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RHO ist ein 2017 gegründetes, dezentrales Künstler:innen-Kollektiv. Es verzichtet in der Öffentlichkeit auf personale 

Eigennamen und versteht sich als Gemeinschaft zur Durchsetzung kreativer Konzepte an der Schnittstelle 

verschiedener Professionen wie z. B. bildender Kunst, Theater und experimenteller Musik.

RHOs Arbeitsschwerpunkt liegt auf immersiven Rauminstallationen, die sämtliche Sinne adressieren, um bestehende 

Strukturen physischer, psychischer sowie sozialer Räume und deren Wahrnehmung spielerisch zu untersuchen. Einen 

zentralen Aspekt bildet hierbei die körperliche Erfahrung, die durch die Choreografie von Licht, Schatten, Geräuschen 

und Gerüchen sowie performativen Elementen erreicht wird.

Gezielt betreibt RHO auch Kooperationen mit anderen Akteur:innen und Kollektiven, so. z.B. mit dem Performance Duo 

Studio Beisel oder aktuell dem Musiktheater Kollektiv Dritte Degeneration Ost. Im Rahmen des Karl-Sczuka-Preises, bei 

den Donaueschinger Musiktagen 2021, erhielten RHO und das Vokalsensemble Γλώσσα (glossa) das, vom Goethe-

Institut ausgeschriebene, »Internationale Recherchestipendium 2022« für ihr gemeinsam produziertes Hörstück 

»CHOLERA – I though I should never speak again«, das wiederum eine Weiterentwicklung der vorangegangen 

Multimedia Installation war.

Ein weiterer Aspekt der Arbeitsweise des Kollektivs bilden dessen Bemühungen um zirkuläres Bauen im kreativ Prozess. 

Zwar sollen durchaus materialintensive Projekte realisiert werden, doch soll das verwendete Material danach im Bestfall 

zur weiteren Verwendung durchgereicht werden. Dies betrifft auch die Akquise des Materials. So entstehen häufig 

Arbeiten, ausgehend von einem Material in Kombination mit einem vorgegebenen Raum. Diese Praxis setzt einen 

intensiven Kontakt mit Unternehmen, Institutionen, Behörden, Presse, privat Personen, befreundeten Kolleg:innen aus 

Theater, Film, Musik und Kunst usw. voraus. 
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4.48 I CAN FILL MY SPACE HERE I AM AND THERE IS MY BODY

Projektraum ‘Schräge’, Kassel Projektraum  ‘Stellwerk im Kulturbahnhof’, Kassel Gallerie ‘Feiertag’ am Pferdemarkt, Kassel

18.10. - 28.10.2017 09.11. - 11.11.2017 24.11. - 26.11.2017

PALINGENESIS 4.48.2 MY CLIENTS WANT TO KILL ME

Projektraum  ‘Interim’, Kassel EMAF 2018, Theaterpassage, Osnabrück
Projektraum  ‘Südflügel des Kulturbahnhofs’, 

Kassel

19.01 - 28.01.2018 18.04. - 21.04.2018 17.08. - 09.09.2018

PERHAPS IT WILL SAVE ME             
PERHAPS IT WILL KILL ME

BUT YOU HAVE A LOT OF FRIENDS
BUILT TO BE LONELY,                                 

TO LOVE THE ABSENT

Gewächshaus Wilhelmshöhe, Kassel Projectspacce ‘Gold&Beton’, Köln/Cologne
Rondell auf der Weinbergterrasse & 

Frühstückspavillon (mhk), Kassel

21.12. - 19.01.2019 25.01. - 05.03.2019 18.09. - 24.09.2020

– CHOLERA –                                                       
I THOUGHT I SHOULD NEVER SPEAK AGAIN                                                                   

feat. Γλώσσα (glossa) 

 AN INSTANT CLARITY                                  
BEFORE ETERNAL NIGHT

feat. Gereon Krebber @ Alexander Levy

– PHLEGMA –                                                      
IN THE DARK POND OF MYSELF 

Kasseler Kunstverein Messe K60 in den Wilhelmhallen, Berlin Projektraum  ‘feinmechanik’, Kassel

15.02. - 15.03.2021 05.09. - 19.09.2021 03.12. - 19.12.2021

– MELANCOLIA –                                                    
MY MIND IS SUBJECT OF THESE 

BEWILDERED FRAGMENTS

– SANGUIN –                                                     
BORSCHT                                                 

feat. Studio Beisel

ГОЛОБІОHТ   
(HOLOBIONT)                                             

feat. Studio Beisel

Projektraum ‘adhoc raum’, Bochum online Projektraum  ‘Berneburg’, Kassel

29.04. - 22.05.2022 12.06.2022 16.06. - 25.09.2022

4.48.3 TIME IS THE ILLUSION OF SOLIDITY
OPER OTZE AXT                                       

feat. Dritte Degenartion Ost

Projektraum ZfK, Bremen Residenz ‘Los Angeles’, Günsterode
Staatstheater Darmstadt,

Theater im Revier Gelsenkirchen,
Theater Bremen

06.03. - 27.03.2023. 10.08.2024 14.05.2025   –   03.04.2025   –   04.07.2025

mailto:info@rhokollektiv.org
https://www.staatstheater-darmstadt.de/veranstaltungen/oper-otze-axt.1804/#termine
https://musiktheater-im-revier.de/de/performance/2024-25/noperas-oper-otze-axt-ua
https://www.theaterbremen.de/de_DE/programm/noperas-oper-otze-axt.1361877#ensemble
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PREISE & STIPENDIEN

Karl Szuka Recherche Stipendium 2022 zusammen mit Γλώσσα (glossa)

Residenz in “Los Angeles”, Günsterode, 2024

Kasseler Kulturpreis 2024

Residence NRW+

PUBLIKATIONEN

Im Gegenüber der Dinge - RHO Kollektiv | Hrsg.: Kasseler Kunstverein & Kettler Verlag | Hardcover, 96 
Seiten | 17,6 × 25,0 cm, de/en | 978-3-98741-000-0 | Juni 2022 

PRESSE

HNA

Kubaparis

Kunstforum

SWR

HR

https://www.swr.de/swrkultur/hoerspiel/karl-sczuka-preis/cholera-i-thought-i-should-never-speak-again-100.html
https://www.kassel.de/buerger/rathaus_und_politik/rund-ums-rathaus/ehrungen-und-preise/preise-der-stadt/kulturpreis-kassel.php#:~:text=Kulturpreis%202024,o'clock%E2%80%90Konzerte%E2%80%9C.
https://www.residencenrw.de/de/stipendiat:innen/kollektiv-rho/
https://www.verlag-kettler.de/de/buecher/rho-kollektiv/
https://rhokollektiv.org/download/press/RHO_Presskit_2018_2024.pdf
https://kubaparis.com/archive/cholera-i-thought-i-should-never-speak-again
https://www.kunstforum.de/artikel/pandemische-einsichten/
https://www.swr.de/swrkultur/hoerspiel/karl-sczuka-preis/cholera-i-thought-i-should-never-speak-again-100.html


I M  G EG E N Ü B E R  D E R  D I N G E
A u s z u g  a u s  d e m  E s s a y  v o n

M i c h a e l  S t o c k h a u s e n

2 0 2 2

1. RHO ist ein Kollektiv ohne personale Eigennamen. 
Es verneint die noch immer biografische Struktu-
riertheit des künstlerischen Feldes, ohne die Autor:
innenfunktion zu verneinen oder in exzentrische 
Suchspiele à la Banksy zu verfallen. 

2. Als Kollektiv steht RHO in einer Tradition synäs-
thetischer und ephemerer Raumkünste mit gewissen 
Affinitäten zu den Bühnenkünsten. Ihre Werke re-
präsentieren nicht, sondern suchen das Präsenzer-
leben und schreiben darin eine Tendenz der Kunst 
fort, die sich seit mindestens 100 Jahren entfaltet. 
Dieser konservative (von lateinisch „conservare“ = 
bewahren) Zug weicht von aktuellen Tendenzen ab, 
digital zu rezipieren und zu distribuieren. Mit der auf 
Präsenz zielenden Arbeitsweise ist ihrem Werkbe-
griff von Anfang an das Problem der Dokumentier-
barkeit eingeschrieben. Auch dies ist nicht neu, 
weicht gegenwärtig aber noch stärker von einer Er-
wartungshaltung ab, die mediale Reproduzier- und 
internationale Konsumierbarkeit als selbstverständ-
lich nimmt. Die zweifache Ortsbezogenheit der Ar-
beiten von RHO – gemeint sind der physische Raum 
der Ausstellung einerseits und der des besuchen-
den Körpers anderseits – ist nicht repräsentier- oder 
teilbar. 

3. RHO arbeitet weder thematisch noch narrativ, 
sondern atmosphärisch. Das ist ein Wagnis, da The-
men vermittelbar, Atmosphären „nur“ erlebbar sind. 
Die Geschichten zu bzw. hinter den Werken, die auf-
bereiteten Konflikte und globalen Verstrickungen, 
finden derzeit longitudinale Verbreitung. Künstler:
innen, die in Anträgen konkrete Themen, Diskurse 
oder „Fälle“ adressieren, stoßen eher auf finanzielle 
Zuwendung und können öffentlichkeitswirksam mit 
tagespolitischen Ereignissen verbunden werden. 
Aus dem Vorwurf der „Erklärungsbedürftigkeit“ mo-
derner Kunst ist eine „Erklärkunst“ hervorgegangen. 
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Dabei treten Künstler:innen neben Politiker:innen, 
Ethiker:innen, Wissenschaftler:innen, argumentie-
ren gleichförmig und schreiben sich longitudinal 
in die Diskurse der Gegenwart ein. Die transversa-
le Argumentation der Kunst verstummt. RHO 
taucht auf und ab und erklärt nichts.

4. Es gibt Attraktionskünstler:innen, die es ge-
schafft haben, aus sich und ihren Ausstellungen 
eine Attraktion an sich zu machen. Die zählbare 
Anziehung in Klick- oder Besuchendenzahlen ist 
Teil ihrer Attraktivität für Institutionen, Sammler:in-
nen, die Berichterstattung oder das Stadtmarke-
ting. Manche sind in diese Rolle gefallen, andere 
haben sie gezielt gesucht, sind Popstars im erwei-
terten Sinne. Ihre Auftritte entsprechen den Kate-
gorien „fantastic show“ und „state of the art“. Sie 
agieren effektvoll, beeindrucken und funktionieren 
longitudinal. Ihnen entgegen stehen „Kunstpries-
ter:innen“, die eine reine Kunst − „frei von“, pur, „er-
haben über“ − propagieren und ausstellen. Trans-
versal dazu die ex-zentrische Attraktionspraxis von 
RHO.

5. Sich und die Besuchenden in eine ex-zentrische 
Position zu bringen, die Nichtprivilegierung Letz-
terer in Werken zu halten, auszuhalten und im ex-
zentrischen Werkerleben einen neuen Nullpunkt 
zu entwickeln, bildet im Werk von RHO eine wich-
tige Transversale zur Abbiegung ins Künftige. Es 
gibt ein paar Künstler:innen, welche uns die ex-
zentrische Stellung des Menschen in der Gegen-
wart ahnen lassen: Sarah Sze, Pierre Huyghe, Karla 
Black in der Kestner Gesellschaft in Hannover, ak-
tuelle Videos von Mika Rottenberg, Installationen 
oder Performances von Boris Nieslony, vielleicht 
sogar schon Werke von Bruce Nauman. Dieser 
Text einer transversalen Ex-Zentrik wäre zu schrei-
ben.

https://www.verlag-kettler.de/de/buecher/rho-kollektiv/


PA L I N G E N E S I S
I N STA L L AT I O N  (d r e i t e i l i g )

I n t e r i m  a m  Ku l t u r b a h n h o f ,  K a s s e l ,

1 9 .0 1–2 8 .0 1 . 2 0 1 8
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Am Eingang zur Arbeit erhalten die Besuchenden eine kurze Sicherheitseinweisung und ein personalisiertes 
Ticket.

Durch einen niedrigen und engen schwarzen Tunnel erreichen sie dann die erste Halle. Nach der 
klaustrophobischen Enge des Zugangs öffnet sich dem Blick die Weite einer Trümmerlandschaft. Ein Weg 
verläuft durch die Schutthügel, doch gibt es keine Bestimmung, ihm zu folgen. Nach dem Durchqueren der 
Trümmerlandschaft gelangen die Besucher:innen durch einen weiteren Tunnel in die nächste Halle. 
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Über einen letzten Tunnel erreichen die 
Besuchenden eine kleine gekachelte Halle. In der 
Mitte befindet sich eine Leuchtskulptur. Lichtmuster 
scheinen arrhythmisch mit unterschiedlichen 
Geschwindigkeiten auf. Die Skulptur ist leicht zu den 
Betrachtenden geneigt, was durch ihre Höhe von 
sechs Metern bedrohlich wirkt. Erst hier fällt durch 
die Wärme der Glühbirnen außerdem der Kontrast 
zur Kälte in allen vorigen Räumen auf.

Durch einen grauen Vorhang verlassen die 
Besucher:innen die Ausstellung und werden mit den 
Eindrücken ihrer „Reise“ in die Nacht entlassen.

Hier ist es dunkel und sie stehen auf einem 
schmalen Steg, der den Raum entlang der Wand 
vollständig umläuft. In der Mitte befindet sich 
Wasser in einem flachen Becken. Aufgrund der sehr 
reduzierten Lichtsituation entsteht jedoch der 
Eindruck eines bodenlosen schwarzen Sees. Bis 
unmittelbar über die Wasseroberfläche hängt ein 
großer monolithischer Quader von der Decke. 
Innerhalb des Monolithen befindet sich die einzige 
Lichtquelle des Raumes. Diese scheint auf die 
Wasseroberfläche und den Beckenboden; 
Reflexionen werden zurück an die Decke geworfen.



B U I LT  TO  B E  LO N E LY,  TO  LO V E  T H E  A B S E N T
Zw e i t e i l i g e  I N STA L L AT I O N  i m  R o n d e l l  a u f  d e r  We i n b e r g t e r r a s s e

 &  Fr ü h s t ü c k s p a v i l l o n ,  M u s e u m s l a n d s c h a f t  H e s s e n  K a s s e l ,

1 8 .0 9 .  -  24 .0 9 . 2 0 2 0
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Zwei öffentliche Räume in Kassel, das Rondell auf der mittleren Terrasse des Weinbergs und der sogenannte 
„Frühstückspavillon“ auf der Spitze des Berges befinden sich in unmittelbarer Nachbarschaft und werden zusammen von 
dieser zweiteiligen Installation bespielt. Die Architekturen sind jeweils prominent platzierte Aussichtspunkte. Beide werden 
durch die Installation von innen heraus schwarz verblendet.

BUILT TO BE LONELY …

Vom Fuß des Weinbergs aus führt der kürzeste Weg nach 
oben über die auf halber Strecke liegende 
Aussichtsplattform „Rondell“. Hier befindet sich der erste Teil 
der Installation. Am Eingang erhalten die Besuchenden eine 
kurze Sicherheitseinweisung durch das Aufsichtspersonal 
und die Aufforderung, das schwarz vertäfelte Rondell nur 
allein zu durchqueren. Die Installation wird durch einen 
klaustrophobisch engen, dunklen Tunnel betreten. Nach 
mehreren Windungen in völliger Abwesenheit von Licht im 
Gang verliert sich schnell die Orientierung und die 
Einschätzung, wie lang der Weg ist. Die Besucher:innen 
finden sich schließlich in einer schwarzen kubischen 
Kammer wieder. Die Mitte des Fußbodens ist mit einem 
großen Spiegel ausgelegt. 
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Der Tunnel endet auf einem erhöhten Steg, der den Spiegel 
umläuft. Im Dach befindet sich eine quadratische 
Aussparung, durch die orange gefärbtes Sonnenlicht auf 
den Spiegelboden fällt und dort reflektiert wird. Mit einigem 
Abstand unter der Aussparung ist unsichtbar eine weitere 
Plexiglasscheibe im Dach eingebaut. Diese zusätzliche 
gläserne Fläche ermöglicht weitere Brechungen des Lichts. 
Der quadratische Sonnenfleck, der tagsüber durch die 
Kammer wandert, ist die einzige Lichtquelle. Abhängig von 
der Tageszeit und vom Einfallswinkel des Sonnenlichts 
entstehen unterschiedliche Reflexionen. Ein versteckter 
Abluftventilator erzeugt einen leicht spürbaren Luftstrom 
und in Kombination mit den distanzierten 
Verkehrsgeräuschen der Außenwelt ein sehr subtiles, aber 
konstantes Rauschen, was den Raum noch unwirklicher 
erscheinen lässt. Der Ausgang führt durch einen weiteren 
Tunnel zur nächst höher liegenden Terrassenebene des 
Weinbergs, von der aus man von oben auf die „Blackbox“ 
des Rondells und die davor wartenden Menschen blicken 
kann. 

... TO LOVE THE ABSENT

Der zweite Teil der Installation bzw. das Gegenstück zum 
ersten ist ein verschlossener öffentlicher Pavillon. Beide 
Bauwerke trennen kaum einhundert Meter Luftlinie. Der 
sogenannte „Frühstückspavillon“ erfüllt wie die Plattform des 
Rondells als Aussichtspunkt denselben Zweck. Wieder wird 
dieser durch eine schwarze Vertäfelung negiert. In diesem 
Fall ist es allerdings nicht möglich, das Innere des Bauwerks 
zu betreten. Die Situation erlaubt noch nicht einmal ein 
Durchblicken. Im Moment, in dem das Bauwerk den Ausblick 
aus seinem Innern in die Ferne versperrt, wird es als solches 
sichtbarer.



CHOLERA – I  THOUGHT I SHOULD NEVER SPEAK AGAIN
I N STA L L AT I O N  ( L i c h t-K l a n g-P a r t i t u r )

K a s s e l e r  Ku n s t v e r e i n

1 5 .0 2 .-1 5 .0 3 . 2 0 2 1
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Der Kasseler Kunstverein ist geschlossen: Im Innern nimmt eine Formation aus 33 Beleuchterlampen die 
gesamte Fläche des Raums ein. Die rumpfgroßen Leuchten hängen auf verschiedenen Höhen an vertikalen 
Röhren, die zwischen Decke und Boden gespannt sind. Die Formation besteht in der Länge des Raums aus 
13 „Zeilen“ und in seiner Breite aus fünf „Spalten“; die Leuchten erzeugen enorme Strahlungswärme. Alle 
Lampen sind auf die Westseite mit ihren drei Fenstern ausgerichtet und steigen vom Bodenniveau aus über 
die Raumlänge in Rängen angeordnet wie auf einer Tribüne an. An allen zehn gekippten Fenstern des 
Kunstvereins liegen innen Lautsprecher. Dadurch dringen die trockene Hitze und der Klang aus dem 
Innenraum in den winterlich kalten Außenbereich: den Friedrichsplatz vor dem Kunstverein. Durch die drei 
Fenster auf der Westseite des Kunstvereins strahlen/singen die Scheinwerfer nach draußen. Mit Einbruch 
der Dunkelheit ergibt sich ein fassadenfüllendes Schattenspiel der kleinteiligen Fensterkreuze, welches sich 
synchron zur hörbaren Partitur verhält.

Video

https://glossarho.bandcamp.com/merch
https://www.kasselerkunstverein.de/ausstellung/kkvexh/detail/kkv/rho-chor-glossa-glossa
https://rhokollektiv.org/download/cholera/index.html
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In Kollaboration mit dem Chor γλώσσα
(glossa) entstand die Soundebene von 
CHOLERA. Der Experimentalchor stellt 
das Potenzial der individuellen Stimme 
in den Vordergrund und sucht sie frei 
von scham- oder regelbelasteten 
Stereotypen erklingen zu lassen. So 
wird zum Beispiel gekrächzt, gehaucht, 
geschrien oder ein Ton gehalten. RHO 
und γλώσσα entwickelten zusammen 
ein sechsstündiges Bühnenstück, das 
täglich von der Abenddämmerung bis 
in die Nacht im Kunstverein Kassel 
läuft.γλώσσα hatte zuvor zum Thema
„CHOLERA – trocken, heiß, gelbe Galle, Wut“ einzelne Stimmen und Laute entwickelt. Diese wurden dann als 
Ausgangspunkt im Kunstverein weiter in kleine Einzelteile zerschnitten, kompositorisch aneinandergereiht und auf 
die Lampen verteilt. Die Scheinwerfer übersetzen jeweils mit ihrer Lichtintensität nun den Pegel und den 
Frequenzbereich jedes einzelnen Klangs. Jedes Aufscheinen einer Lampe markiert die Position des Klangs 
innerhalb des Raumes. Somit konnte sowohl auf einer visuellen wie auch auditiven Ebene komponiert werden, indem 
räumliche Bewegungsabläufe und Muster auf dem Raster der Lampen eben mit Licht und Klang synchronisiert 
waren. Dadurch entstand ein Amalgam zwischen programmierter Technik und menschlichem Gesang.

Ein menschlicher Chor wurde somit zunächst „entkörpert“, um im Folgeschritt von Programmen und Maschinen 
wieder „verkörpert“ zu werden. Die Maschine ist ihrerseits im Kunstverein eingeschlossen und unerreichbar. Dafür 
aber deutlich im Außenraum hör-, sicht- und auf eine gewisse Weise sogar spürbar. Die Maschine singt ein trocken 
- heißes Lied über das wütende Temperament des Menschen.

CHOLERA bildete den Auftakt des interdisziplinären 
fünfteiligen Ausstellungszyklus ‘Holobiontic Architecture’, 
welcher sich mit der Humorallehre in Gegenüberstellung zum 
Begriff „Holobiont“ beschäftigt.  

Die künstlerische Fragestellung bestand darin, wie man die 
Attribute der jeweiligen Säfte als ästhetische Kategorien 
denken und in diversen Kollaborationen mit kreativ 
Schaffenden anderer Disziplinen räumlich inszenieren kann. 
CHOLERA stellte dabei einen der vier Säfte/Temperamente 
der Humorallehre dar. Die damit verbundenen, wesentlichen 
Attribute sind: trocken, heiß, Wut, Sommer, gelbe Galle.

https://www.swr.de/swrkultur/hoerspiel/karl-sczuka-preis/cholera-i-thought-i-should-never-speak-again-100.html
https://www.swr.de/swrkultur/hoerspiel/karl-sczuka-preis/cholera-i-thought-i-should-never-speak-again-100.html
https://www.swr.de/swrkultur/hoerspiel/karl-sczuka-preis/cholera-i-thought-i-should-never-speak-again-100.html


PHLEGMA – IN THE DARK POND OF MYSELF
I N STA L L AT I O N

P r o j e k t r a u m  „ f e i n m e c h a n i k “

0 3 .1 2 .-1 9 .1 2 . 2 0 2 1

PHLEGMA bildet den zweiten Teil des Ausstellungszyklus 
‘Holobiontic Architecture’.
Grundlage der Installation ist eine räumliche Interpretation 
und Inszenierung der phlegmatischen Attribute: feucht-
kalt, weißer Schleim, Trägheit. Nach dem Eintritt durch 
dunkle und enge Korridore, bildet eine kalt-nasse 
Landschaft den Mittelpunkt der Installation. 
Es ist kühl und leichter Nebel wabert über diesem ruhigen 
Anblick. Beim Betreten der Geröllfläche wird die Stille 
durch die Geräusche der eigenen Schritte auf dem 
nassen, steinigen Untergrund durchbrochen. 
Ungleichmäßig zünden alle Lampen. Gase flackern. Das 
Licht geht wieder aus. An. Aus. Immer wieder. Schließlich 
bleibt es an. Vom individuellen Charakter der 
Betrachtenden hängt ab, ob und wie sie sich in den 
Momenten der Dunkelheit bewegen. 
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T I M E  I S  T H E  I L LU S I O N  O F  S O L I D I T Y
L A N DA RT 

„ Lo s  A n g e l e s “,  G ü n s t e r o d e

1 0 .0 8 . 2 0 24

Die Arbeit ist im wahrsten Sinne des Wortes eine 
skulpturale Intervention – mehrere Kubikmeter Boden aus 
LA wurden vom oberen Teil des Abhangs entfernt und 
dann darunter zu einer Rampe geformt. Das Ergebnis ist 
ein horizontaler Streifen – eine der wenigen geraden 
Flächen im Tal. Die scharf abgegrenzte Form steht im 
Kontrast zur Umgebung, wobei die Natur bereits 
begonnen hat, sie wieder abzurunden. Die Arbeit erinnert 
an die sogenannte Land Art der 70er Jahre in den USA, 
überträgt diese jedoch in eine fast vorgartentaugliche 
Dimension an den Rand eines Dorfes in Nordhessen, 
Deutschland. 

Stampflehm, ca. 2,5 x 1 x 10 m
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O P E R  OT Z E  A X T
B Ü H N E N B I L D 

I n  Ko o p e r a t i o n  m i t  d e m  Ko l l e k t i v  „ D r i t t e  D e g e n e r a t i o n  O s t “

Premieren: 14.05.2025_Darmstadt — 3.04.2025_Gelsenkirchen — 04.07.2025_Bremen

‘Oper, Otze, Axt’ wird im Rahmen des NOperas!
Programms 2024/25 vom feXm gefördert. Die Oper 
arbeitet thematisch entlang der Biografie des 
Punksängers Dieter ‘Otze’ Ehrlich und verhandelt Fragen 
um die deutsche Wiedervereinigung. In diesem 
Spannungsfeld zeichnet sich der Charakter dieser 
tragisch ambivalenten Figur ab. Unter dem Druck von 
Repressionen, anfangs wütend und subversiv handelnd, 
entwickelt sich die Figur zum Verräter. Die Psyche der 
Hauptfigur hält der zerreibenden Kraft der 
Wiedervereinigung nicht stand und zerfällt am tragischen 
Höhepunkt der Geschichte. Otze findet sich in der neuen 
Weltordnung nicht zurecht, ermordet seinen Vater und 
stirbt einsam in einer forensischen Anstalt an einem 
Aneurysma.
Das Bühnenbild steht mit seiner modularen Struktur in der 
Tradition des postmodernen Theaters. Mal beobachtend 
und spiegelnd, mal schroff und abweisend oder wiederum  
heimelig-warm thematisieren die beweglichen Elemente 
„Spiegel“, „Käfig“ und „Heym“, durch ihre Vielzahl 
verschiedener Kombinationen eine Welt im Wandel. 
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Im Grunde soll die Bühne leer sein. Die kleineren 
Rollbühnen verhalten sich wie das individuelle Schicksal 
eines Menschen im Verhältnis zu den großen 
Bewegungen der Welt.
Die Liste der verwendeten Materialien ist überschaubar, 
dafür umso präziser gesetzt und erzeugt einen düsteren 
Grundmodus der das Stück ästhetisch durchzieht: 
Streckgitter, Stahl, Verhörspiegel, DDR Mustertapete, zwei 
Türen. Jedes dieser Bühnenelemente ist aus 
unterschiedlichen, meist recycelten Materialien gefertigt 
und auf eine Weise bearbeitet, die nicht nur visuelle, 
sondern auch akustische Reaktionen erzeugt. 
Sie sind also nicht nur Bühnenbild, sondern auch 
Instrumente, Markierungen und Skulpturen, die die 
Geschichte auf symbolischer Ebene tragen. Sie sind 
eigenständige Träger von Bedeutungen und öffnen den 
Raum für mehrdeutige Interpretationen. Die Bühne wird so 
zu einem Ort an dem Erzählung und Bühnenbild 
verschmelzen – als Spiegel der Charaktere, als Symbole 
für emotionale Zustände und als Markierungen für die 
Wandlungsprozesse, welche das Stück durchziehen.

https://www.staatstheater-darmstadt.de/veranstaltungen/oper-otze-axt.1804/#event-10621
https://musiktheater-im-revier.de/de/calendars/2025/04/opera
https://www.theaterbremen.de/de_DE/kalender/noperas-oper-otze-axt.17755697
https://www.noperas.de/projekte/oper-otze-axt-dritte-degeneration-ost-2024-25/

