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Herr Elmgreen, Herr Dragset, Sie rich-
ten gerade Ihre Ausstellung „Stillleben 
mit Gemüse“ im Städel Museum ein. 
Schon vor der Eröffnung kann man hier 
und da im gesamten Gebäude Ihre Kunst 
entdecken.
ELMGREEN: Wir waren mehrmals am Ort, 
um herauszufinden, welche Werke wo mit 
welchen Dimensionen in die Räume pas-
sen. Es gibt zwei Installationen, die gewis-
sermaßen ortsspezifisch sind. Sie füllen 
den Raum auf eine Weise, die uns genau 
richtig erscheint. Und wir haben eine Ins-
tallation mitgebracht, die eigentlich ein äl-
teres Werk ist, die wir hier aber unbedingt 
zeigen möchten, weil sie ortsspezifisch für 
Frankfurt ist. Und wir haben dafür einen 
sehr guten Ort im Städel gefunden.

Sie waren schon früher in Frankfurt, im 
alten Portikus, den es seit 2003 nicht mehr 
gibt.
DRAGSET: Wir haben diesen Raum geliebt. 
Er war großartig. Wir konnten ihn ganz 
nach unseren Vorstellungen nutzen. Es 
war ein sehr vielseitiger Raum, man konn-
te ihn in alles Mögliche verwandeln, und 
genau das war das Schöne daran. Und er 
hatte ein phantastisches Programm, denn 
in einem Monat waren dort Werke von 
Kunststudenten ausgestellt, und im nächs-
ten Monat von Gerhard Richter – was mei-
ner Meinung nach ideal für eine Institu-
tion ist.

In Ihrer Arbeit beschäftigen auch Sie sich 
mit ÜberRraschungen. Die Besucher kön-
nen sich auf eine Schatzsuche durch das 
Städel Museum begeben. Sie tauchen in 
Ihre Kunst ein.
DRAGSET: Ja, wir haben uns wie ein freund-
licher Virus im ganzen Museum ausgebrei-
tet. Wir verwandeln die Räume, sodass sie 
anders aussehen als ein gewöhnlicher 
Ausstellungsraum. Das ist typisch für uns, 
denn wir verbinden gerne verschiedene 
Raumtypen miteinander und erzählen 
neue Geschichten.

Die meisten Werke gab es schon vorher, 
aber Sie haben sich offensichtlich gut 
überlegt, wo Sie sie in der Städel-Ausstel-
lung platzieren.
ELMGREEN: Die beiden ortsspezifischen 
Installationen zeigen zwei Seiten unseres 
Alltags. Wenn man unten im Raum sehr 
hart arbeitet, kann man vielleicht oben die 
Rechnung bezahlen.

„Stillleben mit Gemüse“ – woher haben 
Sie diesen Titel?
DRAGSET: Es gibt oben in der Sammlung 
ein Werk, das das erklärt. Das Städel be-
sitzt Werke aus über 700 Jahren. Und viele 
davon sind Stillleben. Das scheint für 
unsere Zeit nicht so relevant zu sein. Aber 
wenn man darüber nachdenkt, wie wir 
heute Bilder online nutzen, auf Instagram, 
präsentieren wir eigentlich auch ständig 
Stillleben. Die Art, wie wir unser Essen 
zeigen, wie wir gekocht haben, wie wir in 
einem Restaurant waren.

Das ist ein Thema, mit dem Sie sich viel 
beschäftigen – Digitalisierung, die Ein-
samkeit der Menschen mit ihren Geräten. 
Was würden Sie sich also wünschen, dass 
zum Beispiel Digital Natives bei Ihrer 
Installation denken?
ELMGREEN: Wir hoffen, Menschen in 
einem physischen Raum zusammenzu-
bringen und ihnen die Freude an einer 
physischen Erfahrung zu vermitteln.
DRAGSET: Und für Künstler, die Institutio-
nen seit vielen Jahren kritisch betrachten, 
ist es meiner Meinung nach jetzt an der 
Zeit, dass wir auch Institutionen wie das 
Städel und andere Museen als Orte würdi-
gen, die den Wert des Miteinanders und der 
analogen Begegnung wirklich hochhalten.

Mit den Jahren sind die Institutionen, mit 
denen Sie arbeiten, sozusagen von Jahr zu 
Jahr größer und renommierter geworden, 
Tate, Victoria and Albert, Städel … Sie 
haben einst in Off-Spaces angefangen.
DRAGSET: Schon davor, in Kopenhagen, 
haben wir unsere eigenen Veranstaltun-
gen organisiert.

Woher nehmen Sie Ihre Ideen, die alle 
aus unserer Alltagswelt stammen?

Künstlers, der sich vielleicht missver-
standen oder fehl am Platz fühlt. Wir ha-
ben immer einander, und das ist unsere 
Geschichte.

Haben Sie eine bestimmte Arbeitstei-
lung?
DRAGSET: Nicht wirklich, denn im Laufe 
der Jahre wechselt man manchmal die 
Rollen. Es ist ein bisschen wie in einer 
Ehe. Man durchläuft verschiedene Pha-
sen. Und ich glaube, wir sind beide sehr 
vielseitig.

Sie arbeiten mit einem ganzen Team zu-
sammen, da sind auch Managementfä-
higkeiten gefragt.
DRAGSET: Aber wir sind gerne unter Men-
schen, da wir im Theater gearbeitet ha-
ben, mögen wir Teamarbeit.

Das Theater passt zu Ihrer Kunst, die 
immer eine Art Inszenierung ist, auch 
ein bisschen wie ein Theaterstück. Es 
kann eine Tragödie sein, aber auch eine 
Komödie.
ELMGREEN: Es ist fast so, als würden wir 
die Bühne bereiten, und die Besucher 
werden zu Schauspielern. In unseren Ins-
tallationen neigen die Leute dazu, sich 
gegenseitig viel zu beobachten. Man 
nimmt die anderen Besucher wahr.

Aber wenn die Ausstellung eröffnet wird, 
sind Sie nicht da, Sie haben nicht das Ver-
gnügen, zu sehen, wie die Leute auf Ihre 
Kunst reagieren.
ELMGREEN: Jetzt können wir entspannt 
sein, weil das meiste bereits erledigt ist. 
Also gehen wir herum und schauen, was 
funktioniert, was nicht funktioniert und 
wie die Leute interagieren. Wie sie sich 
durch die Installationen oder die Räume 
mit den Skulpturen bewegen. Deshalb 
nehmen wir uns gerne Zeit für die Gestal-
tung einer Ausstellung.

Was erhoffen Sie sich, was soll Ihre Kunst 
den Besuchern bieten?
ELMGREEN: Ungewissheit. Es gibt zu wenig 
Ungewissheit in unserer Welt mit ihren 
schnellen Wahrheiten, Fake News und all 
dem. Es gibt viel zu viel Gut und Böse, A 
oder B, mögen oder nicht mögen.

Die Fragen stellte Eva-Maria Magel.

ELMGREEN: Natürlich enthalten diese In-
szenierungen immer zahlreiche kunsthis-
torische Anspielungen, die nicht unbedingt 
wie Kunst wirken. Wir machen uns Noti-
zen, führen Tagebücher und machen 
manchmal Fotos, und dann sind wir zu 
zweit. So erinnern wir uns auch gegensei-
tig an Dinge. Und jedes Mal, wenn wir eine 
Ausstellung machen, entstehen daraus 
Ideen für die nächste Ausstellung. Die gan-
ze Zeit, in der man an etwas arbeitet, 
nimmt man die Atmosphäre des Ortes auf, 
an dem man arbeitet, und nutzt diese für 
die nächsten Projekte.

Sie diskutieren also viel miteinander?
DRAGSET: Ja. Wir führen einen fortlaufen-
den Dialog.

Sie arbeiten nun schon seit 30 Jahren zu-
sammen. Und es wird offensichtlich 
nicht langweilig.
ELMGREEN: Es wäre vielleicht langweilig, 
wenn wir nicht zusammenarbeiten wür-
den, aber zu zweit zu sein, hilft uns, wei-
terhin neugierig zu bleiben, Spaß zu ha-
ben und die Probleme zu teilen, mit 
denen man auch konfrontiert ist. Wir 
haben nicht diese Einsamkeit eines 

„Es gibt zu wenig
 Ungewissheit in 
unserer Welt“
Das Künstlerduo Michael Elmgreen und 
Ingar Dragset hat schon eine Prada-Boutique in 
die Wüste gestellt und ein fiktives Kunsthaus 
gebaut. Jetzt krempeln sie das Städel Museum 
um mit „Stillleben mit Gemüse“. Ein Gespräch.

Frankfurt kennen die beiden seit Jahren: Michael Elmgreen (links) und Ingar Dragset im Städel Museum.       Foto      Emil Eichinger

Michael Elmgreen, 1961 in Kopenha-
gen geboren, und Ingar Dragset, 1969 
in Trondheim geboren, arbeiten seit 
1995 als Künstlerduo zusammen. Sie 
schaffen subversive, oft humorvolle 
Interventionen und Installationen, 
verwandeln Museen und Ausstel-
lungshäuser oder erfinden selbst mu-

seale Räume, Künstler, Architekten. 
Eines ihrer bekanntesten Werke ist 
„Prada Marfa“ (2005), ein fiktiver 
Prada-Shop mitten in der texanischen 
Wüste. Elmgreen und Dragset leben 
in Berlin. „Stilleben mit Gemüse“ ist 
von 20. Mai bis 17. Januar 2027 im 
Frankfurter Städel Museum zu sehen.

Elmgreen & Dragset im Städel Museum

Wabi-Sabi mit Domingo
Von Volker Milch 

F
ür Stars musste man schon im-
mer etwas tiefer in die Tasche 
greifen. Sie sind ja auch im Ein-

kauf teuer. Enrico Caruso soll 1908, als 
er in Wiesbaden den Herzog aus „Rigo-
letto“ sang, 10.000 Goldmark bekom-
men haben. In heutiger Kaufkraft dürf-
ten das über 100.000 Euro sein. Dafür 
hat er dann auch mal eine Gratis-Arie 
vom Balkon des Palast-Hotels ge-
schmettert.

Ein Jahrhundert später ließen sich 
seine Nachfolger im Startenor-Gewer-
be ihre Wiesbadener Open-Air-Auftrit-
te gut bezahlen. „Alle wollen Plácido 
sehen“, hieß es im Juli 2007 vor dem 
Arienabend des Sängers, der anno 
1990 gemeinsam mit José Carreras und 
Luciano Pavarotti in Rom die Marke 
„Die drei Tenöre“ begründet hatte.

In Wiesbaden kosteten die Karten 
zwischen 60 und 320 Euro. Viel Geld 
für wenig Domingo, bemängelten Be-
sucher. Plácidos Marktwert scheint 
seither recht stabil geblieben zu sein, 
obwohl er wieder zu seinen baritonalen 
Ursprüngen abgesunken ist und am 21. 
Januar seinen 85. Geburtstag feiern 
durfte. Wobei es auch ein paar Jahre 
mehr sein könnten, wie Kenner und 
Liebhaber munkeln.

Die Karten für seinen „glanzvollen 
Gala-Liederabend“ lediglich mit Kla-
vierbegleitung, den das Staatstheater 
für 19. Mai ankündigt, kosten zwischen 
50 und 275 Euro. Trotzdem ist die Ver-
anstaltung im Gegensatz zu deutlich 
günstigeren Maifestspiel-Programmen 
jüngerer Kollegen praktisch ausver-
kauft. Darüber mag man sich wundern, 
muss aber auch berücksichtigen, dass 
Charisma eher reift als altert. Und da-
von hat Domingo, künstlerisch immer 
die interessanteste Persönlichkeit des 
Tenor-Trios, sicher noch viel zu bieten 
in Oper, Operette und Zarzuela. Seinen 

Fans wird Perfektion ohnehin weniger 
wichtig sein als die Erinnerung an gro-
ße Emotionen. Auch an das Benefiz-
Konzert in Rom 1990, am Vorabend 
des Finales der Fußball-Weltmeister-
schaft. Im Endspiel schlug Deutschland 
dann Argentinien 1:0.

Und sollten wir nicht alle mehr nach 
dem Wabi-Sabi-Prinzip hören und uns 
von jenem ästhetischen Konzept aus 
Japan leiten lassen, das die Schönheit 
in der Patina und den Spuren der Zeit 
sucht? Teetassen, die in der Kunst des 
Kintsugi mit Gold geflickt wurden, sind 
viel teurer als makellose Keramik und 
Gala-Tickets.

Vor einem Jahr trotzte Domingo in 
der Alten Oper dem Alter. Im Interview 
verriet er seinen Jungbrunnen: „Singen 
hält mich in Form!“ Eher ausweichend 
antwortete er auf eine Frage zu den 
Vorwürfen sexueller Belästigung, sei-
nen Abschied von der Metropolitan 
Opera in New York und aus der Lei-
tungsfunktion in Los Angeles. Er sei 
überzeugt, „dass all dies eines nicht all-
zu fernen Tages gelöst sein wird“. Dass 
er schon vor diesem Tag ausgerechnet 
von Wiesbadens gendersensibler Inten-
dantinnen-Doppelspitze eingeladen 
wurde, sorgte bei der Maifestspiel-Prä-
sentation im Februar für ein gewisses 
Erstaunen. Wenig sensibel ist auch, 
dass nun in der Ankündigung die Sop-
ranistin Guanqun Yu kaum sichtbar ist, 
was den Eindruck einer austauschba-
ren vokalen Begleiterscheinung unter-
streicht.

Dem legendären Enrico Caruso war 
es übrigens nicht vergönnt, dem Alter 
singend zu trotzen. Er starb 1921 mit 
48 Jahren. In Frankfurt sorgte er zwi-
schen 1907 und 1911 für ausverkaufte 
Vorstellungen. Die Investition in einen 
Star wird sich schon damals gelohnt 
haben.

Fankultur

den die fünf Tänzer eine eingängige 
Choreographie, mit zahlreichen auch 
popkulturellen Elementen, mit Sprache, 
mit dem schillernden Bühnenbild, das 
dank einer Discokugel bald zum fun-
kelnden Weltall wird. Der Überschwang 
an Fragen, mit dem das Leben gerade 
Jugendliche konfrontiert, schlägt sich in 
Clevillés Stück nieder, mit den Tänze-
rinnen und Tänzern gemeinsam erarbei-
tet.  Das ist manchmal etwas zu viel – 
trifft aber genau den Ton, den vor allem 
das junge Publikum braucht, um bei der 
Stange zu bleiben.  Immer wieder finden 
die fünf Tänzer zu schwebenden Posen, 
zu Sternbildern zusammen, die den En-
thusiasmus und auch die Zweifel vermit-
teln, die ein Leben im Erwachsenwer-
den ausmachen. Dazu kommen ein 
Soundtrack (Luke Sutherland), der be-
kannte Pop-Nummern aufnimmt und in 
die Weite führt, ein ausgeklügeltes 
Lichtkonzept und eine direkte Anspra-
che, die manche Frage auch bei Älteren 
nachhallen lässt. EVA-MARIA MAGEL

■ SKY NIGHT 

Staatstheater Mainz, nächste 
Vorstellungen 18. Mai, 11 Uhr, 
19. bis 21. und 29. Mai jeweils 
10.30 Uhr, weitere im Juni.

Nicht den Tanzboden betreten! Das hört 
man öfter, wenn sehr nah am Publikum 
getanzt wird. Selten ist man so versucht, 
die Regel zu brechen. Denn der Tanzbo-
den im U17 des Mainzer Staatstheaters 
ist ein Sternbild, Planeten, Sterne, Kons-
tellationen sind zu sehen, samt einer 
Umlaufbahn. Auf dieser Rampe tanzen 
alsbald fünf Planeten, Christian Leve-
que, Shani Licht, Federico Longo, Lin 
van Kaam und Milena Wiese. Sie erin-
nern sich an Momente des Suchens in 
ihrem Leben, machen Witze, fragen 
nach Sternzeichen und behaupten, was 
einen Löwe ausmache oder einen Stier. 

Es tanzen die Zwillinge, es rennen die 
Planeten über die Rampe. Wir sind al-
lein, aber immer auch zusammen, zeigt 
das. Der Direktor des Scottish Dance 
Theatre, Joan Clevillé, reiht sich ein in 
die Riege der hochkarätigen Gastcho-
reographen, die Tanzmainz engagiert, 
um lang laufende Stücke für ein junges 
Publikum zu schaffen, die auch Älteren 
Spaß machen. Sternbild für Sternbild 
sammelt „Sky Night“ Eindrücke und Zu-
schreibungen, gerade so, wie man das 
als junger Mensch oft erlebt. Wer bin 
ich? Wie will ich leben?

In einem Zusammenspiel und da-
durch durchaus auch geborgen, verbin-

Du bist ein Stern
MAINZ Tanzstück „Sky Night“ im Staatstheater 

wobei die Doppelchörigkeit sich nur in 
der Aufstellung der Holzbläser erken-
nen ließ, die zwei und zwei Oboen um 
zwei Fagotti gruppierte und den Obois-
ten offensichtlich den Kontakt zueinan-
der erschwerte. Die Themen der sieben 
Sätze reizten erfahrene Kantoreisänger 
fast zum Mitsingen, denn Händel recy-
celte darin Hits aus seinen Oratorien.

Ton Koopman wird im Oktober 82 
Jahre alt, aber sein Dirigierstil bleibt 
jung und kraftvoll. Als Vertreter der his-
torischen Aufführungspraxis waren sei-
ne Tempovorstellungen in den schnellen 
Sätzen spürbar an den Geschwindigkei-
ten orientiert. Auch im folgenden Kon-
zert für Orgel und Violine F-Dur Hob. 
XVIII:6 von Haydn, für das sich Koop-
man an die Truhenorgel setzte und mit 
einer Armbewegung klarmachte, dass 
auch er ein bisschen Lampenfieber hat, 
drohte er seinem Partner, dem Konzert-
meister Florin Iliescu, immer mal wie-
der davonzulaufen. Aber im Blickkon-
takt zueinander konnten sie sich bis zum 
Schluss gut einigen.  DORIS KÖSTERKE

Diese Alte-Musik-Legende bewies Em-
pathie mit den Musikern des hr-Sinfo-
nieorchesters. Mit Ton Koopman als Di-
rigent steigerte sich das Konzert in der 
Reihe „Barock+“ im hr-Sendesaal nach 
der selten zu hörenden Sinfonie Nr. 80 
von Joseph Haydn zu großem Jubel.

Bei über hundert Haydn-Sinfonien 
liegt es nahe, nur eine Auswahl zu ken-
nen. Dabei stärkt die 80. den Ruf 
Haydns als einer der meistunterschätz-
ten Komponisten, dessen Humor heute 
vielleicht besser verstanden wird als zu 
konventionsbetonteren Zeiten. 

Bereits der sechstaktige Eingangsge-
danke riss die Erwartungshaltungen aus 
ihrem symmetrischen Vier-plus-Vier-
Takte-Trott. Im Weiteren erfrischten im-
mer wieder überraschende Tonartwech-
sel, der erdende Taktschwerpunkt auf 
der „Eins“ wurde insbesondere im Final-
satz durch Synkopen verweigert. Vor al-
lem sparte Haydn auch nicht an seinen 
neckischen Generalpausen.

Begonnen hatte das Konzert mit Hän-
dels „Concerto a due cori“ HWV 332, 

Großer Teamgeist
FRANKFURT Ton Koopman  mit  hr-Sinfonieorchester untertan, rufen ihnen zu: „Ihr habt Angst, 

die Kontrolle zu verlieren.“ Hinzu kommt 
„Der Soldat“ (Steve Katona), Counterte-
nor mit fast femininer Stimme und musku-
lösem Oberkörper. Später kraucht er als 
erblindeter Überlebender einer Katastro-
phe und wird an Seilen in die Höhe gezo-
gen. Zwei Tänzer, mit Fellen behangen, 
hoppeln und kullern als schafartige Vier- 
und Zweibeiner durch die trübe Schwarz-
felslandschaft. In der Statik der „Anfänge“ 
verkörpern sie naive Lebendigkeit. Bis sie, 
umrandet vom Chor, in einem Loch ver-
schwinden. Ein totes Schaf wird als Opfer-
symbol an Seilen in die Höhe gezogen.

Um eine Handlung, eine Geschichte, 
drückt sich „Anfänge“. Die Möchtegern-
oper hantiert singend  und per Bühnenbild 
Feuersturm-, Seifenblasen- und Tierrobo-
ter-Videos mit einfachsten Behauptungen 
über den Zustand der Welt und wer an ihm 
wohl Schuld habe. MELANIE SUCHY

■ ANFÄNGE, Staatstheater Darm-
stadt, nächste Aufführung 28. 
Mai, 19.30 Uhr. Arendts  Video-
Oper „Death in Peace“ läuft am 
21. und 22. Mai im Mousonturm.

sition des Georgiers Nikoloz Pasuri, Jahr-
gang 1990. Auch keine Großtat, voller 
Versatzstücke, direkte Zitate vermeidend. 
Irgendwann im Stil von Philip Glass dann 
repetitive Klänge auf einer Tonhöhe. Bass-
klarinette, Oboe, Fagott, Tuba, Flöte, Kla-
vier werden einzeln hörbar, was schöne 
Töne erklingen lässt. Die Streicher fiepen 
und krächzen. Das Orchester stützte den 
Männerchor. Der, zum Schluss zwanzig 
Herren, stellt die dümmliche Schar dar. Er 
singt gut, oft ein-, zuweilen mehrstimmig, 
vom Blatt, genauer gesagt von Tablets. Im 
Akt „Die Erscheinung“ sind die Männer, in 
roten, wallenden Gewändern, Priester, die 
„Tech-Elite“; in „Das Opfer“, in Gummi-
stiefeln und mit Superhandschuhen 
„Arbeiter“. Wie Tschernobyl-Liquidato-
ren. Ihr Befehl lautet „Dig, dig!“, „Grabt, 
grabt, auch wenn ihr erschöpft seid!“. Das 
tun sie aber nicht.  Der „König“ (Ben Con-
nor) im weißen Schleppengewand, mit ir-
ritierender Langhaarperücke und „Pries-
ter“ (Marco Mondragón) in Schwarz sind 
erst  Konkurrenten, dann Verbündete im 
Kampf gegen die „Bösen“. Die beuten den 
Planeten aus und machen sich die Men-
schen technologisch und ideologisch 

plaudierte zum Schluss höflich,  bis der 
Vorhang vor der Reihe der Beteiligten fiel. 
Buhrufe tönten dann in Richtung Regie.

Der Scheuchen-Akt war musikerfrei: 
nur elektronisches Geigen, Schubbern, Zi-
schen. Vorher spielte das Staatsorchester, 
geleitet von Johannes Zahn, eine Kompo-

Die Scheuche, hier ohne den Zusatz „Vo-
gel“, trägt einen weißen Anzug mit einer 
Teletubbie-Spitze auf der engen Kapuze. 
Bewegen kann sie nur den Kopf. Und re-
den. Sie erklärt sich eifrig, stolz auf ihre 
Aufgabe. Das Kornfeld auf der Bühne 
steht stramm auf Paletten. Auf einer gro-
ßen Anzeigetafel: ebenfalls ein Kornfeld, 
das man als Drohnenaufnahme sieht, dazu 
Zeit- und Temperaturangaben.

Die Scheuche (June Ellys Mach) wie-
derholt sie und freut sich, das Feld „vogel-
frei“ gemacht zu haben. Sie kann schie-
ßen. Aber merkt erst bei über 90 Grad Cel-
sius, dass kein Mensch mehr da ist, der den 
Weizen ernten und essen kann. Dieser 
dritte, letzte Akt der Oper „Anfänge“ 
heißt „Die Vision“. Die soll gewisserma-
ßen auch Anfang sein, zum Umlenken der 
Politik und Wirtschaft, um die Erde zu ret-
ten, die Vögel und Menschen. Dieser Ap-
pell allein erzeugt aber noch keine Kunst.

Das Musiktheaterwerk war ein Auftrag 
an die Multimediakünstlerin Ayla Pierrot 
Arendt, Jahrgang 1987, zur Uraufführung 
im Rahmen des KI-Festivals am Staats-
theater Darmstadt im Großen Haus. Das 
Publikum im nicht voll besetzen Saal ap-

Verscheuchtes Publikum
DARMSTADT Die Oper „Anfänge“ am Staatstheater löst keine großen Begeisterungsstürme aus 

Mit Teletubbie-Kapuze: die Scheuche       
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