 34 00
erforderlich.

Alte Polaroids haben ihren eigenen ästhetischen Reiz: Arbeit von Stefanie Schneider. Foto Galerie

Museumswächter können nicht nur auf
Kunst aufpassen, sondern auch selber wel-
che machen. Das war im Sommer der Lern-
effekt der Ausstellung „Vorsicht, Aufsicht“
im Lindenmuseum. Wegen des großen Erfol-
ges ist das Projekt nun in die zweite Runde
gegangen. Bereichert um weitere Arbeiten
und verstärkt durch die Bildhauerin Katha-
rina Küper, präsentiert sich die Schau in
neuer räumlicher Inszenierung. Wieder ist
dabei ein lebendiges Kontrastprogramm zu
den ethnologischen Objekten des Hauses
gelungen. Michaela Kern zwingt Vegetations-
zonen ins geometrische Format, Eun-Joo
Shin verwischt Gesichter und Kathrin Ruhlig
lässt ein asiatisches Powergirl aus einem
Diptychon herausspringen. (Bis 6. Februar,
Hegelplatz 1, Di–So 10–17, Mi bis 20 Uhr.)

O
Welke Blätter und Blüten, kahle Zweige

und groblinig umrissene Schädelformen. Das
kapieren wir doch sofort: alles Vergänglich-
keitsmahnungen. Mit seinen gemalten, ge-
zeichneten oder in Holz geritzten Konturfor-
men erneuert Peter Riek die Vanitasthema-
tik, wie sie besonders für das barocke Still-
leben prägend wurde. Zu sehen ist der mor-
bide getönte Symbolismus des Heilbronners
in der Südwestbank. Zugegeben, die linearen
Gewächse sind nett stilisiert – uns kommen
die etwa fünfzig Arbeiten dennoch ein biss-
chen verwelkt vor. (Bis 20. Januar, Rotebühl-
straße 125, Mo–Fr 9–17 Uhr.) lei

Keiner will bloß Gehäuse sein
Matthäus Thoma und Stefanie Schneider in einer Ausstellung der Galerie Sturm

Der Ben Nevis ist der höchste Berg Schott-
lands – was man auf der gleichnamigen
Landschaftsabstraktion von Claude Heath in-
des nicht unbedingt sofort erkennt. Denn
der britische Maler und Zeichner übersetzt
uns den Gipfel aus den Highlands in eine
verklausulierte Chiffrensprache aus kleinen
Rauten, Punktierungen und Sternen. Gemein-
sam mit seiner jungen Landsmännin Sue
Arrowsmith zeigt die Galerie Hollenbach
jetzt den Mann aus London, der als Autodi-
dakt zur Kunst kam. Die schönsten Arbeiten
sind dabei wohl jene Folienzeichnungen, die
Heath in Aquarien verpackt und an die
Wand geschraubt hat. Was aus dem einen
Winkel des Raums nur als krakeliges Ineinan-
der schwarzer, gelber und grüner Linien
erscheint, entpuppt sich, hat man erst den
richtigen Standpunkt herausgefunden, als
frappierendes Weltmodell mit 3-D-Effekt.

Damit zehrt der Künstler ebenso vom
britischen Erbe der Op-Art wie seine 1968
geborene Kollegin. Pinkfarbene Lackwellen
etwa flimmern auf „Rosey-Posey“, einem
poppigen Bildquadrat von 2001. In ihren
neuesten Arbeiten dagegen verfremdet die
Künstlerin Botanisches zu kleinzelligen grafi-
schen Strukturen. Überlagern sich auf der
einen Leinwand stilisierte Kiefernnadeln,
prunkt gegenüber ein markant beschnitte-
ner Buchsbaum aus dem Bild heraus. lei

Bis 21. Januar, Ganghoferstraße 28, Mo–Fr
13–17, Do 9–17 Uhr. Bis 10. 1. geschlossen.

Kreative Magenmassage
Reggae mit Nosliw, Mellow Mark und Jahcoustix in der Röhre

U 2 ab Hölderlinplatz
„Hast nicht gerade einen guten Platz er-
wischt.“

„Du aber auch nicht.“
„Immerhin muss ich nicht stehen.“
„Lieber gut stehen als schlecht sitzen.“
„Darüber kann man streiten, gell.“
„Ich will nicht streiten.“
„Ich meinte, darüber kann man unter-

schiedlicher Meinung sein.“
„Ach so.“
„Guck mal da draußen. Die bauen wie die

Ameisen. Aus dem Nichts acht Stockwerke
hoch.“

„Was ist das?“
„Das ist nicht dein Ernst. Das neue Kran-

kenhaus natürlich.“
„Ach so. Ja. Wie die Ameisen.“
„Wäre ich eine Ameise, würde ich eine

Gewerkschaft gründen.“
„Die Ameisen hinken voll hinterher. Kei-

nen Sonntag haben die.“
„Wie heißt nochmal das Schlagwort bei

Brecht?“
„Was faselst du? Schlagwort? Gibt’s

nicht. Kenn ich nicht.“
„Egal. Vorgestern Nacht hat der Typ aus

der Nachbarwohnung ,She loves me‘ von den
Beatles gesungen. Voll hart. Mitten in der
Nacht. Bin sofort aufgewacht. Voll hart.“

„Steigst du auch am Rathaus aus?“
„Ich fahr bis zum Charlottenplatz.“
„Ich auch.“
„Weißt du, eigentlich bin ich kein großer

Beatles-Fan.“ Tilman Rau

Tanz, Musik und Licht
Die Performance „Wasserzeichen“ im Rotebühltreff

Alles vergänglich!
Zwei Ausstellungen in Stuttgart

Von Gabriele Hoffmann

Erben der Op-Art
Britische Kunst bei Hollenbach

Wie läuft’s im Job?
Die Premiere von „Party mit totem Neger“ in der Rampe
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Vergebliche Suche nach dem Glück
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Bewegung im Vagen: Tänzerin des Projekts „Wasserzeichen“ hinter einer Plastikfolie Foto Bublitz

Von Claudia Gass

GALERIENOTIZEN

Von Nicole Buck

Hass gegen sich selbst
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Mellow Mark ist einer von den Typen, deren
Humor nicht in Schubladen passt. Den „FC St.
Paulito“ besingt der Hamburger so liebevoll
wie die „Revolution“. „Was macht die Barbie
auf dem Thron der Nation?“ fragt er da zur
massiven Gegentakt-Attacke aus dem Off.
Zwischendurch schüttelt er seine Dreadlocks
so wild, als wenn’s Peitschen wären, auf ein
imaginäres Feuerross. Sein Mitrapper Pyro
jongliert derweil mit Messern.

Das ist der kraftvolle neue deutsche Reg-
gae, den die „Benztown-catch-a-fire“-Nacht
in der Röhre präsentiert, Reggae, der im
Gefolge der Chartstürmer Gentleman und
Seeed auch ohne karibische Reisepässe au-
thentisch groovt. Dazu bedarf es, entspre-
chende Musikalität vorausgesetzt, weder ei-
ner Band noch eines Soundsystems. Dem
Hamburger Sänger Martin Jondo beispiels-
weise genügen eine Gitarre und eine Stimme,
die Brems- und Beschleunigungsspuren hin-
terlässt, um seine Leidenschaft anrührend
durch die Boxen zu pressen. Dem Esslinger

Rhythmusartisten Don Aky, der zur Dance-
hall-Variante des Reggae des 1981 gestorbe-
nen Übervaters Mr. Marley rappt, reicht gar
seine Stimme. Die bildet, wenn’s sein muss,
sogar ein Riesenschlagzeug akustisch nach.

Wobei eine versierte Band natürlich hilf-
reich ist, wenn’s einen nach einer Magenmas-
sage dürstet. Dubious Neighbourhood, die
Formation, die den Münchner Rasta Jahcous-
tix mit feinem Roots-Reggae unterstützt,
birst schier vor bassiger Spielfreude, wäh-
rend der Chef dazu aufruft, die Sklaverei zu
überwinden. Der Rapper Nosliw aus Bonn
wiederum, der nach Mitternacht mit opulen-
tem instrumentalem Gefolge die Bühne en-
tert, hat erkannt: „Mir geht’s gar nicht so
mies, wie ich mir denk.“ Um die Kreativität
des jungen deutschen Reggae jedenfalls ist’s
glänzend bestellt, seit ein Reggae-Neffe na-
mens Hip-Hop Türöffner spielt. Bob Marley,
der im Februar sechzig geworden wäre und
der eines seiner frühen Alben „Catch a Fire“
nannte, hätt’s gewiss gefreut. wer

Schemenhaft zeichnen sich hinter der boden-
langen, milchglasigen Plastikfolie zwei zu-
sammengekauerte Gestalten ab. Handelt es
sich um Frauen? Oder um einen Mann und
eine Frau? Das nicht völlig transparente Mate-
rial des Vorhangs, der die Bühne in der Mitte
teilt, verhindert ein klares Bild, belässt den
Eindruck von sich langsam bewegenden Kör-
pern im Vagen – bis ein Tänzer die Folie
einreißt und nach vorne tritt. Erfinderisch
spielt Katja Erdmann-Rajski in ihrem Tanz-
projekt „Wasserzeichen“ mit der Wahrneh-
mung, mit Eindeutigkeit, Verschwommen-
heit von Zeichen, Wahrheit und Täuschung.

Tanz-Musik-Licht-Performance nennt die
Choreografin ihre neue Kreation, die jetzt im
Treffpunkt Rotebühlplatz uraufgeführt wor-
den ist. Und wirklich verbinden sich Klang,
Bewegung und Lichtdesign als gleichwertige
Komponenten zu einer sinnfälligen Einheit.
Bedrohlich grollen im ersten Part des dreitei-
ligen Stücks die Schlagzeuge, um dann wie-
der sanft zu knistern wie rieselnder Sand –
abgestimmt auf den Charakter des Tanzes.

Der zweite Teil wird musikalisch geprägt
durch das Mikrotonpiano. Unruhig perlt der
Klang der Sechzehntel-Noten, manchmal
schneidend hart wie brechendes Glas, wäh-
rend Katja Erdmann-Rajski sich in gedehnten
Bewegungen rückwärts an drei wassergefüll-
ten Becken entlangtastet – ein spannender
Kontrast. Die Auftragskomposition von Wer-
ner M. Grimmel greift anschaulich die unbe-
ständige Form des Wassers auf. Das Spiel mit

der Mehrdeutigkeit von Wahrnehmung hat
Erdmann-Rajski geschickt dadurch verstärkt,
dass das Publikum die Aufführung aus zwei
Perspektiven sieht. Nach der Pause ziehen
die Zuschauer auf die jeweils andere Seite
der Bühne um. Die Hälfte, die die Szene mit
den Aquarien zuvor klar gesehen hat, sieht
sie jetzt verhüllt durch die Plastikfolie. Ver-
blüffend anders stellt sich nun der Eindruck
dar. Das sich im Wasser spiegelnde Licht
projiziert schillernde Regenbogen auf die
Plastikfolie, hinter der sich die Tänzerin nun
verschwommen abhebt, während vor dem
Vorhang die Posaunistin Jessica Ziegelbauer
sitzt, mal musizierend, mal stumm agierend.

Im Schlusspart ist noch einmal das Tanz-
paar des Anfangs, Juliette Villemin und Marc
McClain, auf der Bühne. Wie zu Eis gefroren
verharren die Tänzer in grotesken Posen, um
dann wieder zu schlottern, als würde die
Kälte ihnen durch die Glieder fahren. Beide
sind expressive Performer, und der ehema-
lige Ballettsolist zeigt, dass er sich auch auf
die polizentrische Asymmetrie des zeitgenös-
sischen Tanzes versteht. Teil drei hinterlässt
den stärksten Eindruck. Aus dem abstrakten
Bewegungsmaterial, wieder kongenial getra-
gen von der Musik (eine elektronische Kom-
position von Pei-Vu Shih), kristallisiert sich
hier am eindringlichsten ein Subtext über
menschliche Verhaltensweisen und Beziehun-
gen heraus. Auch wir Menschen sind unbe-
ständig wie das Wasser, bedeutet uns die
Trias von Musik, Licht und Tanz.

Weitere Vorstellungen: 7., 8. Januar, 20 Uhr,
9. Januar, 15 Uhr

Die Holzkonstruktionen von Matthäus
Thoma lassen sich der Architektur ebenso
zuordnen wie der Skulptur. Feine Latten,
Stäbe, Vierkanthölzer, gefundene und ge-
schnittene, sind zu wuchernden Gerüsten
zusammengeschraubt und -geklebt. Der
Blick ins Innere lässt einen obsessiven Wil-
len zur Raumverbarrikadierung erkennen.
Pappe, Filz und Bemalung setzen den Pro-
zess der Verdichtung fort. Jedem dieser auf-
recht stehenden oder gestürzten Bauten, die
jetzt in der Galerie Michael Sturm zu sehen
sind, ist Willkür und Ungesetzlichkeit einge-
schrieben; keiner will nur Gehäuse sein. Mit
ihren ineinander gesteckten Hölzern wirken
sie wie die dreidimensionale Umsetzung
einer informellen Zeichnung.

Ungesetzlich geht es auch bei Stefanie
Schneider zu, wenn sie mit verfallenen Pola-
roidfilmen der Malerei Konkurrenz macht.
Denn auf Effekte, die sich dem chemischen
Zersetzungsprozess des Filmmaterials ver-
danken, ist nicht unbedingt Verlass. Und so
sind die Garten- und Strandszenen aus der
Umgebung von Los Angeles wunderbar
schräge Kommentare zu verblichenem Holly-
woodglamour.

Als Ausgangsmaterial der auf Aluminium
aufgezogenen C-Prints „Untitled_29 Palms,
CA“ dienen Schnappschüsse von zwei Frauen
– rote Ponyfrisur und quittengelbe Mähne –,

die mit einem Gartenschlauch hantieren
und so die Zeit totschlagen. Noch mehr
malerischen Profit zieht Stefanie Schneider
aus dem Polaroidmaterial in der Serie
„Gestures“: in strenger Formation zwölfmal
die ungestüme Armbewegung einer Frau.

Das Stakkato der Abwehr grellen Sonnen-
lichts zerrinnt in pure Farbe – Rotgelb,
umflort von kühlem Blaugrün.

Bis 29. Januar, Werastraße 24, Di–Fr
13–18.30 Uhr, Sa 11–14 Uhr

Kaum eine Generation stand in letzter Zeit so
im Mittelpunkt des kulturellen Diskurses wie
die so genannte Generation Golf. Sie ist die
Generation der Möglichkeiten, des Lifestyles,
der Political Correctness. Ihre Vertreter –
heute zwischen dreißig und fünfundvierzig
Jahre alt – sind aufgewachsen mit Friedensbe-
wegung und Umweltschutz, mitten im wirt-
schaftlichen Aufschwung. Die großen gesell-
schaftlichen Kämpfe waren bereits ausgetra-
gen, man hatte es unglaublich bequem. So
prägt vor allem der Traum nach erfüllter
Individualität die Lebensentwürfe. Die kultu-
rellen Themen dieser Generation kreisen um
die eigenen kleinen Probleme, immer gar-
niert mit einer Prise Pop. Und dann das: Kai
Hensels Stück „Party mit totem Neger“, das
jetzt im Theater Rampe Premiere hatte, das
nicht nur wegen des Titels erschreckt, son-
dern auch, weil sich alle dieser Generation
darin erkennen können – und das bereitet
der Spaßgesellschaft keineswegs Freude.

Die Eingangssituation des Stücks ist zu-
nächst denkbar alltäglich: das Ende einer
Party, Svens vierzigster Geburtstag, alle
Gäste sind gegangen, nur die voll gekokste
Suzann ist noch da. Wunderbar, wie in den
ersten Minuten des Stückes die Spannung
gehalten wird und nur kleine Gesten und
Mimik bereits eine Geschichte erzählen: Su-
zann sitzt wie ein verletzliches Kind im
Sessel, wirft immer wieder Blicke zu Sven,
der auf der Couch in Gedanken versunken an
der Zigarette zieht. Rauschschwaden hängen
tief über der Szene, umgekippte Gläser, Fla-
schen und zertretene Chips erinnern an die
Party. Suzann weiß, sie muss gleich gehen,
und hat Angst vor dem Moment, in dem Sven
sie anschauen wird. Ein starkes, poetisches
Bild gleich zu Beginn der Inszenierung von
Eva Hosemann, in der bereits die Charakter-
züge der Figuren erkennbar sind: Sven, der
sich ein spießbürgerliches Zuhause geschaf-
fen hat; Suzann, die nicht alleine sein kann.

Diese erste Szene ist die Ruhe vor dem
Sturm, jetzt ist der Augenblick da, in der
Sven Suzann zum Gehen bewegen will. Sie
beginnt zu plappern, wirft ihre eigenen, into-
leranten Thesen in den Raum, erzählt von
ihrer Idee, sinnlose Kreaturen zu vernichten
und von der Einheit, die sie sein möchte.
Melanie Herbe spielt die Rolle der abgestürz-
ten, taumelnden Frau, deren Hasstiraden sich
eigentlich gegen sich selbst wenden, brillant.
Sie verliert vollkommen die Contenance und
wirft sich dem homosexuellen Sven an den
Hals, weil sie sich durch Sex die Liebe er-
träumt. Auch wenn sie von Gaskammern und
Vernichtung spricht, kann man sie nicht
verurteilen, sondern nur Mitleid empfinden.

Endlich verlässt Suzann die Wohnung,
Sven versucht – wie im Laufe des ganzen
Stücks – Ordnung in seine Wohnung (und
sein Leben) zu bringen, und hört noch ein
paar Geburtstagsglückwünsche auf dem An-
rufbeantworter ab. Da klingelt es, und sein
langjähriger Freund, der schmierige Karrie-
rist Daniel kommt mit Suzann zurück und
mit der erschreckenden Nachricht, ein toter
Schwarzafrikaner liege vor der Haustür.

Doch erwartet man jetzt einen vernünfti-
gen Umgang mit der Situation, liegt man
völlig falsch. Die drei Protagonisten reißen
sich gegenseitig die Wohlstands- und Spaßge-
sellschaftsmasken vom Gesicht und sind
nicht einmal überrascht darüber, was sich
dahinter Widerliches verbirgt. Sinnlosigkeit
und Leere bestimmen das Leben der drei, die
meistgestellte Frage ist „Wie läuft’s im Job?“.
Statt sich mit dem Schicksal des Toten ausei-
nander zu setzen oder gar Mitgefühl zu
entwickeln, dreht sich alles nur um kranke
Lebensentwürfe und darum, sich die Lange-
weile zu vertreiben.

Man pumpt sich weiter mit Drogen und
Alkohol voll, nur Sven hegt den Verdacht,
Daniel könnte den Schwarzafrikaner getötet
haben. Daniel bestreitet das, er will endlich
mit Suzann ins Bett. Suzann interpretiert das
als Liebe, sieht ihren Traum vor Augen, durch
Familie und Kinder ein neues Leben zu begin-
nen. Erst als Daniel sie mit den brutalen
Sätzen „Du bist nicht die Mutter meiner
Kinder“ und „Ich finde es gut, wenn Men-
schen ihre Kinder abtreiben“ zwingt, die
Augen zu öffnen, sieht sie die kalte Realität.

„Party mit totem Neger“ ist ein brillantes
Stück mit starken, maßlos zynischen Dialo-
gen, die an vielen Stellen schmerzen. Der
Autor Kai Hensel hat mit den drei Figuren
Stellvertreter einer Generation geschaffen,
die zwar als überzogen gesehen werden
könnten, aber niemals unglaubwürdig sind:
Sven, der an einem sozialen Brennpunkt
wohnt, um den Bezug zur Normalität nicht
zu verlieren, und dessen Homosexualität
nicht Abgrenzung bedeutet, sondern viel-
mehr schick ist. Daniel, der herzlose, rassisti-
sche Karrierist, für den das Leben ein Assess-
ment-Center ist und der dafür steht, dass
Globalisierung nichts mit Toleranz und Res-
pekt gegenüber Fremden zu tun hat. Und
Suzann, die die starke Geschäftsfrau darstel-
len will, aber auch glaubt, ihr Glück in einer
Familie zu finden.

Eine großartige Textvorlage, die Eva Hose-
mann bestmöglich umgesetzt hat. Unter ih-
rer Regie spielen Melanie Herbe, Wolfgang
Edelmayer (Sven) und Harald Posch (Daniel)
äußerst lebendig und glaubwürdig.

Weitere Vorstellungen: heute Abend; 8. Ja-
nuar; 11. bis 15. Januar; jeweils 20 Uhr

Show für Literatur in der Rampe
Mit der neuen, jeden ersten Freitag im
Monat stattfindenden Veranstaltungs-
reihe „L’egotrip – Die Show für Literatur“
gibt der DJ und Popliterat Mathias Bach
als Moderator im Theater Rampe seinen
Gästen die Möglichkeit, ihre poetischen
Texte in einem ganz persönlichen Rah-
men zu präsentieren. Heute ist um 23
Uhr der Autor Toby Hoffmann zu Gast.
Auf musikalische Weise unterstützt ihn
ein Jazztrio mit Nico Schulze, Klavier, Joel
Locher, Bass, und Daniel Kartmann,
Schlagzeug.

Fernsehaufzeichnung im Opernhaus
Der Südwestrundfunk, der Bayerische
Rundfunk und der Kulturkanal Arte zeich-
nen im Stuttgarter Opernhaus heute und
morgen jeweils von 20 Uhr an Karl Ama-
deus Hartmanns Oper „Simplicius Simpli-
cissimus“ in der Premierenbesetzung auf.
Für die morgige Vorstellung gibt es noch
Karten (Telefon 07 11/20 20 90). Claudia
Mahnke in der Titelrolle wurde für ihre
herausragende Leistung in der Fachzeit-
schrift „Opernwelt“ mehrfach als „Sänge-
rin des Jahres“ nominiert. Hartmann
schrieb sein einzig vollendetes Bühnen-
werk in den Jahren 1934 und 1935 in
München, wo es freilich erst im Jahr 1948
uraufgeführt wurde. „Simplicius Simpli-
cissimus“ soll am 2. August, dem hun-
dertsten Geburtstag des Komponisten, im
Fernsehen ausgestrahlt werden.

Bambusflöten selber bauen
Im Begleitprogramm zu der Sonderaus-
stellung „Schwanenknochenflügel-Flöte“,
die noch bis zum 6. März geöffnet ist, gibt
es im Württembergischen Landesmu-
seum am kommenden Sonntag von
14 Uhr bis 16 Uhr den Workshop „Den
hohlen Bambus klingen lassen“ für Kin-
der im Alter von acht Jahren an. Als
Vorbild zum Selberbauen dienen den Teil-
nehmern des von Florian Stiefel geleite-
ten Workshops eine Reihe von Bambusflö-
ten, wie sie noch heute in der Südsee
verwendet werden. Im Mittelpunkt der
Ausstellung stehen Flöten, die vor 35 000
Jahren von eiszeitlichen Jägern gefertigt
wurden und in einer Höhle auf der schwä-
bischen Alb gefunden wurden. Für den
Workshop ist eine telefonische Anmel-
dung unter der Nummer 07 11/2 79 34 00
erforderlich.

Alte Polaroids haben ihren eigenen ästhetischen Reiz: Arbeit von Stefanie Schneider. Foto Galerie

Museumswächter können nicht nur auf
Kunst aufpassen, sondern auch selber wel-
che machen. Das war im Sommer der Lern-
effekt der Ausstellung „Vorsicht, Aufsicht“
im Lindenmuseum. Wegen des großen Erfol-
ges ist das Projekt nun in die zweite Runde
gegangen. Bereichert um weitere Arbeiten
und verstärkt durch die Bildhauerin Katha-
rina Küper, präsentiert sich die Schau in
neuer räumlicher Inszenierung. Wieder ist
dabei ein lebendiges Kontrastprogramm zu
den ethnologischen Objekten des Hauses
gelungen. Michaela Kern zwingt Vegetations-
zonen ins geometrische Format, Eun-Joo
Shin verwischt Gesichter und Kathrin Ruhlig
lässt ein asiatisches Powergirl aus einem
Diptychon herausspringen. (Bis 6. Februar,
Hegelplatz 1, Di–So 10–17, Mi bis 20 Uhr.)

O
Welke Blätter und Blüten, kahle Zweige

und groblinig umrissene Schädelformen. Das
kapieren wir doch sofort: alles Vergänglich-
keitsmahnungen. Mit seinen gemalten, ge-
zeichneten oder in Holz geritzten Konturfor-
men erneuert Peter Riek die Vanitasthema-
tik, wie sie besonders für das barocke Still-
leben prägend wurde. Zu sehen ist der mor-
bide getönte Symbolismus des Heilbronners
in der Südwestbank. Zugegeben, die linearen
Gewächse sind nett stilisiert – uns kommen
die etwa fünfzig Arbeiten dennoch ein biss-
chen verwelkt vor. (Bis 20. Januar, Rotebühl-
straße 125, Mo–Fr 9–17 Uhr.) lei

Keiner will bloß Gehäuse sein
Matthäus Thoma und Stefanie Schneider in einer Ausstellung der Galerie Sturm

Der Ben Nevis ist der höchste Berg Schott-
lands – was man auf der gleichnamigen
Landschaftsabstraktion von Claude Heath in-
des nicht unbedingt sofort erkennt. Denn
der britische Maler und Zeichner übersetzt
uns den Gipfel aus den Highlands in eine
verklausulierte Chiffrensprache aus kleinen
Rauten, Punktierungen und Sternen. Gemein-
sam mit seiner jungen Landsmännin Sue
Arrowsmith zeigt die Galerie Hollenbach
jetzt den Mann aus London, der als Autodi-
dakt zur Kunst kam. Die schönsten Arbeiten
sind dabei wohl jene Folienzeichnungen, die
Heath in Aquarien verpackt und an die
Wand geschraubt hat. Was aus dem einen
Winkel des Raums nur als krakeliges Ineinan-
der schwarzer, gelber und grüner Linien
erscheint, entpuppt sich, hat man erst den
richtigen Standpunkt herausgefunden, als
frappierendes Weltmodell mit 3-D-Effekt.

Damit zehrt der Künstler ebenso vom
britischen Erbe der Op-Art wie seine 1968
geborene Kollegin. Pinkfarbene Lackwellen
etwa flimmern auf „Rosey-Posey“, einem
poppigen Bildquadrat von 2001. In ihren
neuesten Arbeiten dagegen verfremdet die
Künstlerin Botanisches zu kleinzelligen grafi-
schen Strukturen. Überlagern sich auf der
einen Leinwand stilisierte Kiefernnadeln,
prunkt gegenüber ein markant beschnitte-
ner Buchsbaum aus dem Bild heraus. lei

Bis 21. Januar, Ganghoferstraße 28, Mo–Fr
13–17, Do 9–17 Uhr. Bis 10. 1. geschlossen.

Kreative Magenmassage
Reggae mit Nosliw, Mellow Mark und Jahcoustix in der Röhre

U 2 ab Hölderlinplatz
„Hast nicht gerade einen guten Platz er-
wischt.“

„Du aber auch nicht.“
„Immerhin muss ich nicht stehen.“
„Lieber gut stehen als schlecht sitzen.“
„Darüber kann man streiten, gell.“
„Ich will nicht streiten.“
„Ich meinte, darüber kann man unter-

schiedlicher Meinung sein.“
„Ach so.“
„Guck mal da draußen. Die bauen wie die

Ameisen. Aus dem Nichts acht Stockwerke
hoch.“

„Was ist das?“
„Das ist nicht dein Ernst. Das neue Kran-

kenhaus natürlich.“
„Ach so. Ja. Wie die Ameisen.“
„Wäre ich eine Ameise, würde ich eine

Gewerkschaft gründen.“
„Die Ameisen hinken voll hinterher. Kei-

nen Sonntag haben die.“
„Wie heißt nochmal das Schlagwort bei

Brecht?“
„Was faselst du? Schlagwort? Gibt’s

nicht. Kenn ich nicht.“
„Egal. Vorgestern Nacht hat der Typ aus

der Nachbarwohnung ,She loves me‘ von den
Beatles gesungen. Voll hart. Mitten in der
Nacht. Bin sofort aufgewacht. Voll hart.“

„Steigst du auch am Rathaus aus?“
„Ich fahr bis zum Charlottenplatz.“
„Ich auch.“
„Weißt du, eigentlich bin ich kein großer

Beatles-Fan.“ Tilman Rau

Tanz, Musik und Licht
Die Performance „Wasserzeichen“ im Rotebühltreff

Alles vergänglich!
Zwei Ausstellungen in Stuttgart

Von Gabriele Hoffmann

Erben der Op-Art
Britische Kunst bei Hollenbach

Wie läuft’s im Job?
Die Premiere von „Party mit totem Neger“ in der Rampe

KULTURBEUTEL

Vergebliche Suche nach dem Glück

STADTBEKANNT

Bewegung im Vagen: Tänzerin des Projekts „Wasserzeichen“ hinter einer Plastikfolie Foto Bublitz

Von Claudia Gass

GALERIENOTIZEN

Von Nicole Buck

Hass gegen sich selbst
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