
„Die Wupper“: Roberto Ciulli
inszeniert  und  spielt  Else
Lasker-Schüler in Düsseldorf
geschrieben von Eva Schmidt | 17. Februar 2016

Luce  Hoeltzener  (li.),
Roberto  Ciulli,  Manon
Charrier.
Foto:  Sebastian
Hoppe/Düsseldorfer
Schauspielhaus/Theater  an
der Ruhr

Roberto Ciulli wohnt auf der Bühne. Wenn das Licht ausgeht,
wird er sich irgendwo dort schlafen legen, stelle ich mir vor.
Bestimmt trinkt er auch morgens hier seinen Espresso. Auf
jeden Fall sitzt er schon da, wenn die Zuschauer bei der
Premiere  „Die  Wupper“  den  Zuschauerraum  des  Düsseldorfer
Central  betreten,  der  Ausweichspielstätte  des
renovierungsbedürftigen  Schauspielhauses.

Zwei junge Mädchen sitzen zu seinen Füßen. Ciulli erzählt wie
ein Märchenonkel aus dem Leben von Else Lasker-Schüler. Aus
ihrem Schauspiel von 1909 haben Ciulli und sein Dramaturg
Helmut  Schäfer  vom  Theater  an  der  Ruhr  in  Mülheim  eine
biographische Collage entwickelt, die jetzt in Koproduktion

https://www.revierpassagen.de/34655/die-wupper-roberto-ciulli-inszeniert-und-spielt-else-lasker-schueler-in-duesseldorf/20160217_1830
https://www.revierpassagen.de/34655/die-wupper-roberto-ciulli-inszeniert-und-spielt-else-lasker-schueler-in-duesseldorf/20160217_1830
https://www.revierpassagen.de/34655/die-wupper-roberto-ciulli-inszeniert-und-spielt-else-lasker-schueler-in-duesseldorf/20160217_1830
http://www.revierpassagen.de/34655/die-wupper-roberto-ciulli-inszeniert-und-spielt-else-lasker-schueler-in-duesseldorf/20160217_1830/duesseldorfer-schauspielhaus-die-wupper


mit dem Düsseldorfer Schauspielhaus herauskam.

„Eine Performance“ heißt der Abend im Untertitel und er ist
raffiniert gebaut. Denn wir hören das Stück als Hörspiel vom
Band (Regie der Hörspielfassung: Jörg Schlüter) während die
Schauspieler eine Art Pantomime dazu geben. Diese ist aber in
vielen Szenen bewusst statisch gehalten, so als blickte man
auf alte Familienfotos aus der Zeit um die Jahrhundertwende:
Wie  die  Industriellenfamilie  Sonntag  beim  Tee  sitzt,  im
Stuhlkreis  wie  in  einer  Therapiegruppe.  Einzelne  Ausbrüche
sind wohlkalkuliert eingesetzt, zum Beispiel die Kopulation im
Kontor, die der Zuschauer aber nur als orgiastisches Gebrüll
von  Dr.  von  Simon  (Peter  Kapusta)  wahrnehmen  kann:  Die
berühmte Szene aus dem Film „Harry&Sally“, nur mit umgekehrten
Vorzeichen, lässt grüßen.

Nur die drei Narren des Stücks, der Pendelfrederech (Steffen
Reuber),  die  Lange  Anna  (Klaus  Herzog)  und  der  gläserne
Amadeus  (Simone  Thoma),  also  Exhibitionisten,  Transvestiten
und Krüppel dürfen sein, wie sie wollen: Irre lachen, Unsinn
reden,  auf  dem  Vogelkäfig  Geige  spielen.  Wie  ein  Chor
kommentieren  sie  das  Geschehen  in  der  Fabrikanten-Familie.
Heinrich (Achim Buch/Thiemo Schwarz), der Älteste, kann die
Finger  nicht  von  kleinen  Mädchen  lassen  –  das  treibt  ihn
später  in  den  Selbstmord.  Eduard  (Albert  Bork)  hat
Tuberkulose, seine Schwester Marta (Katrin Hauptmann) liebt
den Arbeitersohn Carl mit Hang zur Theologie (Fabio Menéndez),
heiratet aber den Geschäftsführer der Fabrik, der eigentlich
hinter dem Dienstmädchen Berta (Bettina Kerl) her ist. Das
wird von Madame Sonntag (Rosemarie Brücher) verprügelt, die so
den Frust über missratene Söhne und die nichtsnutzige Tochter
abreagiert. Und währenddessen hört man das melodische Klappern
der Webstühle wie fernes Grillenzirpen.



Foto:  Sebastian
Hoppe/Düsseldorfer
Schauspielhaus/Theater  an
der Ruhr

Roberto Ciulli spaziert indes als Else Lasker-Schüler (ELS) im
Glitzer-Abendkleid  mit  Hütchen  und  altmodischem  Kinderwagen
durch die Szenerie. ELS erinnert das Schicksal der Familie
Sonntag wie ihre eigene Kindheit in Wuppertal; denn hier wuchs
die  Bankierstochter  auf,  hier  beobachtete  sie  Bürger  und
Proleten.  Vor  dem  Faschismus  floh  die  Lyrikerin  in  die
Schweiz,  dann  nach  Israel.  Ihre  Bücher  wurden  in  Nazi-
Deutschland verbrannt, sie starb verarmt am Ende des Krieges
in Jerusalem. Ciulli flötet und zwitschert, spricht mit den
Vögeln und streut Körner für sie auf die Bühne. In ihren
letzten  Jahren  soll  die  Dichterin  auf  der  Straße  in
Phantasiesprachen geredet haben, darauf spielt die Szene an.

Überhaupt ist die Inszenierung sehr poetisch; sie setzt Längen
gezielt  ein,  verlangsamt  manches  Mal  den  Rhythmus,  um
Emotionen, Sehnsucht, aber auch Schmerz schweben und wirken zu
lassen.  Das  hält  nicht  jeder  Zuschauer  aus;  in  unserer
kommunikationsbeschleunigten  Zeit  ist  man  diese  Art
dramatische Achtsamkeit kaum mehr gewohnt. Zugleich lässt sich
der unverwechselbare Stil des Theaters an der Ruhr, der immer
avantgardistische Sprengkraft besaß und leider von zahlreichen
Moden  überholt  wurde,  hier  nochmals  erleben.  Fast  ein
Anachronismus,  aber  ein  sehr  charmanter.

Weitere  Vorstellungen  29.  Februar,  2.  März  und  20.  März

http://www.revierpassagen.de/?attachment_id=34658


(jeweils 19.30 Uhr). Infos:
www.duesseldorfer-schauspielhaus.de

Schrecklich  nette  Familie:
„Umbettung“ von Jens Albinus
in Köln uraufgeführt
geschrieben von Eva Schmidt | 17. Februar 2016

Foto:  Tommy
Hetzel/Schauspiel  Köln

Die  Familie  sitzt  um  das  hölzerne  Podest  wie  um  einen
überdimensionalen  Küchentisch.  Darüber  hängen  dänische
Designerlampen.  Doch  die  geschmackvolle  Idylle  (Bühne  und
Kostüme: Rikke Juellund) trügt: In dieser Patchwork-Familie
ist nichts harmonisch.

Anlässlich  der  Umbettung  der  verstorbenen  ältesten  Tochter
treffen Lili und Jorgen und ihre Töchter Katie und Liv nach
langer Zeit wieder zusammen. Sofort gibt es Streit. Doch die
wahren Familiengeheimnisse werden lieber verschwiegen…

Das neue Stück des dänischen Schauspielers und Dramatikers
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Jens  Albinus  wurde  jetzt,  von  ihm  selbst  inszeniert,  am
Schauspiel  Köln  uraufgeführt.  „Umbettung“  ist  seine  zweite
Arbeit  für  das  Haus  und  beleuchtet  die
Befindlichkeitsstörungen  einer  europäischen
Mittelschichtfamilie.  Doch  vielleicht  ist  das  zu  zaghaft
ausgedrückt, denn unter dem dünnen Firnis der Zivilisation
lauert latent die Gewalt. Erst boxt Vater Jorgen den Freund
seiner Jüngsten spielerisch in die Seite – plötzlich wird er
rabiat, obwohl er eigentlich ein kranker Mann ist.

Ronald  Kukulies  spielt  diese  Gratwanderung  zwischen
selbstmitleidig und brutal grandios. Man kann sich durchaus
vorstellen, dass er vor Jahren der ältesten, bei einem Unfall
verunglückten Tochter Alma zu nahe gekommen ist. Doch dieser
Verdacht wird nie wirklich ausgesprochen, die Geschichte nie
aufgearbeitet  in  dem  knapp  zweistündigen  Theaterabend.  Und
doch steht das Ungesagte unmittelbar und mächtig im Raum,
denkt man sich als Zuschauer diesen Missbrauch und die rabiate
Reaktion von Mutter Lili unweigerlich hinzu. Das ist eine
magische Qualität dieses Textes, der vordergründig so normal
und alltäglich daherkommt.

Denn Lili, berühmte Fotografin, hat es, während ihre drei
Töchter  (von  drei  verschiedenen  Männern)  klein  waren,  nie
lange zu Hause ausgehalten. Ihr war das zu eng, zu familiär
und vielleicht wollte sie eben auch nicht hinsehen, dass ihr
Mann die Älteste ein wenig zu sehr mochte? Ihre Schuldgefühle
münzt sie aber sofort in Aggressionen um, brüllt Jorgen an,
der ihr nach vielen Jahren Trennung in nur wenigen Minuten
sofort so schrecklich auf die Nerven fällt, dass sie sich erst
einmal von Toby einen Joint schnorren muss. Birgit Walter
spielt diese immer noch arrogante und egozentrische Frau so
realistisch wie im Fernsehkrimi. Ihre Eloquenz aber auch ihre
Unsicherheit, die sich offenbart, wenn sie es nicht einmal
schafft, ihre Töchter einfach in den Arm zu nehmen.

Katie (Melanie Kretschmann), die Mittlere, hat es eigentlich
am Schlimmsten erwischt: Jede Zurückweisung der Mutter führt



zur prompten Selbstverletzung: Mit dem Feuerzeug versengt sie
sich den Unterarm, mit dem Autoschlüssel ritzt sie sich die
Handgelenke. Nur Liv (Henriette Nagel), die Jüngste, will auf
heile  Welt  machen:  Trauerrituale  durchführen,  alte  Filme
schauen,  zusammen  essen.  Doch  auch  sie  kann  dem
Familienwahnsinn  schlecht  entkommen.  Statt  mit  Freund  Toby
(Sean McDonagh) eine eigene Zukunft zu planen, lässt sie sich
vom Vater einwickeln und bleibt bei ihm. Da hilft auch ihr
verzweifelter Versuch nicht, das Haus anzuzünden, um Geld von
der Versicherung zu bekommen und damit in die Unabhängigkeit
zu starten. Denn ihr Vater verschenkt dieses gleich an die
Flüchtlingsinitiative nebenan, der er zuvor noch misstrauisch
gegenüberstand.  Er  fürchtete  immer,  Kabelbrände  von  dort
würden auf sein Haus überspringen. Dabei hat seine eigene
Familie den Brand selbst gelegt.

Fast hat man den Eindruck, Albinus‘ abgründiges Kammerspiel
sei  zu  perfekt  gebaut.  Das  Netz,  in  das  diese  Familie
verstrickt  ist,  wirkt  so  eng  geknüpft,  dass  es  beinahe
unrealistisch anmutet. Nur eines nutzt der Autor und Regisseur
nicht: Videofilme. Wir hören nur das Geräusch des ratternden
Projektors, wie er die Super-8-Streifen von damals abspielt,
die Bilder werden uns vorenthalten. Doch das verstärkt nur die
Horrorvorstellungen in unseren Köpfen…

Infos und Termine: www.schauspielkoeln.de

 

Vier  Teufel  aus  dem
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Luftschacht:  Faust  I  am
Düsseldorfer Schauspielhaus
geschrieben von Eva Schmidt | 17. Februar 2016

FAUST I, v.l.n.r.
Thiemo  Schwarz,  Konstantin
Bühler,  Stefan  Hunstein,
Karin  Pfammatter,  Katrin
Hauptmann,  Jakob  Schneider,
Foto:  Sebastian
Hoppe/Düsseldorfer
Schauspielhaus

Die Teufel sind unter uns, sie wohnen in den Wänden. Und dann
kommen sie als böse Geister aus den Luftschächten gekrochen
und verbreiten Unheil, Gier und Schmerz. Dabei machen sie
teuflisch gute Musik (Volker Zander), um uns zu verführen.

Die Teufel, vier an der Zahl, heißen alle Mephisto und sind
Goethes Faust I entsprungen, wie ihn Georg Schmidtleitner für
das Düsseldorfer Schauspielhaus inszeniert hat. Zwei Stunden
ohne Pause dauert Goethes Klassiker hier nur, manches Mal
rattert der Text dabei ein wenig schnell an uns vorüber.

Vor allem im Studierzimmer, das Bühnenbildner Harald Thor als
einen  Betonbunker  konzipiert  hat,  der  an  die
heruntergekommenen  Räumlichkeiten  einer  Massenuni  erinnert.
Hier sitzt Faust (Stefan Hunstein) am Laptop (derweil der
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altmodische Nadeldrucker in der Ecke quietschend Papiermüll
produziert) und nuschelt fahrig vor sich hin. „Philosophie,
Theologie“ – das bringt ihm alles nix mehr, diesem Professor
in  Zeiten  des  akademischen  Prekariats  einer
geisteswissenschaftlichen  Fakultät  im  Abseits.  Depressiv
schwitzt er sein Schlabber-T-Shirt voll, dann krabbelt auch
noch  Wagner  (Konstantin  Bühler),  übereifrig  und  mit  Nerd-
Brille, aus dem Papierstapel hervor und nervt mit schlauem
Geschwätz.

Zum Glück sorgt gleich die Teufelsband, bestehend aus zwei
Frauen  (Karin  Pfammatter  und  Katrin  Hauptmann)  und  zwei
Männern (Jakob Schneider und Thiemo Schwarz) für Abwechslung:
Im schwarzen Grufti-Outfit versuchen sie Faust zu becircen,
doch nachdem er ein Video von Gretchen gesehen hat, können ihm
die  ganze  Walpurgisnacht  sowie  Auerbachs-Keller  gestohlen
bleiben und uns im Zuschauerraum auch, denn für uns bleiben
davon nur ein paar Zitate. „Besonderer Saft? Hexeneinmaleins?
Ach, ja, ach, ja, genau!“

Allerdings wird Fausts Verjüngungskur, um für Gretchen fit zu
werden,  aufgepeppt  mit  einem  Wagnerschen  Vortrag  zur
Gentechnik  und  ein  wenig  Nietzsche,  was  der  Sache  eine
originelle Note verleiht.

Der Star des Abends aber ist Gretchen. Seltsam, denn als sie
so  hinterwäldlerisch  im  Rüschenkleidchen  und  komischer
Mädchenfrisur die Bühne betritt, denkt man erst mal „Ach nee,
so ein Trampel“. Doch Katharina Lütten interpretiert die Rolle
ganz  eigenartig  und  vielschichtig:  naiv,  aber  gleichzeitig
nüchtern-geradeaus, linkisch und doch klug. Warum fällt sie
überhaupt  auf  den  Idioten  herein,  das  pragmatische
Bauernmädchen?  Wahrscheinlich,  weil  sie  noch  nie  in  ihrem
jungen Leben irgendjemand beachtet hat.

Das  ist  psychologisch  glaubwürdig  und  macht  den  verhexten
Faust im Grunde austauschbar. So leidet Gretchen nicht so sehr
daran, von ihm verlassen worden zu sein, sondern wider den



eigenen  Menschenverstand  in  den  sozialen,  moralischen  und
existenziellen Abgrund zu sinken. Wahnsinn und Tod im Kerker
erträgt sie als logische Konsequenz und Flucht mit Heinrich
ist keine Option mehr. Der geht dann mit der Teufelsband auf
Tour.

Ich habe nachgezählt, es war jetzt mein fünfter Faust. Zum
tieferen  Textverständnis  hat  er  nur  teilweise  beigetragen,
aber ich fand ihn ganz unterhaltsam – also, wenn man weiß,
worum es geht, reicht die Light-Version für zwischendurch.
Frohe Weihnachten!

Karten und Termine: www.duesseldorfer-schauspielhaus.de

 

Diktator  im  Dosenmüll:
Theresia Walsers böse Hitler-
Komödie in Düsseldorf
geschrieben von Eva Schmidt | 17. Februar 2016
Wer hat sich nicht schon einmal darüber gewundert, wer alles
Hitler  spielt?  Wie  viele  Filme  und  Bücher  dem  „großen
Diktator“  gewidmet  sind?

Sicher hängt das auch mit dem Trauma zusammen, dass eine ganze
Gesellschaft  sich  verführen  ließ  und  wieviel  Unheil  und
Barbarei der Naziterror über die Welt gebracht hat.

Doch  70  Jahre  nach  Kriegsende  ist  eine  humoristische
Herangehensweise längst kein Tabu mehr: Gerade kletterte die
Filmparodie „Er ist wieder da“ auf Platz 1 der Kinocharts. Im
Düsseldorfer  Schauspielhaus  hatte  jetzt  eine  kleine  böse
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Komödie  von  Theresia  Walser  Premiere,  in  der  drei
Hitlerdarsteller  über  ihre  Rolle  diskutieren.

Foto:  Sebastian
Hoppe/Düsseldorfer
Schauspielhaus

In „Ein bisschen Ruhe vor dem Sturm“ sitzen drei identisch
gekleidete  „Hitlers“  mit  dem  typischen  Bärtchen  auf  einer
großen Resopalplatte auf Ledersesseln in einer Art Warteraum,
vielleicht vor einem Filmcasting. Vor ihnen türmt sich ein
Haufen ausgetrunkener Mineralwasserblechdosen auf. Wollen die
Hitlers einmal einen Schritt tun, müssen sie sich durch den
Dosenberg pflügen, dass es rauscht.

Seine geniale Komik entfaltet dieses Bühnenbild (Pia Maria
Mackert)  aber  erst,  als  die  Plattform  beginnt,  sich  zu
bewegen. Das korrespondiert mit dem Stücktext, in dem öfter
ein  wackeliger  Tisch  thematisiert  wird,  und  gibt  der
Inszenierung (Marcus Lobbes) einen Dreh ins Slapstickhafte.
Denn  wenn  der  Boden  wackelt,  gerät  auch  der  Müllberg  in
Bewegung  und  die  Dosen  kullern  und  scheppern  bis  in  den
Zuschauerraum. Die drei Hitlers haben Mühe, sich auf ihrer
Spielfläche zu halten und klammern sich am Mobiliar fest, was
sie einmal mehr zu Karikaturen der Karikatur von Adolf werden
lässt.

In der Vorhölle gefangen

Ihr  Gespräch  kreist  dabei  hauptsächlich  um
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Schauspielereitelkeiten und Nöte: Soll und darf man den Hitler
naturalistisch anlegen wie H1 (Jonas Gruber)? Oder macht sich
moralisch angreifbar, wer ihn als einen Menschen darstellt,
wie H2 (Heisam Abbas) findet? Er legt Wert darauf, „seinen
Hitler“ aus der Distanz heraus zu spielen. Ganz anders sieht
das G (Andreas Helgi Schmidt), der überhaupt noch nie den
Hitler gespielt hat, sondern bisher nur Goebbels. Er hat aus
Göttingen, wo er in seinem derzeitigem Engagement nackt auf
der Bühne kniend Abend für Abend mit den Zähnen die Seiten aus
dem Koran reißen muss, ganz moderne, gesellschaftskritische
Regie-Ideen  mitgebracht:  Warum  Hitler  nicht  auf  sieben
Schauspieler  aufteilen,  für  jede  Facette  des  Bösen  einen?
Vielleicht  mit  Video-Einspielungen?  Für  H1  ist  das  eine
neumodische  Horrorvorstellung.  Gereizt  verlangt  er,  der  in
seinem Habitus ein wenig an Bruno Ganz erinnert, nach einem
„Hahnenwasser“, hierzulande würde man sagen „Kranenburger“ –
doch das wird nie gebracht.

Überhaupt beginnt das Casting oder Vorsprechen oder die Talk
Show  im  ganzen  Stück  nicht  mehr.  Die  drei  Hitlers  sind
unrettbar in der Vorhölle gefangen, in Erwartung, den Teufel
selbst darzustellen. Doch es will gar niemand ihren Teufel
sehen. So endet die Farce wie bei Beckett im Wartestand auf
etwas, das nicht eintritt: In diesem Falle, weil es ja schon
vergangen ist…

Karten und Termine:
www.duesseldorfer-schauspielhaus.de

 



„Terror“  als  Stück  der
Stunde:  Gerichtsdrama  am
Düsseldorfer Schauspielhaus
geschrieben von Eva Schmidt | 17. Februar 2016

Ferdinand  von
Schirach.  Foto:
Michael
Mann/Copyright  F.  v.
Schirach

Ein Gerichtsprozess trägt eine Menge dramatisches Potential in
sich, man muss es nur entdecken.

Jemand  hat  ein  Verbrechen  begangen  und  sitzt  auf  der
Anklagebank.  Ein  Anwalt  versucht,  ihn  rauszuhauen,  während
dessen Gegenspieler, die Staatsanwaltschaft, den Delinquenten
verurteilen will. Die Zeugen schildern die Tat aus ihrer Sicht
und  offenbaren  gerne  einmal  abgründige  Details  und
haarsträubende Beobachtungen. Zuletzt urteilt über alles der
Richter, der das Gesetz vertritt – oder die Gerechtigkeit?

Der Jurist und Schriftsteller Ferdinand von Schirach, dessen
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Bücher  zu  ungewöhnlichen  Straftaten  schon  lange  auf  der
Beststellerliste  stehen,  hat  jetzt  aus  diesem  Stoff  sein
erstes  Stück  gemacht.  Es  kommt  in  dieser  Saison  nahezu
zeitgleich an 16 Bühnen heraus, in Düsseldorf feierte es am
Schauspielhaus Premiere.

„Terror“  entwirft  ein  hochaktuelles  Szenario:  Ein
Passagierflugzeug  mit  164  Insassen  wurde  entführt,  der
Terrorist droht, es in ein vollbesetztes Fußballstadion mit
70.000 Besuchern stürzen zu lassen. Ein Bundeswehrpilot steigt
in seinem Kampfjet auf, will die Maschine abdrängen, keine
Chance, schließlich schießt er das Flugzeug ab. Die Passagiere
sterben,  die  Stadionbesucher  leben,  der  Pilot  kommt  vor
Gericht.  Denn  er  hat  gegen  seinen  Befehl  gehandelt:  Zwar
erlaubt das Luftsicherheitsgesetz eine solche Maßnahme, doch
das  Bundesverfassungsgericht  hat  dieses  Gesetz  für
verfassungswidrig erklärt, also ordnete niemand den Abschuss
an. Der Pilot entschied nur aufgrund seines Gewissens.

Die Bühne (Heinz Hauser) wird komplett von einer nüchternen,
grauen Richterbank eingenommen, hier sitzen in der Mitte der
vorsitzende  Richter  (Wolfgang  Reinbacher)  mit  der
Protokollführerin  (Eva-Maria  Voller),  links  davon  Anwalt
(Andreas Grothgar) und Angeklagter (Moritz von Treuenfels),
auf der rechten Seite die Staatsanwältin (Nicole Heesters) und
die Nebenklägerin (Viola Pobitschka).

Publikum befindet über die Schuldfrage

Der Clou: Das gesamte Publikum findet sich in der Rolle des
Schöffen wieder und muss am Ende entscheiden. Nach der Pause
schreitet jeder nach Art des „Hammelsprungs“ entweder durch
das  „Schuldig“  oder  das  „Nicht  schuldig“-Tor,  die  Stimmen
werden  gezählt.  Auf  der  Website
www.duesseldorfer-schauspielhaus.de  lässt  sich  dann
nachschauen,  wie  das  Publikum  der  jeweiligen  Vorstellung
entscheiden hat. Die Ergebnisse der anderen Theater stellt der
Verlag unter http://terror.kiepenheuer-medien.de ins Netz. Die

http://terror.kiepenheuer-medien.de


Pause ist ans Ende des Theaterabends verlegt, so dass nur noch
die Urteilsverkündung folgt. Tatsächlich hat man selten ein
Publikum erlebt, dass derartig mitgeht und so leidenschaftlich
eine Schuldfrage diskutiert.

Obwohl Regisseur Kurt Josef Schildknecht die künstlerischen
Mittel extrem sparsam einsetzt und sich ganz auf die Kraft des
Prozesses verlässt, funktioniert dieser Theaterabend. Er hat
nichts Poetisches an sich und seine Sprache entstammt dem
Gerichtssaal.  Aber  Ferdinand  von  Schirach  erreicht  etwas
anderes:  Er  zeigt  die  Brisanz  und  die  Bedeutung  auf,  die
unsere Gesetze und unsere Verfassung für unser Leben haben.
Und  sie  lässt  uns  die  ethischen  Dimensionen  unseres
Wertesystems  erfassen:  Wird  jemand  schuldig,  der  70.000
Menschen  rettet,  weil  er  ein  Prinzip  verletzt  hat?  Wer
entscheidet über den Wert eines Menschlebens? Wiegen 164 Leben
70.000 auf?

Nicht  zuletzt  hauchen  die  großartigen  Schauspieler  dem
Thesenstück Leben ein: Wie Staatsanwältin Nicole Heesters mit
Leidenschaft,  ja  Furor  die  Prinzipien  unsere  Grundgesetzes
verteidigt, das lässt an das Ethos der Gründungsväter und
–mütter der Bundesrepublik denken. Wie Moritz von Treuenfels
als Pilot die Seelenlage des Soldaten ausgestaltet, der in
Sekunden entscheiden muss und im Ernstfall keine Vorlesung
mehr  in  Rechtsphilosophie  besuchen  kann.  Wie  seine
Vorgesetzten in Person des Zeugen Christian Lauterbach (Lutz
Wessel) ihn mit dieser Entscheidung im Regen stehen lassen und
Alternativen wie die Räumung des Stadions gar nicht bedenken.
Wie unfassbar Schock und Trauer einer Angehörigen sind, die
keineswegs gefragt wurde, ob sie ihren unschuldigen Mann der
Staatsraison  opfern  möchte,  zeigt  Viola  Pobitschka  als
Franziska Meiser.

In Düsseldorf wurde der Pilot Lars Koch am Premierenabend frei
gesprochen. Doch das moralische Dilemma nimmt jeder mit nach
Hause.



Karten und Termine:
www.duesseldorfer-schauspielhaus.de

 

Verführung  durch  die  Macht:
Klaus  Manns  „Mephisto“  im
Düsseldorfer Schauspiel
geschrieben von Eva Schmidt | 17. Februar 2016

Wenn  Theater-Pressefotos
honorarpflichtig  sind,
dann  zeichnet  schon  mal
die  Rezensentin  selbst:
„Mephisto“-Ansicht von Eva
Schmidt.

Der  Schauspieler  lebt  in  der  Garderobe.  Die  Lämpchen  am
Frisierspiegel leuchten, wenn er mit wechselnden Gesichtern
hineinblickt.
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Manchmal  ist  es  die  weiße  Maske  des  Teufels  mit  eckigen
Augenbrauen,  die  ihm  entgegengrinst.  Da  schaudert  es  den
Schauspieler vor der dunklen Seite in sich selbst und er führt
lieber einen lustigen Stepptanz auf. Denn es ist für ihn ein
Leichtes, die Charaktere zu wechseln wie die Kostüme.

Seine Beziehung zur Außenwelt besteht ohnehin nur in einem
roten  Vorhang,  der  sich  manchmal  öffnet.  Dann  blickt  der
Schauspieler  in  einen  dunklen  Raum,  geblendet  von  den
Scheinwerfern, die auf ihn gerichtet sind. Die Menschen, die
dort sitzen, sind für ihn nur Schemen. Doch er muss für sie
leuchten – wie ein Glühwürmchen.

Die Theatergarderobe als Schauplatz für ein Stück über die
Verführung  des  Künstlers  durch  die  Macht:  Am  Düsseldorfer
Schauspielhaus  hat  Regisseur  Thomas  Schulte-Michels  diese
Szenerie gewählt, um Klaus Manns Roman „Mephisto“ in Szene zu
setzen. Er erzählt die Geschichte von Hendrik Höfgen, der im
dritten Reich zum Star wird, weil er Karriere auf der Bühne
machen will. Das gelingt ihm auch, doch verstrickt er sich:
Wen verrät er, wem hilft er in der Diktatur?

Kann man sich als Künstler einfach raushalten aus der Politik?
Gewiss nicht. Und so wird aus dem Komödianten ein Mitläufer.
Als Vorbild für „Mephisto“, die Paraderolle von Höfgen, galt
Gustaf  Gründgens,  der  Goethes  Teufel  auf  unvergleichliche
Weise  interpretierte  –  während  der  Nazizeit  und  nach  dem
Krieg. Nach ihm ist der Platz am Düsseldorfer Schauspielhaus
benannt, wo er von 1947 bis 1955 Intendant war. In der zweiten
Premiere  der  Saison  steht  dort  nun  wieder  ein  Stoff  zur
Nachkriegsgeschichte  und  Nachkriegsschuld  auf  dem  Programm,
der ebenfalls im Umfeld der Familie Mann angesiedelt ist.



Das  Düsseldorfer
Schauspielhaus  (Foto:  E.
Schmidt)

Moritz Führmann spielt Höfgen als cleveren Manipulator: Für
seinen Vorteil schlüpft er in jede Rolle, sei es die des
Schmeichlers,  Liebhabers  oder  Bewunderers.  Er  macht  sich
klein, er bläst sich auf. Doch er kann auch arrogant und
fordernd sein, zum Beispiel wenn es um seine Gage geht. Wenn
es ihm opportun erscheint, liebäugelt er mit dem Kommunismus,
doch lieber wäre er vom Großbürgertum anerkannt. Leider kann
er in diesen Kreisen nicht wirklich reüssieren, denn er bleibt
doch immer nur ein Komödiant.

Lustvoll spielt Führmann auch die quälende, die ausschweifende
Seite dieser im Grunde unsicheren Existenz aus. Wenn er sich
von seiner Geliebten und Domina mit der Peitsche traktieren
oder vor seiner Frau Barbara die Hosen runterlässt, genießt er
die Scham, ergötzt er sich an der eigenen Demütigung. Führmann
setzt das ganz physisch um, dieses Sich-klein-Machen, aber
auch  das  Über-sich-Hinausschießen.  Die  Schwäche  und  ihre
Zwillingsschwester, die Grausamkeit.

Menschen umschwirren „Mephisto“ wie Motten das Licht: Da die
Hauptfigur Höfgen so sehr im Mittelpunkt steht, bleiben für
den  Rest  des  Ensembles  leider  nur  Nebenrollen  übrig,  die
Aufstieg und Fall der Hauptrolle illustrieren müssen. Dirk
Ossig, Sven Walser, Andreas Weissert, Maya Alban-Zapata, Anna
Beetz, Katharina Lütten, Louisa Stroux und Hanna Werth geben
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Kollegen,  Weggefährten,  Ehefrau,  Geliebte  und  den
Theaterdirektor mit Hingabe und Spiellust, doch Höfgen ist ihr
Hexenmeister bei diesem Tanz auf dem Vulkan. Er ist der Geist,
der  stets  verneint,  so  ist  denn  alles,  was  man  Sünde,
Zerstörung, kurz das Böse nennt, sein eigentliches Element…

Karten und Termine:
www.duesseldorfer-schauspielhaus.de

 

Thomas  Mann  auf  der  „Kö“:
Unterhaltsame Saisoneröffnung
in Düsseldorf
geschrieben von Eva Schmidt | 17. Februar 2016

Das  Düsseldorfer
Schauspielhaus  (Foto:  Eva
Schmidt)

Ein Teil des „Kö“-Bogens ist immer noch eine Baustelle, im
Moment haben die Graffiti-Künstler den Gustav-Gründgens-Platz
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am Stadttheater im Griff und sprühen bunte Bodengemälde aufs
Pflaster. Doch zur Saisoneröffnung unternimmt das Düsseldorfer
Schauspielhaus eine Zeitreise ins Jahr 1954: Damals sah die
„Königsallee“, so der Titel des gleichnamigen Stückes nach dem
Roman von Hans Pleschinski, noch ein wenig anders aus, obwohl
sie schon lange Düsseldorfs „Prachtstraße“ war.

Auch  das  Hotel  Breidenbacher  Hof,  in  dem  die  Handlung
größtenteils angesiedelt ist, steht nach wie vor am gleichen
Platz. Doch um Mode, High Society oder Shopping geht es in
„Königsallee“  gar  nicht,  sondern  um  deutsche
Nachkriegsgeschichte  und  dies  am  Beispiel  des
Nobelpreisträgers Thomas Mann. Tatsächlich war der Autor im
August 1954 auf kurzer Lesereise im Rheinland, in Köln und
Düsseldorf,  wo  anschließend  ihm  zu  Ehren  ein  Empfang  im
Künstlerverein Malkasten gegeben wurde, wie der „Zauberer“ in
seinem Tagebuch notiert.

Diese wohl nicht ganz so zentrale Begebenheit in Thomas Manns
Leben  hat  der  Autor  Hans  Pleschinski  zu  einem  Roman
aufgeblasen, indem er eine Begegnung zwischen Thomas Mann und
einem  ehemaligen  jugendlichen  Schwarm  Klaus  Heuser
hinzugedichtet  hat,  der  ursprünglich  aus  dem  Rheinland
stammte. Außerdem treten Weggefährten und Widersacher sowie
enttäuschte  Familienmitglieder  wie  zum  Beispiel  Golo  Mann
(Jakob  Schneider)  auf,  die  alle  in  mehr  oder  weniger
schwieriger  Beziehung  zu  dem  bewunderten  Genie  stehen.

Ilja Richter hat den Roman für das Düsseldorfer Schauspielhaus
dramatisiert, Wolfgang Engel führte Regie. Und dies ist ganz
unterhaltsam geraten, denn die Verdichtung für die Bühne führt
zur  Konzentration  des  Stoffes  gegenüber  dem  etwas
weitschweifigen Roman. Zudem gelingt es der Inszenierung, die
Atmosphäre  der  50er  Jahre  und  das  Ringen  mit  der  Nazi-
Vergangenheit  plausibel  zu  machen.  Wie  die  Stelen  des
Holocaust-Mahnmals  in  Berlin  stehen  wuchtige  schwarzgraue
Quader  auf  der  Bühne  (Olaf  Altmann),  die  zugleich  als
Hotelgänge fungieren. Denn Klaus Heuser (Harald Schwaiger) und



sein Freund Anwar Batak Sumayputra (Yung Ngo) aus Asien haben
unwissentlich  im  selben  Hotel  wie  Thomas  Mann  Quartier
genommen.

Heuser, seit fast zwanzig Jahren nicht mehr in Deutschland
gewesen,  machen  sogleich  die  Stickigkeit  und  spießige
Nachkriegsmoral zu schaffen, die er durch sein freieres Leben
in Asien gar nicht mehr gewohnt ist. Auch bekommen ihm und
seinem Liebhaber die scharfen Schnäpse und großen heimatlichen
Biere  nicht  besonders;  Schwaiger  und  Ngo  spielen  dieses
Pärchen  mit  Leichtigkeit  und  Ironie  und  bieten  mit  ihrem
Bekenntnis zur schwulen Lebensweise ein Gegenbild zu Thomas
Manns „geheimer“, sublimierter Homosexualität. Zudem gelingt
ein Blick von außen auf die Verstrickungen der Nazi-Zeit, die
beispielsweise durch die Figur des Mitläufers Prof. Betram
(Artus-Maria Matthiessen) verkörpert wird.

Bücherverbrennung,  Exil,  anti-intellektuelle  Ressentiments:
Nur schwach übertüncht von kriecherischer Bewunderung für den
Groß-Schriftsteller schwappt die ganze braune Soße wieder nach
oben,  was  besonders  Erika  Mann  (Claudia  Hübbecker  im
charakteristischen Hosenanzug) zu schaffen macht. Dramatisch
fassbar wird dies durch die Figur des Conférenciers (Martin
Reik), der mit einer transportablen Musikanlage zwischen den
Szenen  schauerliche  Medleys  von  „Wenn  bei  Capri  die  rote
Sonne…“ bis „An allem sind die Juden schuld“ abnudelt.

Und  Thomas  Mann  selbst?  Tatsächlich  hat  die  Hauptfigur,
distinguiert gespielt von Reinhart Firchow, gar nicht mal so
übermäßig viel Text, abgesehen von einer Ansprache an die
Nachkriegsdeutschen gegen Ende. Doch wie dabei sein Gesicht
mit der runden Brille im Halbschatten liegt, fühlt man sich in
eine  der  zahlreichen  Spielfilme  oder  Dokumentationen  zur
Familie  Mann  versetzt,  so  dass  der  Dichter  von  den  Toten
auferstanden scheint. Bei Abercrombie&Fitch auf der „Kö“ ist
er allerdings noch nicht gesichtet worden…

Karten&Termine:



www.duesseldorfer-schauspielhaus.de

Von  Fledermäusen  und
Menschen:  „Die  Franzosen“
nach  Proust  auf  der
Ruhrtriennale
geschrieben von Eva Schmidt | 17. Februar 2016

Foto:  Tal
Bitton/Ruhrtriennale

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

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

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

Foto:  Tal
Bitton/Ruhrtriennale

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

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

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

Foto:  Tal
Bitton/Ruhrtriennale

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

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

Karten und Termine:
www.ruhrtriennale.de

„Malerei  als  Poesie“:  Miró-
Ausstellung in Düsseldorf
geschrieben von Eva Schmidt | 17. Februar 2016
Frau, Vogel, Stern: Diese Motive bilden die Konstanten im Werk
des  spanischen  Malers  Joan  Miró.  Im  Laufe  seines
Künstlerlebens (1893-1983) sind sie in seinen Gemälden immer
wieder zu finden.

Doch zeigt die aktuelle Ausstellung in der Kunstsammlung NRW
in Düsseldorf (zu sehen bis zum 27. September), wie Miró sich
in  seinen  verschiedenen  Schaffensperioden  immer  wieder  neu
erfand: Seien es seine Themen, seine Materialien oder seine
Farbgebung. Die Zeit spiegelt sich in seinem Werk, mag es
vordergründig  auch  so  kindlich  daherkommen.  Denn  es  waren
beileibe keine friedlichen Zeiten in diesem 20. Jahrhundert,
das von zwei Weltkriegen und der spanischen Diktatur unter
Franco geprägt war.

Außerdem  legt  die  Ausstellung  den  Schwerpunkt  auf  Mirós
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Beziehung zur Poesie. Denn eigentlich malte er Gedichte. So
spielt die Schrift als poetische Zeile oder als grafisches
Zeichensystem eine entscheidende Rolle in seinem Werk. In der
„Schlange des Aberglaubens“ beispielsweise: Schon vom Format
her ist das Bild ein Spruchband, das sich an der Wand entlang
schlängelt. Wie eine steinzeitliche Bilderschrift wirken die
bunten Hieroglyphen, die nicht ohne Hintersinn auf die Ängste
des modernen Menschen anspielen.

Foto: Gabriel Ramon
© Kunstsammlung NRW

Nicht zuletzt zeigt die Schau verschiedene Künstlerbücher, die
Miró gemeinsam mit seinen Dichterfreunden wie Paul Éluard,
André  Breton  u.a.  geschaffen  hat.  Joan  Miró  war  ein
passionierter Leser: So hat die Kunstsammlung in die Mitte des
ersten Saals sozusagen seine Bibliothek nachgebaut und mit
Titeln ausgestattet, die Miró selbst besaß. Wer möchte, kann
sich  in  einem  Ledersessel  niederlassen  und  ein  wenig
schmökern.

Auch als Hörprobe spielt die Dichtung in der Ausstellung eine
Rolle. Wie Trockenhauben beim Friseur hängen Lautsprecher vor
bestimmten Bildern von der Decke, darunter hört man Poesie,
auf Französisch rezitiert. „Une étoile caresse le sein d’une
négresse“, so der Titel eines Bild-Gedichts von 1938. Die
Textzeile  ist  in  weißer  Schrift  in  die  schwarze  Leinwand
hineingeschrieben. Das Bild ist aber nicht als Illustration
eines  Gedichts  zu  verstehen,  sondern  es  ist  das  Gedicht
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selbst, ein gemaltes Gedicht.

Surrealismus, Kubismus, Fauvismus – an all diesen Strömungen
hatte Miró Anteil und man kann sie in seinem Werk entdecken.
In den zwanziger Jahren des 20. Jahrhunderts kam er als junger
Mann  aus  Barcelona  nach  Paris  und  taucht  tief  in  die
Kunstszene ein. Am liebsten traf er sich mit Literaten aber
auch  Picasso  bewunderte  er.  Im  spanischen  Pavillon  der
Weltausstellung  1937  in  Paris  stellte  Miró  neben  Picassos
„Guernica“ sein Gemälde „Der Schnitter“ aus, das später leider
verloren gegangen ist.

Foto: Jaume Blassi
© Kunstsammlung NRW

Der  zweite  Saal  zeigt  Mirós  Aufbruch  ins  Großformat,
inspiriert von der 68er Bewegung: Sein Stil wird bewegter,
wilder, man spürt den Furor in den Bildern. Die kindliche
Schreibschrift  weicht  einer  zeittypischen  Druckschrift,  auf
einem  Gemälde  lässt  sich  „Mao“  entziffern.  Am  Ende  des
Rundgangs  leuchten  die  Bilder  in  knalligem  Orange;  Frau,
Vogel, Stern – diese Motive kann der Besucher hier wieder
entdecken. So bleibt Miró sich treu, auch in der Veränderung.

Weitere Informationen:
www.kunstsammlung.de
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Spannend  wie  ein  Krimi:
„Schuld  und  Sühne“  im
Hamburger Schauspielhaus
geschrieben von Eva Schmidt | 17. Februar 2016

Foto: Klaus Lefebvre

Passionierte Leser kennen das Gefühl: Wenn einen ein Buch
fesselt, wandert man darin herum wie in einem Haus, betritt
neue Räume, trifft verschiedene Leute und hört ihre Stimmen.
Im eigenen Kopf entfaltet sich die fremde Welt, die der Autor
erdacht hat.

Ganz ähnlich inszeniert Karin Henkel Fjodor M. Dostojewskis
großen  Roman  „Schuld  und  Sühne“  für  das  Hamburger
Schauspielhaus. Auf die Drehbühne ist eine Art Bretterbude
gezimmert,  in  deren  Räumen  sich  das  ärmliche  Leben  des
Studenten  Raskolnikow  in  einem  Millieu  aus  Hungerleidern,
Säufern, Huren und Proletariern abspielt. Seine Kammer ist
karg,  die  gestreifte  Matraze  liegt  auf  einem  kümmerlichen
Drahtgestell.

In den anderen Zimmern sieht es auch nicht besser aus: Der
lange Tisch ist überladen mit Schnapsflaschen, Jesus schaut
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mit  blauen  Augen  von  der  Wand  herab  und  ewige  Lichtlein
leuchten  ihm.  Männer  in  Kaftan  und  Pelzmützen  schrummeln
Livemusik.

Raskolinkow, ein dünner nervöser Hänfling mit strähnigem Haar,
erinnert inmitten seiner verkramten Bude an Jonathan Meese.
Denn er hält sich für ebenso genial wie ein Künstler und
leitet  aus  diesem  Umstand  das  Recht  ab,  „minderwertige“
Mitmenschen in Person der halsabschneiderischen Pfandleiherin
Aljona Iwanowna ins Jenseits zu befördern.

Soweit die Theorie – in der Praxis ist er seiner eigenen
Bluttat mit dem Beil von Anfang an nicht gewachsen und nun
schauen wir ihm vier Stunden beim Kampf mit seinem Gewissen
zu: Das ist, bis auf ein paar überflüssige Dehnungen, aber
keineswegs  langweilig,  sondern  mit  ganz  eigenem  Rhythmus,
beinahe musikalisch in Szene gesetzt.

Denn Raskolnikows inneres Ringen ist auf mehere Schauspieler
verteilt  (Jan-Peter  Kampwirth,  Lina  Beckmann,  Angelika
Richter), die jeweils die widerstreitenden Stimmen in seinem
Kopf  verkörpern.  Und  in  dem  Untersuchungsrichter  Porfiri
Petrowitsch (Charly Hübner) hat der schuldige Student einen
bühnenpräsenten  Gegenspieler:  So  wird  die
Literaturinszenierung zu einem spannenden Krimi, obwohl man
den Mörder die ganze Zeit kennt.

Foto: Klaus Lefebvre

Was man aber nicht weiß: Wird Raskolnikow sich verraten? Schon
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bei seiner ersten Begegnung mit der Polizei fällt das nervöse
Hemd sofort in Ohnmacht, im Laufe der Inszenierung wird er
immer  wieder  von  der  Fallsucht,  eine  Anspielung  an
Dostojewskis Epilepsie, heimgesucht. Hilflos versucht er, ein
paar  gute  Taten  zu  begehen,  um  sich  von  der  Schuld
reinzuwaschen.  Einer  verarmten  Familie  bezahlt  er  die
Beerdigung  des  verunfallten  Säufer-Vaters,  seine  Schwester
möchte er aus den Klauen eines sadistischen Hausherrn retten.

Doch all das fruchtet so recht nichts: Das Muttersöhnchen
zeigt immer mehr Nerven und die Dämonen in seinem Kopf setzen
ihm unablässig zu. Jesus an der Wand werden schon die Augen
schwarz übermalt, weil auch er das Elend nicht mehr ansehen
kann: Nicht das soziale der Armen in St. Petersburg und nicht
das seelische des Delinquenten, den seine Gewissensqualen zu
einem letzten „Fall“ bringen.

Das Ende ist kurz und schmerzlos: Der Kommisssar sagt ihm die
Tat auf den Kopf zu, Raskolinkow gesteht. Aus ist es mit dem
Möchtegern-Revolutionär,  dessen  Visionen  von  einer  besseren
Welt sich gegen ihn selbst gewendet haben. Es war Mord.

Karten und Termine:
www.schauspielhaus.de

Großes  Unbehagen:  Jelineks
„Schutzbefohlene“  bei  den
Mülheimer Stücketagen
geschrieben von Eva Schmidt | 17. Februar 2016
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Foto:  Michael
Kneffel/www.stuecke.de

Das  Unbehagen  ist  groß,  wir  winden  uns  auf  unseren
Theatersesseln  in  der  Mülheimer  Stadthalle.  Im  Mittelmeer
ertrinken  die  Menschen  und  wir  laborieren  an  unseren
Luxusproblemen. Dabei stehen „Die Schutzbefohlenen“, so der
Titel des Stückes von Elfriede Jelinek, direkt vor uns auf der
Bühne.

Sie  kommen  aus  dem  Iran,  aus  Eritrea,  aus  Syrien,  aus
Afghanistan und erzählen die Geschichte ihrer Herkunft und
ihrer  Flucht.  Regisseur  Nicolas  Stemann  hat  sie  in  einem
Projekt mit dem Hamburger Thalia Theater und dem Theater der
Welt  mit  Schauspielern  zusammengebracht.  Gemeinsam  arbeiten
sie sich ab an dem Theatertext der Österreicherin Elfriede
Jelinek. Die Inszenierung wurde in diesem Jahr zum Berliner
Theatertreffen eingeladen und ging nun in den Wettbewerb der
Mülheimer „Stücke“.

Im realen Leben suchten die „Schutzbefohlenen“ Asyl in einer
Hamburger Kirche, hier auf der Bühne sind sie immer wieder
hinter Stacheldrahtrollen verbannt, deren symbolisches Muster
auf ihren T-Shirts wiederkehrt. Und sie stellen Forderungen:
nach Gerechtigkeit und Freiheit für alle Menschen – und nicht
nur für die Europäer; nach Chancengleichheit für alle, nicht
nur  für  die,  die  innerhalb  des  europäischen  Rechtssystems
stehen; nach der Aufhebung der Unterscheidung zwischen legal
und illegal. Im Hintergrund schwappt das Mittelmeer über die
Videoleinwand.
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Eine aktuellere Inszenierung gibt es wohl zurzeit kaum. Sie
macht das Dilemma in aller Schärfe greifbar, zeigt Ursachen
wie Kolonialismus, Krieg, Kapitalismus und Globalisierung auf
und spricht nicht nur über die Betroffenen, sondern lässt sie
für sich selbst sprechen. Und doch macht sie gleichzeitig
schmerzlich bewusst, wie schwierig eine Lösung ist. Es wird
auch  hier  keine  gefunden.  Vielleicht  ist  das  von  einer
Theaterinszenierung aber auch zu viel verlangt: Wenn schon
Politiker nicht recht wissen, was sie tun können oder wollen…

Wir,  die  wir  hier  schuldbewusst  in  unseren  Theatersesseln
sitzen, sind nicht so leicht bereit, unseren Wohlstand zu
hinterfragen. Ihn zu teilen, ja darüber könnte man reden –
doch wo ist hier die Grenze? Wo ist deine persönliche Grenze?
Was bist du bereit zu geben, wo möchtest du helfen, wo schaust
du lieber weg? „Nur wer im Wohlstand lebt, lebt angenehm“, hat
Bertolt Brecht einst in der Dreigroschenoper geschrieben. Der
Wunsch, sicher und gut zu leben, etwas aus sich und seinen
Möglichkeiten zu machen, verbindet alle Menschen. „Doch die
einen stehen im Dunkeln und die anderen stehn im Licht; und
man sieht nur die im Lichte, die im Dunkeln sieht man nicht.“

Unser Reichtum ist ein Magnet, unser Rechtssystem mit allen
seinen behördlichen Auswüchsen ist ein besserer Garant für
Freiheit  als  viele  andere  Systeme.  Deswegen  sind  wir  ein
Fluchtpunkt, ein Ziel. Das macht uns stolz, das macht uns
Angst. Das weckt die hässlichen Seiten in uns: Den Wunsch,
sich abzugrenzen, sich an seinen Besitz zu klammern. Wenn in
Hamburg Pöseldorf Bürger skeptisch gegen ein Flüchtlingsheim
sind und sagen: „Die Leute könnten hier ja nicht mal einen
Kaffee trinken, das wäre für sie doch viel zu teuer“, dann
zeigt  Stemanns  Inszenierung  die  zynischen  Seiten  des
Phänomens.

Und Elfriede Jelineks Text? Manchmal wirkt er zu glatt, zu
wortspielerisch, der existenziellen Schärfe des Themas nicht
angemessen. Auf jeden Fall klingt dieser Abend noch lange
nach, er geht über die bloße Kunst hinaus.



Die Mülheimer „Stücke“ laufen noch bis zum 4. Juni:
Karten und Termine:
www.stuecke.de

Trauriger  Mond  und  lustiger
Urwald:  Ballett  am  Rhein
lässt das Barometer steigen
geschrieben von Eva Schmidt | 17. Februar 2016

Foto:  Gert  Weigelt/Ballett
am Rhein

Erst scheint nur ein kleiner, fahler Mond in die Szenerie
hinein,  in  der  sich  die  Tänzer  des  Ballett  am  Rhein  zu
Skrjabins Sonate Nr. 6 bewegen: Melancholisch klingt diese
Musik und dazu entwickelt sich ein Liebesdrama zwischen zwei
Männern (Marcos Menha und Chidozie Nzerem), in das sich immer
wieder andere Tänzer einmischen und so das Beziehungsgefüge
noch störanfälliger machen.

Die Uraufführung unter dem Titel „Verwundert seyn – zu sehn“,
kreiert von Martin Schläpfer für Düsseldorf und Duisburg, wird
von dem Pianisten Denys Proshayev live am Klavier begleitet
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und  lässt  tatsächlich  beinahe  so  etwas  wie
Weltuntergangsstimmung aufkommen. Denn wie in Lars von Triers
Katastrophenfilm „Melancholia“ wird der kleine Mond im Laufe
des Stückes zu einem immer größeren Planeten, der am Ende fast
den ganzen Bühnenhintergrund einnimmt. Wird er mit der Erde
kollidieren und die Menschheit auslöschen?

Die Tänzer wiederum scheinen dies gar nicht wahrzunehmen, so
verstrickt  sind  sie  in  ihre  Beziehungsgeflechte.  Frauen
versuchen,  die  mal  innige,  mal  gewalttätige  Variante  der
Männerliebe zu stören, zu heilen, zu sprengen. Zustände von
Einsamkeit und Schmerz wechseln mit solchen von Trost und
Hingabe. Musikalisch hellt sich die Stimmung mit Liszts „Le
bal de Berne“ etwas auf und mündet dann mit Skrjabins Sonate
Nr.  10  wieder  in  den  undurchdringlichen  Mysterien  des
Weltalls.

Foto:  Gert  Weigelt/Ballett
am Rhein

Ungleich heiterer beginnt der zweite Teil des Abends unter der
Überschrift „Moves“, was auch die bunten Trikots der Tänzer
anzeigen. Und doch ist Jerome Robbins Choreographie von 1959
ungewöhnlich,  weil  sie  eines  der  wenigen  Ballette  ohne
Musikbegleitung ist. Der Grund war profan, wurde doch der
Komponist  Aaron  Copland  mit  der  Musik  nicht  rechtzeitig
fertig, also machte Robbins aus der Not eine Tugend und ließ
sie einfach weg.
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So knarzen die Sitze im Opernhaus, das Publikum hustet und die
Füße der Tänzer scharren über den Boden. Die Geräusche des
Tanzes entwickeln dabei aber einen ganz eigenen Rhythmus und
die Bewegungssprache der Tänzer ist derart fesselnd, dass man
nach einiger Zeit vergisst, dass etwas fehlt. Hier spricht der
Tanz tatsächlich für sich selbst!

Foto:  Gert  Weigelt/Ballett
am Rhein

Der letzte Teil des Abends bildet dann eine Synthese. Hier
gehören Musik und Tanz zusammen und Lebensfreude ist auch mit
dabei. „Ein Wald, ein See“ heißt die Choreographie von Martin
Schläpfer aus 2006, die damals in Mainz uraufgeführt wurde.

Der Wald klingt dabei eher nach einem Urwald, obwohl eine Eule
über  der  Szene  sitzt.  Doch  Instrumente  wie  Fujara,
Wassertrommel oder Darabuka erzeugen beschwingte Klänge, die
die Assoziation an südlichere Breitengerade hervorrufen.

Die Tänzer können ihrem Temperament freien Lauf lassen; sie
zeigen nicht nur Natur, sie sind es: Manche Bewegungen wirken,
als kräusele sich das Ensemble wie Wasser, andere erinnern an
das  Gebaren  von  Tieren.  Es  ist  Raum  für  traumhafte  Soli,
leidenschaftliche Pas de deux und kraftvolle Sequenzen in der
Gruppe.  So  steigt  das  Barometer  dieses  Tanzabends  von
melancholisch  bis  beschwingt  stetig  an  und  entlässt  einen
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heiter in die Nacht.

Karten und Termine:
www.ballettamrhein.de

„In Pittsburgh roch es wie in
Oberhausen“  –  Wim  Wenders‘
Fotografien in Düsseldorf
geschrieben von Eva Schmidt | 17. Februar 2016

„Dust  Road  in  West
Australia“ (1988) (Foto: Wim
Wenders/Courtesy  Blain
Southern)

Weit  sind  diese  Landschaften,  leer  und  von  einem
überdimensionalen  Himmel  überspannt:  Die  Handschrift  des
Filmemachers Wim Wenders drückt sich kongenial auch in seinen
großformatigen Fotografien aus. Noch bis Mitte August ist die
Ausstellung „4 REAL & TRUE 2“ des gebürtigen Düsseldorfers
Wenders im Museum Kunstpalast in der NRW-Landeshauptstadt zu
sehen.

Interessanterweise  beobachtet  Wenders  „Menschenleere“  nicht
nur in Weltgegenden wie dem Mittleren Westen der USA oder der
australischen  Wüste,  die  naturgemäß  dünn  oder  gar  nicht
besiedelt sind. Er schafft diesen Eindruck auch in Fotos aus
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Japan oder Israel, in denen durchaus menschliche Ansiedlungen
zu sehen sind, doch auch hier von Ferne, aus der Distanz.

Manchmal schlägt die Naturbetrachtung sogar ins Idyll um und
nimmt Caspar David Friedrichsche Züge im Medium der Fotografie
an. Die Landschaft selbst scheint zu sagen „Seht her, wie
schön  ich  bin.“  Ganz  ohne  den  Hinweis  eines  menschlichen
Vermittlers, der dem Betrachter die Naturwunder erst erklären
muss. Und so wirft man als Museumsbesucher einen ganz neuen
und unverbrauchten Blick auf die Elblandschaft im Sommer oder
die Morgendämmerung über dem See Genezareth.

Doch wohnt allen Bildern ebenso das narrative Element des
Filmemachers  inne,  denn  nahezu  zu  jedem  gibt  es  eine
Geschichte. „Der Weg nach Emmaus“ zeigt einen Pfad durch eine
Gebirgslandschaft, sonst nichts. Trotzdem ist die Fotografie
aufgeladen mit biblischer Geschichte, im Kopf des Betrachters
laufen die Szenen der Begegnung von Jesus und seinen Jüngern
ab, obwohl von ihnen auf dem Foto gar nichts zu sehen ist.

Ähnlich verhält es sich mit Wenders‘ Bildern von Ground Zero
in New York: Die Sonne bricht durch die Wolken und beleuchtet
zerstörte  Hochhäuser  und  Krater  im  Boden;  als  Betrachter
erinnert man sich sogleich an 9-11 und verknüpft die Ruinen
unweigerlich  mit  der  Tragödie  der  Terroranschläge.  Absolut
unheimlich  sind  Wenders‘  Bilder  aus  Fukushima  nach  der
Reaktorkatastrophe,  denn  sie  zeigen  die  unsichtbare
radioaktive  Strahlung  als  wellenförmige  Linie  auf  der
Fotografie. Wenders hat diese „Zerstörung“ der Fotos erst nach
seiner Rückkehr aus Japan entdeckt.

In Armenien hat Wenders ein verlassenes und halb kaputtes
Riesenrad fotografiert, das auf einem freien Feld steht. Hier
erzählt  erst  der  Gegenschuss  die  ganze  Story:  An  der
gegenüberliegenden  Wand  zeigt  sein  Foto  eine  verlassene
russische  Kaserne;  mit  den  Soldaten  ist  auch  ihr
Vergnügungspark  obsolet  geworden.



Eine Entdeckung mit lokalem Bezug waren für mich die Wenders-
Fotos aus einem Eisenbahntunnel in Wuppertal: Sie zeigen bunte
Graffiti-Männchen – gemalt von den Zwillingen Os Gemeos aus
Sao Paulo – deren leuchtende Gesichter in der Schwärze des
Tunnel kontrastreich aufscheinen und irgendwie rührend wirken,
als habe man die kleinen Gespenster bei ihrem geheimen Treiben
im Dunkeln überrascht.

Und auch an das Ruhrgebiet denkt Wenders: In Schwarz-Weiß hat
er  eine  (etwas  trostlose)  Straßenecke  in  Pennsylvania
fotografiert, der Text dazu lautet: „In Pittsburgh roch es
genauso wie in Oberhausen im Ruhrgebiet, wo ich aufgewachsen
bin.“

Höllisch ist das Leben, das
Paradies  fällt  aus:  „Die
göttliche  Komödie“  am
Schauspiel Köln
geschrieben von Eva Schmidt | 17. Februar 2016
Hat heute wirklich noch jemand Angst vor der Hölle? Glaubt
einer noch ans Fegefeuer als Übergangsstadium ins Paradies? Wo
man  von  seinen  Sünden  gereinigt  wird,  z.B.  von  Wollust,
Völlerei, Geiz oder Neid?

In Zeiten von Fifty Shades of Grey oder öffentlichen Abspeck-
Sows im TV sind alle Sünden total normal und deren Läuterung
hat sich – wenn überhaupt – komplett ins Diesseits verschoben.
Die Selbstoptimierung findet hier und jetzt statt und nicht
erst nach dem Tod wie noch in Dante Alighieris „Göttlicher
Komödie“.
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Foto:  Matthias
Horn/Schauspiel  Köln

Die Hölle haben wir auch bereits auf Erden, wenn man an Krieg,
Terror  und  das  Leid  denkt,  das  in  vielen  Weltgegenden
herrscht.  Folgerichtig  also,  dass  Sebastian  Baumgarten  in
seiner neuen Inszenierung des spätmittelalterlichen Stoffes am
Schauspiel  Köln  einen  Soldaten  mit  posttraumatischer
Belastungsstörung  als  Dante  (Guido  Lambrecht)  in  den
Mittelpunkt  des  Geschehens  stellt.

Abgerissen und seelisch abgestumpft kommt er aus irgendeinem
Krisengebiet  nach  Hause  und  muss  feststellen,  dass  seine
geliebte Frau Beatrice (Yvon Jansen) gestorben ist.

Statt dessen trifft er auf seltsame Leute, die ihn auf eine
Art Expedition durch die Hölle schicken, denn wenn es e i n
Ausgewählter durch das Inferno hindurch ins Paradies schafft,
dann vielleicht alle? Zum Glück hat er einen Kollegen an der
Seite (denn eigentlich ist der Krieger Schriftsteller), Vergil
aus dem alten Rom. In einer Art antikem Pluderhöschen steigt
dieser (gespielt von Seán McDonagh) aus einem schrottreifen
Auto und nutzt für seine philosophischen Vorträge die Leinwand
wie ein Tablet, über das er flink hinwegwischt.

Die  Bühne  (Thilo  Reuther)  behauptet  die  Hölle  als  ein
gesichtsloses Vorstadt-Mietshaus in einer schlechten Gegend.
Die  Bewohner  sind  Huren,  Haie,  Zuhälter.  Statt  eines
Sandkastens schmilzt vor dem Haus eine Schneefläche vor sich
hin, die langsam zu Matsch wird. Vor allem, weil in der Hölle
dauernd ein Video-Feuer brennt.

http://www.revierpassagen.de/30121/hoellisch-ist-das-leben-das-paradies-faellt-aus-die-goettliche-komoedie-am-schauspiel-koeln/20150416_2048/die-goettliche-komoedie-2


Dantes erste Begegnungen mit Höllenbewohnern sind denn auch
rasant  erzählt  und  theatralisch  aufgeladen:  Das
ehebrecherische  Pärchen  aus  Rimini  beispielsweise  wird
effektvoll und in Mafia-Manier direkt im Auto erschossen. Die
Zweifler  tragen  Regenmäntel  und  werden  zu  den  Haien  ins
Aquarium geworfen. Diejenigen, die sich der Völlerei schuldig
gemacht haben, sind in Fatsuits gezwängt und sehen aus wie
extrem übergewichtige Unterschichtsparodien, die zu viel bei
McDonald’s gegessen haben. In der Hölle müssen sie deswegen in
den Schnee kotzen.

Foto:  Matthias
Horn/Schauspiel  Köln

Danach schlafft der Spannungsbogen leider ab: Schon mit dem
Fegefeuer  kann  Sebastian  Baumgarten  so  recht  nichts  mehr
anfangen.  Etwas  langatmig  werden  die  sieben  Todsünden  von
einer Art Putztrupp durchdekliniert, wie Schürzen werfen sie
die Laster ab, wischen ein wenig im Schnee herum und sind
plötzlich  geläutert.  Etwas  unvermittelt  sprechen  sie  die
historischen Texte der „Göttlichen Komödie“, deren Auswahl man
nicht so genau nachvollziehen kann, wenn man sie nicht kennt.
Die  Rahmenhandlung  schreitet  indes  weiter  fort  und  man
begreift,  dass  Dante  wohl  im  Sanatorium  sitzt  und  die
Höllenfahrt  in  einem  Betäubungsmittelrausch  erlebt.

Das Paradies schließlich fällt komplett aus: Es erscheint zwar
die verstorbene Beatrice und die Höllenbewohner bringen weiße
Luftballons mit. Doch Dantes Gesang am stummen Klavier ist nur
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noch Gestammel. Er klatscht, er will singen, doch er kann die
Worte  nicht  mehr  artikulieren  und  er  hat  jede  Melodie
verloren. Er ist versehrt durch die Hölle des Krieges, ein
menschliches Wrack, das nicht mehr ins Leben zurückfindet.
Schauspielerisch  eine  starke  Leistung  von  Guido  Lambrecht,
insgesamt aber eine düstere Deutung: Das Paradies gibt es
nicht mehr, die Gegenwart ist die Hölle.

Termine und Karten:
www.schauspielkoeln.de

„Hart auf hart“: T.C. Boyle
mit  seinem  neuen  Roman  auf
der lit.COLOGNE
geschrieben von Eva Schmidt | 17. Februar 2016

Schön, wenn die Literatur so große Säle
füllt: Bis auf den letzten Platz ist der
Musical Dome, die Interimsspielstätte der
Kölner  Oper,  besetzt.  Anlass  ist  die
Lesung von T.C. Boyle, der seinen neuesten
Roman auf der lit.COLOGNE vorstellt. „Hart
auf hart“ ist bemerkenswerterweise zuerst
auf Deutsch erschienen, die US-Amerikaner
müssen noch bis Ende März warten, obwohl
es um ein ur-amerikanisches Thema geht: um
Waffenwahn  und  absoluten
Freiheitsanspruch,  den  die  Protagonisten

besonders gegenüber ihrem Staat bis zum Letzten verteidigen.

T.C. Boyle, gewandet in T-Shirt, Jeans und rote Turnschuhe,
hat sichtlich Spaß an der Bühnenperformance, „mein Rock-Star-
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Gen“ wie er es nennt. Literaturkritiker Denis Scheck, auch
nicht auf den Mund gefallen, kann kaum seine Fragen zu Ende
stellen, da quatscht Boyle schon los und erzählt aufgeräumt
über seinen Tagesablauf als Schriftsteller, seine Liebe zur
Natur,  seine  politischen  Überzeugungen,  seine  Drogen-
Vergangenheit und seine Schrotflinte und woher er die einst
hatte. Doch die Wildheit seiner Jugend sei durch das Schreiben
in produktive Bahnen gelenkt und er zum Erfolgsautor geworden:
„Mein Glück“, wie er das nennt.

Und doch kann er sich so umso besser einfühlen in diese Seite
der amerikanischen Seele, die er als antiautoritär, extrem
selbstbestimmt, aber auch zornig auf die Welt und jedwede
soziale  Ordnung  beschreibt  –  und  dabei  wird  manchmal  die
Grenze zur Gewalt überschritten. Denn genau darum geht es in
seinem neuen Roman: Der Vater Vietnam-Veteran, der Sohn Adam
drogensüchtig, psychisch krank, waffenverrückt, hat sich in
die Wälder zurückgezogen und pflegt dort ein Schlafmohnfeld.
Seine Freundin Sara gerät mit der Polizei aneinander, weil sie
sich weigert, sich im Auto anzuschnallen. Denn das empfindet
sie  als  unrechtmäßige  Einmischung  des  Staates  in  ihre
Freiheit.

Gelesen wird natürlich auch, die englische Version von Boyle
selbst, die deutsche von August Diehl, der am Vorabend noch
als  Hamlet  auf  der  Bühne  des  Burgtheaters  stand  und
kurzfristig  nach  Köln  reiste,  um  für  seinen  verhinderten
Kollegen Yorck Dippe einzuspringen.

Der Text zieht einen sogleich in Bann und es ist wirklich
bewundernswert,  wie  dieser  Mann  sein  Handwerk  versteht:
Spannend,  dramaturgisch  perfekt  gebaut  und  psychologisch
abgründig beschreibt Boyle in der Anfangsszene eine Touristen-
Bustour,  die  Vater  Sten  in  Costa  Rica  unternimmt.  Die
Reisegruppe wird am Rande des Dschungels von drei Männern
überfallen  und  Sten  merkt  schnell:  „Das  sind  eigentlich
Bürschchen und sie können gar nicht mit der Waffe umgehen.“
Die  anderen  Rentner  geben  bereits  verängstigt  ihre



Habseligkeiten ab, doch in Sten steigt die Wut hoch. Er nimmt
den einen Räuber kurzerhand in den Schwitzkasten und drückt
ihm die Luft ab. Leider etwas zu lange, der Junge erstickt.
„So what?“, meint Sten. Er ist ein Mann und hat sich selbst
verteidigt, das ist wohl sein gutes Recht im Dschungel. Oder
will jemand was dagegen sagen?

Autor umringt von Fans
Foto: E. Schmidt

Die Schlange zum Signieren ist irre lang, T.C. Boyle unterhält
sich gerne mit seinen Lesern, ein bisschen Deutsch spricht er
auch. Alle wollen dann ein Selfie mit Autor, da hat ein Hippie
nix gegen und grinst freundlich in die Handy-Kameras. Ich habe
mir das Buch natürlich sofort gekauft und bin mit T.C. Boyle-
Autogramm fröhlich in die rheinische Nacht gezogen…

T.C.  Boyle:  „Hart  auf  hart“.  Roman,  Übersetzt  aus  dem
amerikanischen Englisch von Dirk van Gunsteren. Hanser Verlag.
400 Seiten, 22,90 Euro.
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Verhext von Maxim Biller: „Im
Kopf  von  Bruno  Schulz“  am
Schauspiel Köln uraufgeführt
geschrieben von Eva Schmidt | 17. Februar 2016

Foto:  Tommy
Hetzel/Schauspiel  Köln

Maxim Billers Kolumnen in der „Zeit“ lese ich ganz gerne. Als
nun  eine  Uraufführung  nach  einer  Novelle  von  ihm  auf  dem
Spielplan  des  Schauspiel  Köln  auftauchte,  dachte  ich:
Unbedingt hin zu „Im Kopf von Bruno Schulz“, in der Regie von
Christina Paulhofer. Merkwürdig verhext habe ich 90 Minuten
später das Depot 2 wieder verlassen.

Dabei beginnt die Angelegenheit ganz dynamisch, um nicht zu
sagen  hektisch.  Der  Bühnenraum  (Jörg  Kiefel)  ist  in  eine
Turnhalle von anno dunnemals verwandelt, mit den typischen
blauen Matten, Kästen, Böcken, Trampolin und Schwebebalken.
Über  eine  Leinwand  flimmern  Schwarz-Weiß-Filmchen  von
turnenden  Schülern  in  paramilitärischem  Drill.

Zwei  Schauspieler  (Robert  Dölle,  Sean  McDonagh)  keuchen,
rennen  und  schwitzen  ebenfalls  auf  den  Geräten,  eine
Schauspielerin (Nicola Gründel) treibt sie herrisch an. Die
Szenerie  ist  im  polnischen  Provinzstädtchen  Drohobycz
angesiedelt,  1938.  Der  Gymnasiallehrer  und  heimliche
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Schriftsteller  Bruno  Schulz  pflegt  eine  masochistische
Beziehung zu Kollegin Helena und ärgert sich ansonsten mit
seiner  Familie  herum,  die  aus  einer  leicht  verrückten
Schwester und deren missratenen Kindern besteht. Außerdem ist
Bruno Schulz ein glühender Verehrer des Schriftstellers Thomas
Mann  im  fernen  Deutschland,  von  wo  ansonsten  unheilvolle
Nachrichten über Brutalität und Antisemitismus dringen.

Plötzlich  taucht  in  dem  beschaulichen  Provinzstädtchen  ein
Betrüger auf, der sich als ebendieser Thomas Mann ausgibt.
Doch er benimmt sich schlimmer als jeder Herrenmensch: Er
prügelt die ihn bewundernden Dorfbewohner und spannt sie als
Lasttiere vor seine Kutsche. Nun will Bruno Schulz handeln. Er
muss den echten Thomas Mann aufklären über den Missbrauch
seiner Person im fernen Polen und schreibt ihm einen Brief,
dem er gleich noch sein neuestes Manuskript beilegt…

Foto:  Tommy
Hetzel/Schauspiel  Köln

Die  theatralische  Umsetzung  dieser  Geschichte  gerät  eher
assoziativ: Sean McDonagh, eben noch im Turnleibchen, spielt
den falschen Thomas Mann in schrillen Glitzerklamotten und
wirkt dabei wie ein schmieriger Casting-Show-Moderator. Robert
Dölle  als  Bruno  Schulz  zwängt  seinen  schweren  Körper
unbeholfen  in  verschiedene  Sado-Maso-Utensilien  und  Tunten-
Gewänder und genießt es, von Nicola Gründel als Helena immer
wieder gequält zu werden, die als ein aus dem Manga-Comic
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entsprungenes Zwitterwesen ausstaffiert ist und gelenkig über
den Schwebebalken turnt.

Der drohende Holocaust kündigt sich durch Duschköpfe an der
Decke an, durch die langsam und schleichend der Rauch quillt.
Überhaupt hat Bruno Schulz die schwärzesten Visionen von der
Zukunft,  die  von  der  Realität  noch  umso  grauenhafter
übertroffen  wurden.  Das  verleiht  dem  Abend  eine  ebenso
fiebrige  wie  diabolische  Stimmung,  die  durch  den  ganzen
billigen Sex- und Glitzerkram umso grotesker wirkt. Böse und
bohrend zugleich stellt das Stück auch die Figur Thomas Manns
in  Frage  und  die  blinde  Bewunderung,  die  die  jüdische
Gesellschaft von D. dazu bringt, sich von diesem „Zauberer“
quälen, beschwindeln und verhexen zu lassen.

So hinterlässt „Im Kopf von Bruno Schulz“ den Eindruck eines
seltsamen Spukes, wenn auch der alptraumhaften Art.

Termine und Karten:
http://www.schauspielkoeln.de/spielplan/monatsuebersicht/im-ko
pf-von-bruno-schulz/803/

Nägel  gegen  die  Gewalt:
Günther  Uecker  in  der
Düsseldorfer  Kunstsammlung
NRW
geschrieben von Eva Schmidt | 17. Februar 2016

https://www.revierpassagen.de/29156/naegel-gegen-die-gewalt-guenther-uecker-in-der-kunsthalle-duesseldorf/20150210_1313
https://www.revierpassagen.de/29156/naegel-gegen-die-gewalt-guenther-uecker-in-der-kunsthalle-duesseldorf/20150210_1313
https://www.revierpassagen.de/29156/naegel-gegen-die-gewalt-guenther-uecker-in-der-kunsthalle-duesseldorf/20150210_1313
https://www.revierpassagen.de/29156/naegel-gegen-die-gewalt-guenther-uecker-in-der-kunsthalle-duesseldorf/20150210_1313


Foto:  Andreas  Endermann,
2015/Kunstsammlung  NRW

Ein Menschenauflauf für ein paar alte Nägel? Die Schlange vor
der Kunstsammlung NRW (K 20) in Düsseldorf mäandert bis zur
Heinrich-Heine-Allee, ein Durchkommen ist nicht möglich. Auch
der Presseausweis hilft da nicht weiter: „Der Pressetermin war
gestern“, bescheidet der Zerberus am Eingang barsch.

Aber ich möchte doch über die Eröffnung berichten: Denn heute
Abend beginnt die erste Museumsausstellung von Günther Uecker
in Düsseldorf, wo der inzwischen 84jährige Künstler seit 1953
lebt und wo er Anfang der 60er Jahre gemeinsam mit Heinz Mack
und  Otto  Piene  die  ZERO-Bewegung  begründete.
Ministerpräsidentin  Hannelore  Kraft  soll  sprechen,  Uecker
selbst  ist  anwesend.  „Auch  für  Journalisten  kein  Zutritt“
weist der Zerberus einen weiteren Kollegen ab. „Sie schreiben
doch heute sowieso nichts mehr….!“ Ach ja? Schon mal was von
Online-Journalismus gehört?

Wie  ich  dann  doch  noch  reingekommen  bin,  bleibt  mein
Berufsgeheimnis. Nur so viel: Ein Zerberus kann eben auch
nicht alle Pforten gleichzeitig bewachen…

Innen halten sich die Gäste auf Einladung des Sponsors schon
am Sektglas fest, während Hannelore Kraft im Saal und über
drei Monitore das Kunstland NRW lobt und eine „gute Lösung“
ankündigt, die für die Portigon Sammlung der West LB gefunden
werden  soll.  Im  Moment  plant  die  Landesregierung  eine
Stiftung, um den Verkauf der Werke in alle Welt zu verhindern.
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Ich halte mich lieber an das, was schon hier hängt – und bin
begeistert: Im großen Raum zur Rechten empfangen einen Ueckers
unverwechselbare  Nagelbilder.  Jedes  hat  seinen  eigenen
Rhythmus, seine eigene Plastizität, seine eigene Dynamik. Der
eiserne Werkstoff wirkt mitunter fast weich, wie die Wirbel im
Fell  von  Tieren;  ich  möchte  gerne  mit  der  Hand  darüber
streichen,  aber  lasse  das  natürlich,  um  nicht  unangenehm
aufzufallen.

Stundenlang könnte ich an den zahlreichen unterschiedlichen
Nagel-Exponaten  entlangwandern,  jedes  ist  anders,  jedes
verändert  sich  mit  der  Blickrichtung  des  Betrachters.  Für
Uecker  ist  der  Nagel  aber  nicht  nur  Gebrauchsgegenstand,
sondern Symbol mit biblischem Bezug. Mit Nägeln wurde Jesus
ans  Kreuz  geschlagen;  so  steht  der  Nagel  bei  Uecker  auch
dafür, wie Menschen Menschen Gewalt antun – nicht zuletzt in
einem von zwei Weltkriegen geprägten Jahrhundert.

Foto:  Nic
Tenwiggenhorn/Kunstsa
mmlung NRW

Diese  Lesart  setzt  sich  im  zweiten  Ausstellungsraum  fort,
obwohl das Material ein anderes ist: Große Stoffbahnen hängen
hier von der Decke, mal zerlöchert, mal bemalt und bedruckt.
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Der „Brief an Peking“ entstand für eine Ausstellung in China
1994. Zentrales Element ist die Menschenrechtserklärung der
Vereinten Nationen von 1948, die Uecker in dichter Schrift auf
den  Stoff  geschrieben  und  dann  mit  schwarzer  Farbe
überarbeitet hat: Die Ausstellung wurde kurz vor der Eröffnung
abgesagt und konnte erst 13 Jahre später gezeigt werden.

Nageln,  geißeln,  aufklatschen,  vergasen:  Die  Stirnwand  des
Raumes  wird  ganz  von  schwarzen  Worten  in  verschiedensten
Sprachen eingenommen, die die „Verletzung des Menschen durch
den Menschen“ ausdrücken. In der Mitte des Raumes schließlich
stehen  die  zum  „Terrororchester“  versammelten  Klangobjekte,
die von den Museumsbesuchern per Knopfdruck betätigt werden
können  und  einen  ohrenbetäubenden,  kreischenden  Lärm
verursachen. Die Gewalt wirkt über das Ohr, den Verstand, das
Auge und den Tastsinn auf uns ein: Das ist ebenso plakativ wie
wahr, denn kein Opfer kann sich dieser Wucht entziehen. Wir
können nur aufhören, uns immer weiter etwas anzutun.

Weitere Infos:
www.kunstsammlung.de

Meeresrauschen  und  Insekten
in „3D“: Rätselhafte Premiere
in Düsseldorf
geschrieben von Eva Schmidt | 17. Februar 2016
Das erste Bild ist stark: Eingerahmt von drei Leinwänden sitzt
man wie am Meeres-Strand, die Video-Wogen rollen heran, die
Brandung rauscht. Doch das eindrückliche Bild erlischt und man
hört und sieht einem (Ex-)Ehepaar beim Streiten zu.
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Sie (Tanja Schleiff) hat ihn (Michael Abendroth) vor Jahren
verlassen und eine Galerie in New York aufgemacht. Er war
immer mit der Firma verheiratet, ist nun im Ruhestand und hegt
die  Hoffnung,  vielleicht  mit  ihr  den  Lebensabend  zu
verbringen. Diese schwindet ziemlich schnell, denn sie will
nur kurz bleiben und auf keinen Fall zu ihm zurück. Doch was
will sie dann überhaupt hier?

Der Düsseldorfer Künstler Stephan Kaluza hat das Stück „3 D“
geschrieben, das jetzt im Düsseldorfer Schauspielhaus Premiere
hatte, und er hat das Bühnenbild selbst entwickelt. Leider
werden nach dem interessanten Eingangsbild die Leinwände nur
sehr  sparsam  genutzt:  Nur  schemenhaft  und  blass  flimmern
Einrichtungsgegenstände  und  Insekten  über  die
Projektionsfläche, meist bleibt sie weiß. Auch der Dialog des
streitenden Ehepaars wirkt irgendwie hölzern, gleichwohl die
Schauspieler ihr Bestes geben.

Tatsächlich  entwickelt  die  Story  dann  noch  einige
überraschende Wendungen: Erst stellt sich heraus, dass die
gemeinsame Tochter tot ist, woraufhin ihre Silhouette auf der
Leinwand erscheint. Dann beschuldigt die Frau den Ex-Mann, die
Tochter missbraucht zu haben. Dieser leugnet – keine Gefahr
für ihn, denn die Tochter kann als Anklägerin ja nicht mehr
auftreten.

Plötzlich behauptet die Frau, die Tochter sei doch nicht tot.
Nun bekommt er es mit der Angst, zeitgleich erscheint die
Tochter  unzählig  vervielfältigt  im  Video.  Der  Mann  bricht
zusammen und gesteht die Tat. Nur ein Motiv hat er irgendwie
nicht: „Ich tat es, weil ich es konnte“. Obwohl der Plot
permanent  Haken  schlägt,  wirkt  die  Geschichte  irgendwie
ausgedacht, es fehlt eine gewisse Erdung, die auch Regisseur
Kurt Josef Schildknecht nicht erzeugen kann. Sprechen oder
fühlen so wirklich Menschen, wenn es um Missbrauch geht?

Sogar  als  am  Ende  klar  wird,  dass  die  ganze  Zeit  die
missbrauchte Tochter selbst und gar nicht ihre Mutter auf der



Bühne stand, bleibt ein wahres Drama aus. Fast scheint die
Geschundene ihren Peiniger zu begehren. Also, ich nehme ihr
das nicht ab.

Karten und Termine:
http://www.duesseldorfer-schauspielhaus.de/de/index/spielplan/
alle-stuecke/stueck.php?SID=1565

Von  Geistern  und  Geliebten:
Ballett „Giselle“ noch einmal
im Essener Aalto-Theater
geschrieben von Eva Schmidt | 17. Februar 2016

Foto:  Bettina  Stöss/Aalto-
Ballett

Für Giselle soll es rosa Kirschblüten regnen und zwar immer.

Auch als der geliebte Albrecht plötzlich nicht mehr der ist,
der er zu sein vorgab, will das Mädchen das nicht wahrhaben
und wirft sich einen Schwung Blüten über den Kopf: „Ich will
nicht,  dass  die  Liebe  aufhört“,  scheint  Giselle  damit  zu
sagen,  „denn  sonst  folgt  nur  noch  der  Tod.“  Das
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Unausweichliche geschieht trotzdem: Rot wie Blut sind jetzt
die Rosen, die wie aus einer Wunde aus Giselle Körper quellen.
Sie selbst wird ins Reich der Geister verbannt.

Rund  160  Jahre  alt  ist  Giselle,  eines  der  berühmtesten
romantischen Ballette: In der Koproduktion von Aalto-Theater
und  MIR  Gelsenkirchen  unter  der  Leitung  David  Dawson  und
musikalischer  Bearbeitung  von  David  Coleman  feierte  es  im
letzten Frühjahr Premiere, wurde nun wieder aufgenommen und
ist noch einmal im März zusehen.

Leichte Pastelltöne beherrschen die Bühne, Dawson hat Giselle
behutsam  in  eine  Art  zeitlose  Moderne  überführt.  Die
Hochzeitsfeierlichkeiten geraten sommerlich heiter, die Liebe
leicht und unschuldig. Bis Hilarions (Tomas Ottych) Eifersucht
zum ersten Mal dazwischenfährt: Jetzt liegt ein Schatten über
dem  Paar,  Giselle  (Yanelis  Rodriguez)  und  Albrecht  (Breno
Bittencourt). Der Riss ist nicht mehr zu kitten. Auch wenn es
sich  um  einen  ästhetisierten  Schmerz  handelt,  hinterlassen
Musik und Tanz einen starken emotionalen Eindruck.

Foto:  Bettina  Stöss/Aalto-
Ballett

Der zweite Teil entführt die Zuschauer mit ganz einfachen
Mitteln in die Geisterwelt: Die „Wilis“ tragen transparente
Schleier  und  so  wirkt  ihr  Tanz,  geheimnisvoll,  fragil,
zauberhaft und trotzdem wie ein zarter Spuk. Psychologisch ist
der gesamte zweite Akt Albrechts „Trauerprozess“ gewidmet, der
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versucht, über Giselles Verlust hinwegzukommen. Wie im Traum
erscheint ihm die Geliebte in der Erinnerung und nur ganz
langsam und mitunter qualvoll kann er sich von ihr lösen.

Tänzerisch  und  Musikalisch  (es  spielten  die  Bochumer
Symphoniker unter der Leitung von Yannis Pouspourikas) wirkt
die Choreografie ungeheuer harmonisch und aus einem Guss, die
Tänzer  verbinden  Perfektion  und  Präzision  mit  viel
romantischem Gefühl. Tatsächlich hat man den Eindruck, das
Ensemble hätte das Werk vollständig durchdrungen und atmete es
wieder  aus:  Zunächst  mit  viel  Leidenschaft,  dann  mit
melancholischen Schmerz und einem Hauch von Grabeskälte.

Nächste Vorstellung: 13. März
Karten  und  Infos:
http://www.aalto-ballett-theater.de/wiederaufnahmen/giselle.ht
m

Mensch-Maschine:  Mozarts
„Zauberflöte“  an  der
Rheinoper  in  Duisburg  und
Düsseldorf
geschrieben von Eva Schmidt | 17. Februar 2016
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Foto:  Hans  Jörg
Michel/Rheinoper

Nosferatu kann kaum die wilden Höllenhunde zurückhalten und
nicht nur Papagenos Katze sträuben sich dabei die Nackenhaare:
Als Hommage an den Stummfilm zeigt die Rheinoper in Düsseldorf
und Duisburg Mozarts „Zauberflöte“.

Was  auf  den  ersten  Blick  nicht  unbedingt  zusammenzupassen
scheint, geht tatsächlich eine kongeniale Verbindung ein. Die
filmischen  Animationen  ersetzen  das  Bühnenbild  und  führen
mitten ins Herz von Mozarts fantastischem Märchen rund um
Liebe, Weisheit und böse Mächte. Die Arien sind nach wie vor
an  ihrem  Platz,  nur  der  Sprechtext  wird  nach  Art  des
Stummfilms  in  kurze  Sätze  gepackt  und  flimmert  über  die
Leinwand. Regisseur des Ganzen ist Barrie Kosky, der Intendant
der Komischen Oper Berlin, gemeinsam mit Suzanne Andrade und
Paul Barritt von der Theatergruppe „1927“, die in ihren Shows
mit filmischen Animationen arbeiten und so ein ganz eigenes
ästhetisches Erlebnis schaffen.

Foto:  Hans  Jörg
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Michel/Rheinoper

Deswegen  tritt  Sarastros  (Thorsten  Grümbel)  Oberaufseher
Monostatos  (Florian  Simson)  im  Kostüm  des  Nosferatu  auf,
Papageno  (Richard  Sveda)  erinnert  an  Stummfilmstar  Buster
Keaton und Pamina (Heidi Elisabeth Meier) trägt pechschwarzen
Pagenkopf wie Filmstar Louise Brooks in der 20er Jahren. Die
Königin der Nacht (stimmlich sehr überzeugend: Cornelia Götz)
ist als übergroße Spinne konzipiert, deren stachelige Beine
den Zuschauern Gänsehaut über den Rücken jagen: Hier driftet
die Inszenierung ein wenig in Richtung Horror-Comic.

Und doch ist diese Lesart psychologisch überzeugend, denn die
Königin der Nacht, in vielen Opernabenden als sternenumglänzte
Kitsch-Queen  angelegt,  verkörpert  bei  Mozart  ebenfalls  das
Reich  des  Bösen.  Im  Gegensatz  zu  Sarastro,  der  sich  vom
unerbittlichen Herrscher zum Hüter von Weisheit, Wahrheit und
Gerechtigkeit  entwickelt.  Mit  langen  Bärten  und  hohen
Zylindern herrschen er und seine Priester über ein Reich, das
dem Film „Metropolis“ entsprungen scheint. Die Animationen,
projiziert  auf  den  Bühnenhintergrund,  zeigen  die  ersten
Maschinen-Menschen;  Zahnräder  und  Dampfkolben  treiben  die
Spezies der Roboter an. Rund hundert Jahre später durchdringen
Computer unsere Welt erst recht – aber nicht mehr schwarz-weiß
und mechanisch.

Foto:  Hans  Jörg
Michel/Rheinoper

Und wie funktioniert das mit Mozarts Musik? Im Rhythmus der
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Klänge  aus  dem  Orchestergraben  (große  Spielfreude  beweisen
hier die Duisburger Philharmoniker) tanzen Phantasmen, Tiere
und technische Apparaturen über die Leinwand; die Sänger fügen
sich ästhetisch stimmig ins Gesamtgeschehen ein. Da es immer
etwas  zu  schauen  und  zu  bestaunen  gibt,  gerät  der  Abend
äußerst kurzweilig, ohne dass das Primat der Musik aufgegeben
wird. Im Gegenteil: Es entsteht ein witziges, anrührendes und
auch ein wenig respektloses Gesamtkunstwerk, das einfach Spaß
macht.

Wiederaufnahme im Theater Duisburg am 17.12.
Weitere Termine und Karten: www.operamrhein.de

Glücksoptimierungsrausch:
Goethes
„Wahlverwandtschaften“  in
Düsseldorf
geschrieben von Eva Schmidt | 17. Februar 2016
Wie würden Eduard und Charlotte heute leben? Ja, vielleicht
hätten  sie  ein  Haus  am  See,  eine  Terrasse,  belegt  mit
Bankirai-Dielen und direktem Schwimmeinstieg ins Wasser. Einen
offenen,  unverbauten  Blick  zum  Beobachten  von  Booten  und
Vögeln. Und sehr viel Geld, um die Luxusimmobilie nach den
neusten Design-Ideen zu gestalten.

Doch was, wenn die Anlage vollendet und der Sommer noch nicht
zu Ende wäre? Dann langweilten sie sich vielleicht in ihrer
schönen neuen Welt und hätten das Bedürfnis, sie anderen zu
zeigen.  Dann  lüden  sie  vielleicht  Freunde  ein  wie  den
Hauptmann, der gerade einen beruflichen Durchhänger hat, und
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hülfen ihm dabei, ein wenig zu relaxen und wieder nach vorne
zu sehen. Oder die Nichte Ottilie käme zu Besuch, die, sonst
ins  Internat  gesperrt,  auf  diese  Weise  einmal  familiäre
Geborgenheit erleben könnte.

Foto:  Tim
Reckmann/pixelio.de

Oliver  Reese  hat  für  das  Schauspielhaus  Düsseldorf  eine
Bühnenfassung  von  Goethes  „Wahlverwandtschaften“  erarbeitet
und diese bereits in der letzten Saison inszeniert, indem er
Bühne (Hansjörg Hartung) und Kostüme (Elina Schnizler) in die
heutige Zeit übertragen, den Goetheschen Text aber beibehalten
hat.  Nun  wurde  die  Inszenierung  wieder  aufgenommen  –  zum
Glück,  denn  Bearbeitung  und  Inszenierung  lassen  Goethes
Sprache  leuchten  und  erzählen  zugleich  ein  packendes
Partnertausch-Drama  von  heute.

Denn leider kommt es, wie es kommen musste: Eduard verfällt
der  minderjährigen  Nichte  seiner  Frau  in  einem  nahezu
wahnhaften  Liebesrausch.  Großartig,  wie  der  Schauspieler
Andreas Patton diesen unernsten Mann in der Midlife-Crisis
spielt,  der  in  einer  unfassbaren  Egozentrik  seine
Gefühlsregungen absolut setzt, der (Geld)sorgen des Alltags
völlig enthoben.

Doch seine Frau Charlotte (Bettina Kerl) ist ebenfalls kein
besserer Mensch: Sie wird vom Hauptmann (Rainer Galke) magisch
angezogen, der einen dieser Anzugträger verkörpert (vielleicht
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aus dem politischen Betrieb), die von ihrer Karriere derart
vereinnahmt  werden,  dass  sie  schlecht  damit  zurechtkommen,
wenn diese einmal stockt. So erscheint dem Hauptmann das Leben
seiner Freunde, der sorgenlosen Privatiers, als Paradies und
Hausherrin Charlotte als die schönste Frau auf Erden, weil er
sich einfach zu lange nach gar keiner mehr umgesehen hat.

Das Mädchen Ottilie (Mareike Beykirch) schließlich, gewohnt,
sich  als  unwichtige  Pensionatsschülerin  zu  fühlen,  erlebt
plötzlich ihre Macht und Wirkung auf Männer und genießt das
neue Spiel, was sie mit Bescheidenheit tarnt. Und so werden
diese vier Menschen wie im Goetheschen Gleichnis als chemische
Elemente  unweigerlich  voneinander  angezogen,  die  in  neuer
Umgebung  auch  neue  Verbindungen  eingehen  müssen  –  ob  sie
wollen oder nicht: Wahlverwandtschaften eben. Oder zwanghafter
Glücksoptimierungsrausch?

Mit tragischem Ende: Selbst die 15jährigen Schulmädchen in der
Reihe hinter uns, die mit einer gewissen „Fuck you Goethe“-
Haltung  an  die  Darbietung  herangegangen  sind,  werden  nun
unweigerlich vom Geschehen auf der Bühne gepackt: „Ach du
Scheiße, jetzt ist die schwanger – hab ich mir doch gleich
gedacht“. Ihre Sitznachbarin: „Ja, voll krass, jetzt rastet
der Typ bestimmt total aus.“

Und tatsächlich: Baron Eduard, außer sich, dass das Kind, das
seine  Frau  erwartet,  die  Pläne,  die  er  mit  Ottilie  hat,
durchkreuzen  könnte,  steigert  sich  umso  mehr  in  seinen
Liebeswahn. Er verlässt sein Schloss, verwahrlost und entrückt
versucht er, durch Yoga-Übungen seine Mitte wieder zu finden –
die er leider schon vorher nie besessen hat.

In der letzten Szene sitzen die vier dann in Trauerkleidung
auf der idyllischen Terrasse und blicken deprimiert auf den
See. Das Kind, der kleine Otto, ist ertrunken und niemand hat
sein  Glück  gefunden.  Im  Gegenteil:  Sie  haben  es  selbst
zerstört. Vielleicht, weil sie zuviel wollten?



Karten und Termine:
www.duesseldorfer-schauspielhaus.de

Romantik  und  Alltag:
Tanzabend  b.21  an  der
Düsseldorfer Rheinoper
geschrieben von Eva Schmidt | 17. Februar 2016
„Alle meine Schwänlein schwimmen auf dem See“: Eine Reihe
kleiner weißer Gummi-Schwänchen sitzt an der Rampe und schaut
ins  Publikum.  Doch  das  eigentliche  Geschehen  spielt  sich
hinter ihnen auf der großen Bühne des Düsseldorfer Opernhauses
ab.  Als  Hommage  an  das  romantische  Ballett  –  allen  voran
Schwanensee  –  hat  Düsseldorfs  Ballettchef  Martin  Schläpfer
eine neue Choreographie zur Sinfonie Nr. 2 von Johannes Brahms
kreiert.

„Symphonie  Nr.  2“,  Foto:
Gert Weigelt/Deutsche Oper
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am Rhein

Heiter  und  sonnig  klingt  die  Musik  und  lässt  an  einen
sommerlichen Tag am See denken. Die Tänzerinnen tragen blaue
und grüne Anzüge und sind Wellen, Wassernixen, Strudel oder
windgepeitschte Wogen. Es plätschert und gurgelt, es glitzert
und unter Wasser umhüllt einen grünes Licht. Wie Luftgeister
treiben männliche Tänzer in silbrigen Suits nun die grünen und
blauen  Damen  vor  sich  her:  Sie  bewegen  das  Wasser,  sie
entfachen einen Sturm, sie wehen ganz sanft.

In wechselnden Formationen zeigt das Ballett der Deutschen
Oper am Rhein eine schier unerschöpfliche Bewegungsvielfalt.
Dabei bleibt der Bühnenraum von Keso Dekker abstrakt: Das
Tableau im Hintergrund ist erdfarben, kräftige Striche sind
auf  eine  Art  Leinwand  gezeichnet,  die  von  Anselm  Kiefer
stammen könnte. Das Design wiederholt sich in den Kostümen und
die Wasserbilder entstehen allein im Kopf –hervorgerufen durch
die expressive Bewegungssprache des Ensembles.

Ein  Solo  von  höchster  Anmut  und  zugleich  individuellster
Ausdruckskraft zeigt Marlúcia do Amaral im Allegro grazioso:
Hier  erweitert  der  Tanz  die  Musik  (gespielt  von  den
Düsseldorfer Symphonikern) um eine weitere Dimension, doch der
Körper bleibt zugleich auf dem Boden der Tatsachen.

„Alltag“,  Foto:  Gert
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Weigelt/Deutsche  Oper  am
Rhein

Als inspirierende Muse für den Künstler überzeugt do Amaral
auch im zweiten Teil des Abends, der Uraufführung „Alltag“.
Der 82jährige Hans van Manen schuf erstmals ein neues Werk für
das Ballett am Rhein, im Besonderen für dessen Leiter Martin
Schläpfer.  Denn  es  thematisiert  den  Schaffensprozess  des
Choreographen.  Schläpfer  tanzt  diesen  Part  selbst  und  man
meint,  einen  exklusiven  Einblick  in  die  Entstehung  einer
Choreographie zu gewinnen, indem man auf eine Art Probebühne
mitgenommen wird, angedeutet durch einen Stuhl im Hintergrund.

Umfangen von Musik probiert Schläpfer ein paar Schritte, hält
inne, beginnt von vorne, hat eine zündende Idee, folgt mit
seinem Körper begeistert den Bildern in seinem Kopf. Zum Pas
de deux erscheint do Amaral und der Schöpfer findet den Weg
heraus aus der kreativen Einsamkeit zum Du. So wird sein Werk
Realität und kann auch von anderen getanzt werden, in diesem
Fall von Doris Becker und Alexandre Simoes. Sie setzen auf der
Bühne  um,  was  Schläpfer  im  Kopf  hatte  und  eine  neue
Choreographie  ist  geboren.

„Serenade“,  ©  The  George
Balanchine  Trust,  Foto  ©
Gert  Weigelt

Es wäre falsch zu sagen, der dreiteilige Abend b.21 endete mit
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der „Serenade“ von Peter I. Tschaikowsky, choreographiert von
George Balanchine, denn tatsächlich begann er mit ihr. Doch
dieser  Part  scheint  ästhetisch  aus  einer  anderen  Zeit  zu
stammen: Der Bühnenhintergrund ist lichtblau, die Tänzerinnen
tragen weiße, wadenlange Tutus und die wechselnden Formationen
folgen der strengen Sprache des neoklassischen Balletts – von
heute aus betrachtet.

Zu seiner Entstehungszeit 1934 wies Balanchines Tanzstück, das
er für seine neugegründete School of American Ballett in New
York City entwickelte, in die Moderne. Denn es dient nicht nur
dazu, dass die Schüler die richtigen Schritte, Sprünge und
Armhaltungen lernen, sondern bricht diese strengen Formen auch
auf: Plötzlich fällt eine Tänzerin hin (Ann-Kathrin Adam) und
ist wie verwandelt. Sie löst ihr Haar vom strengen Dutt und
wirkt wie befreit. Ihre Kollegin tut es ihr nach und der Bann
ist gebrochen, die Tänzer sind freigelassen. Zu was sie in
Freiheit fähig sind, zeigt der weitere Abend eindrücklich.

Karten und Termine: http://www.ballettamrhein.de

Frage  des  Alters:  Michael
Gruner  inszeniert  „Die
Gerechten“  von  Camus  in
Düsseldorf
geschrieben von Eva Schmidt | 17. Februar 2016
Eigentlich  seltsam,  dass  eine  Gruppe  von  Schauspielern  im
Rentenalter auf der Stadttheaterbühne so ungewöhnlich wirkt.
Schließlich  ist  im  Publikum  diese  Altersgruppe  ebenfalls
überdurchschnittlich  vertreten  –  mal  abgesehen  von  den
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Studenten, die auch viel Zeit haben, ins Theater zu gehen. Wer
meistens fehlt, sind die 35-50jährigen: Karriere und Kinder
vertragen sich mit Kunst am Abend organisatorisch weniger gut.

Sicher  gibt’s  im  Klassiker  den  alten  König  Lear  oder  die
gestandene Mutter Courage, die auch schon alles gesehen hat.
Aber  Camus  „Gerechte“  als  revolutionäre  Alt-68er?  Diesen
Ansatz bringt Regisseur Michael Gruner (selbst Jahrgang 1944)
nun  in  der  neusten  Inszenierung  des  Düsseldorfer
Schauspielhauses  auf  die  Bühne,  das  zurzeit  vom
Interimsintendanten Günther Beelitz (75) geleitet wird. „Wir
kennen uns seit den sechziger Jahren“, benennt Beelitz die
alte  Seilschaft  ganz  munter  bei  der  Premierenfeier.
Ruhrgebietsbewohnern  sind  beide  aus  Gruners  Zeit  als
Schauspieldirektor am Theater Dortmund (1999-2010) bekannt, wo
auch Beelitz inszenierte.

Kurioserweise trifft Gruner mit seinem Ansatz mitten ins Herz
der  aktuellen  Demographie-Diskussion  –  von  der  alternden
Gesellschaft bis zur Rente mit 63. Lässt man mal beiseite,
dass  sich  für  das  Thema  von  Camus  „Die  Gerechten“  –
Terrorismus  und  Tyrannenmord  –  vielfältige
Aktualisierungsmöglichkeiten anbieten würden, man denke nur an
den IS-Terror und dergleichen, verfolgt Gruner seine Idee pur
und  konsequent.  Tatsächlich  liegt  der  Gedanke  im  Text
verborgen: „Das Traurigste ist, dass all das uns alt macht,
Janek“, sagt Revolutionärin Dora, „Wir werden nie mehr, nie
mehr Kinder sein. Von nun an können wir sterben, wir haben das
Menschsein durchlaufen. Der Mord ist die Grenze.“

Camus Stück von 1949 bezieht sich auf eine wahre Begebenheit:
1905 planen russische Revolutionäre einen Mordanschlag auf den
Großfürsten Sergei Romanow auf seinem Weg ins Theater. Doch
der Attentäter zögert, denn es sind Kinder in der Kutsche. Bei
Gruner  sitzen  die  fünf  Revolutionäre  in  einer  Art
Probensituation im leeren, schwarz abgehängten Bühnenraum auf
einfachen  Stühlen  (Ausstattung:  Michael  Sieberock-
Serafimowitsch). Sie besprechen die Revolution eher, als dass



sie sie rocken. Manchmal werfen sie sich auf den Boden, was
aufgrund geschwundener Gelenkigkeit zuweilen etwas unbeholfen
wirkt. Einzig Dora (Marianne Hoika) zeigt Gefühl, wenn sie den
Galgentod des geliebten Janek romantisiert und mit ihm sterben
will.

Unweigerlich überlegt man, wie Andreas Baader, Ulrike Meinhof
oder  Gudrun  Ensslin  heute  aussehen  würden,  wenn  sie  noch
lebten. Minirock, Knarre und Sonnenbrille: Wirkt das mit über
70 noch hipp? Obwohl Hippness in diesen Zusammenhang wohl eine
historisch  verfälschende  Kategorie  ist,  wahrscheinlich
beeinflusst von Eichingers Film-Adaption „Der Baader Meinhof
Komplex“.

Tempo  nimmt  die  Inszenierung  auf,  als  Attentäter  Janek
(Michael  Abendroth)  in  Gewahrsam  des  (jungen)  Polizeichefs
Skuratow (Dirk Ossig) gerät. Smart und geschäftsmäßig macht
der dem „revolutionären Träumer“ ein reelles Angebot. Doch
Janek  verrät  weder  seine  Ideale  noch  verpfeift  er  die
Terrorzelle. Skuratow kann gar nicht verstehen, weshalb so ein
abstrakter  Begriff  wie  „Gerechtigkeit“  jemandem  so  wichtig
sein kann: Gruners ironischer Blick auf das Verhältnis von
68er Eltern zu ihren Kindern, die sie als total „unpolitisch“
und  „materialistisch“  empfinden.  Dann  folgt  ein  gewollt
melodramatischer Auftritt von Louisa Stroux (der Enkelin des
Düsseldorfer Intendanten von 1955-1972, Karl-Heinz Stroux) als
Großfürstin im Witwenkleid aus schwarzer Spitze, die die ganze
Weltrevolution am liebsten wegbeten möchte.

Insgesamt ein selbstironischer Abend nach dem Motto: Wenns die
Jungen nicht mehr packen, müssen eben die Alten (Meister)
wieder ran – als Intendanten und beim Inszenieren.

Karten und Termine:
www.duesseldorfer-schauspielhaus.de



Stimme der Vernunft: Goethes
Iphigenie  am  Düsseldorfer
Schauspielhaus
geschrieben von Eva Schmidt | 17. Februar 2016
Kühl und klar schwebt Iphigenie (Tanja Schleiff) über dem
Boden: Denn ihr Tempel besteht aus einer schlichten Plattform,
an  Schnüren  aufgehängt.  Ihre  Religion  heißt  Vernunft  und
Menschlichkeit  statt  archaischer  Opferrituale.  Dieses
„aufklärerische“  Gedankengut  hat  die  Tochter  des
Griechenkönigs  Agamemnon  auf  ihre  Zufluchtsinsel  Tauris
mitgebracht. Nach und nach ist es ihr gelungen, König Thoas
(Andreas  Grothgar)  und  seinen  Untertanen  die  blutigen
Menschenopfer  auszutreiben.

Foto:  Programmheft
zu
Iphigenie/Düsseldorf
er Schauspielhaus
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Mona Kraushaar inszeniert für das Düsseldorfer Schauspielhaus
Iphigenie als selbstbewusste Frau von heute. In schlichtem
grauen Hosenanzug managt sie das Tempelwesen der Diana und
hält  den  liebeskranken  König  auf  Abstand.  Der  reagiert
allerdings weniger besonnen auf die weibliche Zurückweisung:
Das männliche Ego ist gekränkt, jetzt will es Blut sehen.
Iphigenie soll ihren eigenen Bruder Orest und seinen Gefährten
Pylades (Konstantin Bühler) eigenhändig opfern.

Jakob Schneider spielt diesen Orest als einen, der die Grenze
zum Wahn schon überschritten hat. Vaters Tod und Muttermord
haben seine Psyche nicht verarbeitet, lassen ihn abdriften in
Schuldgefühle und Selbsthass. Mehr heult und stammelt er, als
dass er spricht. Ihn opfern? Warum nicht, er ist ja längst
zerbrochen.  Eine  interessante  Deutung,  die  den  männlichen
Figuren im Stück die emotionale Verwirrung und Iphigenie die
Stimme der Vernunft zuordnet.

Doch hängt auch die Titelheldin einem Traum hinterher: Der
heilen Familie, die sie schon längst nicht mehr hat. Ihre
Sehnsucht nach der Heimat Griechenland ist stärker als die
selbstgewählte Aufgabe der „Missionierung der Barbaren“ auf
Tauris. Doch vielleicht will Iphigenie einfach frei sein und
statt dem Vaterhaus ein Mutterhaus in Mykene errichten? Nach
ihren eigenen Regeln, nach ihrer eigenen Moral, die sie durch
die  Weigerung  hinterrücks  zu  fliehen  statt  selbstbewusst
abzureisen, eindrucksvoll bekräftigt.

Ja, die Iphigenie ist ein Lehrstück mit moralischem Imperativ.
Kraushaars Inszenierung verleiht dem gewichtigen Stoff eine
gewisse Leichtigkeit, eine Plausibilität für uns Zeitgenossen.
Und trotzdem kann man Goethe im Original hören.

Karten und Termine:
www.duesseldorfer-schauspielhaus.de



Von Mäusen und Mördern: Ernst
Tollers  „Hinkemann“  am
Düsseldorfer Schauspielhaus
geschrieben von Eva Schmidt | 17. Februar 2016
Selten thematisiert ein Theaterabend mit solcher Wucht die
soziale Frage: Zugleich hochemotional und explizit politisch
zeigt Ernst Toller in „Hinkemann“, wie die kleinen Leute im
Krieg  verheizt  und  beschädigt  werden  und  was  diese
Versehrungen  ihren  Seelen  antun.  Die  Koproduktion  von
Düsseldorfer Schauspielhaus und dem Young Directors Project
der  Salzburger  Festspiele  kam  jetzt  am  Rhein  heraus  –  zu
Beginn der Intendanz von Günther Beelitz, der für zwei Jahre
das  Haus  leitet  und  ihm  zu  neuem  Ansehen  und  besseren
Auslastungszahlen  verhelfen  will.

Auf  einer  Art  Karussellgerüst  (Bühne:  Sabine  Kohlstedt)
klettert Hinkemann (Jonas Anders) herum und schreit seine Wut
und seine Verzweiflung heraus. Im Krieg ist ihm sein bestes
Stück weggeschossen worden und jetzt ist er kein richtiger
Mann mehr. Seine Frau Grete (Katharina Schmidt) hält zwar
zunächst zu ihm, doch es gelüstet sie doch nach einem Kerl und
da  wird  sie  schwach  und  fällt  auf  Paul  Großhahn  (Daniel
Christensen) herein, der die Situation schamlos ausnutzt und
Eugen Hinkemann brutal verspottet.

Selten sieht man so deutlich, wie eng Not und Niedertracht
zusammenliegen wie bei diesem Toller-Stück. Dabei stehen der
wortgewaltige und expressive Text und die Schauspieler, die
ihn psychologisch genau verkörpern, im Vordergrund. Die Regie
von Milos Lolic hält sich zurück und ordnet sich beinahe dem
Werk unter; auch die Kostüme von Jelena Miletic erinnern an
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die Zeit nach dem ersten Weltkrieg, in der das Drama spielt.

Programmheft  von
Hinkemann/Schauspielh
aus Düsseldorf

Anhand von Hinkemanns Not, der auch beruflich schlecht wieder
auf die Füße kommt, wird von seinem Umfeld die Arbeiterfrage
diskutiert. Sind Sozialismus oder Kommunismus ein Ausweg? Wird
in einer besseren Welt der Arbeiter auch seelisch gesund sein
oder  zählt  nur  seine  Körperkraft?  Wie  kann  er  in  elenden
Verhältnissen  seinen  Stolz  bewahren?  Hinkemann  fällt  das
schwer: Für 80 Mark im Monat beißt er Ratten und Mäusen bei
lebendigen Leibe den Kopf ab und schämt sich dafür. Doch das
Volk will Blut sehen und johlt.

Man denkt an Woyzeck oder Lenz von Büchner, wenn Hinkemanns
unerfüllte Sehnsucht nach dem Guten im Menschen in den Wahn
abdriftet. Da kommen die Kollegen, da kommt seine Frau nicht
mehr mit, das ist ihnen zu weltabgewandt. Hinkemann isoliert
sich immer mehr, bis zuletzt die Katastrophe eintritt. Ein
starker Abend, der noch länger nachwirkt, obwohl er total aus
der  Zeit  gefallen  scheint  –  doch  genau  darin  liegt  seine
Kraft.

Karten und Termine:

http://www.revierpassagen.de/27059/von-maeusen-und-moerdern-hinkemann-am-duesseldorfer-schauspielhaus/20140923_1857/foto-6


www.duesseldorfer-schauspielhaus.de

Unsere kleine Stadt im Bann
der  Macht:  „Dogville“  am
Schauspiel Köln
geschrieben von Eva Schmidt | 17. Februar 2016

Foto: David Baltzer

Ich bin ein später Fan des Regisseurs Lars von Trier: In seine
abgründigen  Film-Welten  bin  ich  erst  bei  „Antichrist“
eingetaucht,  dann  kam  „Melancholia“  –  großartig!  Bei
„Nymphomaniac  I“  schlug  die  Besessenheit  allerdings  schon
wieder in Ödnis um, so dass ich mir den zweiten Teil sparte.
Dafür hole ich die älteren Filme jetzt im Theater nach: In der
letzten Saison zeigte das Theater Essen Manderlay, adaptiert
für die Bühne und inszeniert von Hermann Schmidt-Rahmer. Nun
eröffnet  das  Schauspiel  Köln  die  neue  Spielzeit  mit
„Dogville“.

Zugegeben:  Dieses  Trier-Werk  eignet  sich  besonders  fürs
Theater, weil bereits der Film theatralische Mittel nutzt.
Nicht  verwunderlich,  dass  Bastian  Krafts  Inszenierung  nun
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seinerseits  filmische  Mittel  einsetzt  und  das  ziemlich
raffiniert: Wie ein Spiegel hängt eine Aluwand über der Bühne
und  reflektiert  das  Geschehen  in  Großaufnahme,  das
gleichzeitig  von  zwei  Live-Kameras  aufgezeichnet  wird.  Ein
Erzähler  (Guido  Lambrecht)  fungiert  dabei  als  eine  Art
Multimedia-Regisseur,  der  wie  auf  einem  überdimensionalen
Touch-Screen die Häuser der Bewohner Dogvilles als Projektion
fürs Publikum sichtbar macht. Trotzdem drängt sich die ganze
Technik nicht auf, sondern wirkt irgendwie pur, vor allem da
sie  von  den  schlichten  Landei-Kostümen  der  Dorfbewohner
kontrastiert wird.

Und die Story? Es geht um Macht. Genauer: Was macht Macht über
andere Menschen mit Menschen? Grace (Katharina Schmalenberg)
strandet im glitzernden Abendkleid in dem verschlafenen Kaff
Dogville mitten in den Bergen. Nicht freiwillig: Sie wird erst
von Gangstern, dann von der Polizei verfolgt und Tom (Gerrit
Jansen),  ebenso  gutmütiger  wie  naiver  Schriftsteller,
überredet die Dorfbewohner, sie aufzunehmen. Als Gegenleistung
soll sie arbeiten. Was für Grace als ländliche Idylle beginnt,
endet im modernen Sklaventum. Sie schuftet, wird vergewaltigt
und  letztlich  gefangen  genommen  –  einfach  weil  die
Dorfbewohner  entdecken,  dass  sie  ihnen  ausgeliefert  ist.
Psychologisch genau zeichnet Bastian Kraft diese Entwicklung
nach. Nette, wortkarge Teddy-Charaktere werden zu gefühllosen
Sex-Bestien,  freundliche,  einfältige  Frauen  zu  giftigen
Hyänen.

Foto: David Baltzer
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Aber  der  alte  Zyniker  von  Trier  hat  sich  dazu  einen
überraschenden Schluss ausgedacht, bei dem das Opfer zum Täter
wird, bzw. eigentlich schon immer der Täter war. Im filmischen
Werk  von  Triers  schließt  daran  nun  die  Geschichte  von
„Manderlay“ an, einer Plantage, die Grace von der Sklaverei
befreien will: In Essen wird die Inszenierung in dieser Saison
wieder aufgenommen. Für „Dogville“ muss man nach Köln fahren:
Der Weg lohnt sich.

www.schauspiel-essen.de
www.schauspielkoeln.de

Hund, Katze, Pferd und viele
Rätsel:  „Neither“  bei  der
Ruhrtriennale
geschrieben von Eva Schmidt | 17. Februar 2016

©  Ruhrtriennale,  Foto:
Stephan  Glagla,  2014

Unentschlossenheit  zum  künstlerischen  Prinzip  erhoben:
Eigentlich müsste „Neither“ von Morton Feldman (Musik) und
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Samuel Beckett (Libretto) meine Oper sein, denn ich kann mich
auch sehr schlecht entscheiden.

Doch die neueste Produktion der Ruhrtriennale lässt mich ein
wenig ratlos zurück. Verstörend schöne und kraftvolle Bilder,
ätherische und zugleich schmerzliche Musik, gespielt von den
Duisburger  Philharmonikern  unter  der  Leitung  von  Emilio
Pomàrico, schaffen eine unheimliche Traumwelt im Nebel.

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

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



©  Ruhrtriennale,  Foto:
Stephan  Glagla,  2014

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

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

www.ruhrtriennale.de
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Das  Leben  ist  ein  langer,
schmutziger Fluss: Filmischer
Abgesang  aufs
Industriezeitalter
geschrieben von Eva Schmidt | 17. Februar 2016

Foto: Matthew Barney

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

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

https://www.revierpassagen.de/26553/das-leben-ist-ein-langer-schmutziger-fluss-film-von-matthew-barney/20140902_1148
https://www.revierpassagen.de/26553/das-leben-ist-ein-langer-schmutziger-fluss-film-von-matthew-barney/20140902_1148
https://www.revierpassagen.de/26553/das-leben-ist-ein-langer-schmutziger-fluss-film-von-matthew-barney/20140902_1148
https://www.revierpassagen.de/26553/das-leben-ist-ein-langer-schmutziger-fluss-film-von-matthew-barney/20140902_1148
http://www.revierpassagen.de/26553/das-leben-ist-ein-langer-schmutziger-fluss-film-von-matthew-barney/20140901_2208/barney1


Wiedergeburt.

Möglichweise  als  Auto?  Um  das  neue  goldene  Modell  eines
Chryslers tanzen die Menschen im Autohaus herum wie um das
goldene Kalb. Kein Wunder, denn hier hat der Teufel seine
Finger im Spiel und lenkt den Fetisch ins Verderben, das heißt
in den Fluss, aus dem das Wrack dann von zwei Blondinen – als
FBI-Polizistinnen ausstaffiert – geborgen wird. Diese sind in
Wahrheit aber die ägyptische Isis und ihre Schwester Nephthys,
in  inniger  Familienfehde  verbunden,  weil  beide  wild  auf
Osiris, also Norman, also das neue Auto.

Foto: Matthew Barney

Ganz  klar  auf  jeden  Fall:  Es  ist  die  Gier,  die  uns  ins
Verderben  stürzen  wird  und  unser  ganzes  materialistisches
Zeitalter gleich mit. Wer könnte das besser nachempfinden als
die  Ruhrgebietsbewohner  bzw.  ihre  Vorfahren,  die  den
Niedergang der Industrie am eigenen Leibe gespürt haben – so
passt der Film schlüssig ins Programm der Triennale. Opulent
wie  eine  Oper,  verstörend  in  seinen  Bildern  und
grenzüberschreitend  sowie  allumfassend  im  Thema  nennen  der
Künstler  Barney  und  der  Komponist  Bepler  ihr  Werk  einen
sinfonischen Film.

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

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

Weitere Infos: www.ruhrtriennale.de

Blank  gezogen:  Tanz  ohne
Titel und ohne Kleidung bei
der Ruhrtriennale
geschrieben von Eva Schmidt | 17. Februar 2016

Künstler  und  Choreograph:
Tino  Sehgal.  Foto:
Ruhrtriennale

Der nackte Mann tanzt. Selbstvergessen, so als hätte er nie
etwas  anderes  getan.  Hinter  ihm  weitet  sich  die
Industriehalle.  Seine  Körperkraft  wurde  damals  zur  Arbeit
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benötigt. Jetzt sehen wir seine Muskeln und Sehnen in freier
Bewegung,  jetzt  schwitzt  er  für  uns.  Einen  Titel  hat  das
Tanzstück von Documenta-Künstler Tino Sehgal, das nun bei der
Ruhrtriennale zu sehen ist, nicht. Braucht es aber auch nicht,
denn seine Schlichtheit ist berückend.

Bei seiner Uraufführung in Berlin hieß die Choreografie noch
„Das  20.  Jahrhundert“.  Und  wirklich:  Der  Ausdruckstanz
entstand zu Beginn dieses Jahrhunderts, die Freikörperkultur
wurde Mode und all das findet sich bei Sehgal wieder. Anklänge
ans klassische Ballett gibt’s auch, aber nur in ironischer
Form. Überhaupt pflegt der Tänzer ein forschendes, beinahe
kindliches  Verhältnis  zu  seinem  eigenen  Körper,  indem  er
beispielsweise  testet,  wie  lang  sich  bestimmte  Körperteile
ziehen lassen…

Der Tänzer? Um bei der Wahrheit zu bleiben, es sind drei:
Frank Willens, Andrew Hardwidge und Boris Charmatz. Doch sie
tanzen  die  gleiche  Choreografie,  dargeboten  an
unterschiedlichen  Orten  im  Landschaftsparks  Duisburg  Nord.
Nach exakt 50 Minuten wandern die Zuschauer ins freie Gelände
und gruppieren sich um ein Betonviereck auf dem Boden.

Der  nackte  Mann  tanzt  wieder,  man  beginnt  die  Bewegungen
wiederzuerkennen, doch hat der zweite Tänzer den schwierigsten
Part. Er rutscht über den harten Boden und wir hoffen alle,
dass er sich nicht wehtut. Ihm wärs lieber gewesen, es hätte
geregnet, ruft er uns zu. Wegen der größeren Herausforderung.
Also ich bin froh, dass es trocken ist, mir ist sowieso schon
kalt. Der Tänzer fragt Tino Sehgal, der im Publikum steht, ob
ihm seine Choreografie gefällt. Ich glaube, er hat ja gesagt.
Konnte es nicht ganz verstehen, der Wind trug seine Stimme
davon.

Dritter Teil: Habe die Pause genutzt, um eine Jacke und eine
Wolldecke aus dem Auto zu holen. Manche trinken heißen Tee
oder wärmenden Rotwein. Die Halle ist zwar überdacht, aber an
den Seiten offen. Ich weiß nicht, dieser August. Den dritten



Part tanzt Boris Charmatz, ebenfalls Choreograph und mit den
eigenen Darbietungungen „Levée“ und „manger“ bei der Triennale
vertreten.  Er  entschuldigt  sich  für  seinen  französischen
Akzent und hofft, uns nicht zu ermüden. „Schließlich sehen Sie
die Choreografie nun zum dritten Mal.“ Nein, langweilig ist es
nicht.  Selten  bin  ich  so  tief  in  eine  Choreografie
eingedrungen,  man  kennt  schon  die  nächste  Bewegung.  Ach,
genau, gleich zeigt er den herabschauenden Hund. Und noch eine
Erkenntnis: Alle nackten Männer gleichen einander.

Weitere Termine und Karten: www.ruhrtriennale.de

Geld sucht Kunst: Moderne in
Monaco
geschrieben von Eva Schmidt | 17. Februar 2016

Foto: Sidney Guillemin/Villa
Paloma

Kunst  und  Geld  gehen  ja  oft  fruchtbare  Verbindungen  ein;
zumindest, wenn man die bildende Kunst betrachtet und über
Rekordpreise für Richters, Koons und Hirsts staunt. Und wo
könnte diese Beziehung augenfälliger als im Fürstentum Monaco?
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Auf diesem ehemaligen Piratenfelsen, der im 20. Jahrhundert
zum  Steuerparadies  der  Reichen  und  Schönen  aufstieg,  ist
zeitgenössische Kunst angesagt: In der Villa Paloma, die mit
der Villa Sauber gemeinsam das Noveau Musée National de Monaco
bildet,  ist  bis  zum  2.  November  2014  eine  Werkschau  von
Gilbert&George  aus  einer  umfangreichen  Familiensammlung  zu
sehen – der Familienname wird allerdings nicht genannt.

Von der Terrasse der aufwändig renovierten weißen Villa blickt
man aufs Meer. Innen sind die Kunstfreunde an diesem Vormittag
rar, so dass einem der Kurator selbst eine Art Privatführung
anbietet.  „Wir  haben  unser  Programm  nicht  bei
Kreuzfahrtschiffen  publik  gemacht“,  erklärt  Cristiano
Raimondi, „denn für solche Gruppen sind unsere Räumlichkeiten
zu  klein.“  Nun  ja,  vielleicht  möchte  man  auch  ein
fachkundigeres  Publikum  anziehen?

Im Erdgeschoss sind die neuesten, buntesten und großformatigen
Arbeiten des britischen Künstlerduos zu sehen, die Stockwerke
darüber zeichnen chronologisch die künstlerische Entwicklung
von Gilbert&George nach: Von ihren Anfängen im Swinging London
der 60er Jahre, als sie (noch) zeichneten und Ihre ersten
Performances  fotografisch  festhielten  über  ihre  kritische
Auseinandersetzung  mit  religiösen  Symbolen  bis  hin  zur
Stilmarke  der  Popkultur.  Tatsächlich  sprach  Gilbert  sogar
deutsch, denn er stammt aus Südtirol; den Briten George traf
er dann 1967 an der St. Martin’s School of Art in London –
seit nun fast 50 Jahren stehen sie für ein gemeinsames Werk.



Tourist vor Installation am
Grimaldi-Forum.  Kein  Hirst,
sondern ein Vorgänger-Modell
von Subodh Gupta. Foto: E.S.

Vom botanischen Garten nahe der Villa Paloma hoch über der
Stadt  geht  es  mit  einem  „ascenseur  public“  (öffentlicher
Fahrstuhl)  hinunter  ins  Hafenviertel.  Dieses  typisch
monegassische  Verkehrsmittel  hilft  auf  angenehme  Weise  ein
paar  Höhenmeter  zu  überwinden  und  ist  kostenlos,  frisch
geputzt und für alle da.

Unten im Grimaldi Forum zeigt ein weiterer reicher Sammler,
der mit Luxusmarken sein Geld verdient, seinen Kunstbesitz:
Die Pinault Collection beansprucht 4000 Quadratmeter und hier
sind sie versammelt, die Jeff Koons und die Damien Hirsts,
Werke von Paul McCarthy oder Takashi Murakami. „Artlovers“
heißt die Schau, die noch bis zum 7. September zu sehen ist
und die ein knallrotes, glänzendes Riesenherz von Koons zum
Emblem hat.

Eine  Menge  junges  Volk  ist  unterwegs  und  schiebt  die
Sonnenbrillen in die Haare. Gleich am Eingang überdimensional
große Skulpturen, die antike Statuen nachahmen – doch sie sind
aus Kerzenwachs und auf ihren Köpfen brennen kleine Flammen;
einer  ist  allerdings  schon  heruntergefallen  und  liegt
zerschmolzen am Boden. Skurril auch das Werk „Dancing Nazis“
von Piotr Uklanski: Eine Wand voll Fotos von Schauspielern,
die in Filmen Nazis spielten, dazu 80er Jahre Popmusik und

http://www.revierpassagen.de/?attachment_id=26174


Lichtorgel.

Kinder  vor  Koons.  Foto:
Artlovers/Grimaldi-Forum

Kaum überquert man die Grenze nach Frankreich Richtung Menton,
geht es auch kunstmäßig gleich gediegener zu: Das Musée Jean
Cocteau zeigt bis 3. November 2014 „Cocteau, Matisse, Picasso“
und huldigt damit den drei „Säulenheiligen“ der Côte d’azur.
Kommt doch hier kaum eine Ausstellung ohne leuchtende Farben
von Matisse, Picassos Stiere oder Cocteaus Kirchenfenster aus.

Im Musée de Photographie im kleinen Bergdorf Mougins hängen
schon wieder Fotos von Picasso im Streifenpulli an der Wand.
Dabei wollten wir eigentlich die schwebenden Quallen auf den
Fotos von Erwan Morere sehen. Das tun wir dann auch – und
machen zum Schluss einen Kopfsprung ins Mittelmeer.

Fassbinders  „Angst  essen
Seele auf“ – neu gedeutet am
Maxim Gorki Theater in Berlin
geschrieben von Eva Schmidt | 17. Februar 2016
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Taner  Sahintürk,
Foto:  Esra
Rotthoff/Maxim
Gorki Theater

Bei  Intendantenwechseln  suchen  Schauspieler  gerne  oder
gezwungenermaßen woanders ihr Glück: Zwei bekannte Gesichter
aus  NRW  entdeckte  ich  so  auf  der  Bühne  des  Maxim-Gorki-
Theaters in Berlin wieder. Taner Sahintürk aus Düsseldorf ist
nun  ins  dortige  Ensemble  gewechselt,  ebenso  Anastasia
Gubareva, die ich zuletzt auf der Bühne des Schauspiel Bonn
gesehen habe.

Taner  Sahintürk,  gebürtig  aus  Castrop-Rauxel,  wollte
ursprünglich  Fußballprofi  werden  und  spielte  als
Nachwuchstalent bei Schalke 04. Später tauschte er Rasen gegen
Bretter  und  diese  Entscheidung  scheint  richtig  gewesen  zu
sein.  Anastasia  Gubareva  stammt  ursprünglich  aus  Moskau,
studierte an der Folkwang-Hochschule in Essen und kam nach
ihrem Engagement am Theater Bonn in dieser Saison nach Berlin.

Beide spielen nun in der neuesten Inszenierung von Hakan Savaş
Mican,  der  „Angst  essen  Seele  auf“  von  Rainer  Werner
Fassbinder für die Bühne eingerichtet hat. Die Sozial-Tragödie
um den Türken Ali und seine Liebe zur Putzfrau Emmi (Ruth
Reinecke), die an dem Rassismus ihres Umfeldes scheitert, wird
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hier zu einem Lehrstück des „postmigrantischen“ Theaters, für
das  die  ebenfalls  seit  der  Spielzeit  13/14  neue  Gorki-
Intendantin Shermin Langhoff steht – wenn man denn unbedingt
Schubladen  auf-  und  zuziehen  will.  Doch  behandelt  die
Inszenierung zum einen explizit das Thema Rassismus und wie er
sich seit Fassbinders Film von 1974 heutzutage in unserer
Gesellschaft austobt; zum anderen setzt das Gorki auf ein
Ensemble  internationaler  Herkunft.  Dieses  Konzept  hat  zwar
Karin Beier in Köln auch schon verfolgt, doch einer guten Idee
ist es ja eigentlich egal, wer sie hat.

In den siebziger Jahren hießen Migranten noch Gastarbeiter und
der Krieg war auch erst halb so lange her. Folglich lässt
Mican während der ganzen Aufführung leise Asche auf die Bühne
regnen: Der Lebensmittelhändler an der Ecke verkauft Ali keine
Butter, weil der seiner Meinung nicht richtig deutsch spricht
und die Putzfrauen-Kolleginnen mobben Emmi, weil sie mit einem
„Ausländer“ zusammen ist.

Das  wirkt  stellenweise  tatsächlich  ein  wenig  museal,  denn
heute interessiert es im Supermarkt niemanden, welche Sprache
man  spricht,  Tante-Emma-Läden  sind  ohnehin  passé.  Und  die
Kollegen,  nicht  nur  im  Reinigungsgewerbe,  kommen  auch  von
überall her, so dass die Beschimpfung „Ausländer“ erst mal
keinen  Sinn  ergibt.  Das  bedeutet  leider  nicht,  dass
Fremdenfeindlichkeit oder -hass ausgestorben sind, wie nicht
zuletzt die NSU-Morde zeigten. Jedoch tragen sie inzwischen
andere Masken.



Anastasia Gubareva,
Foto:  Esra
Rotthoff/Maxim
Gorki Theater

So führt Mican eine Art Bänkelsänger (Daniel Kahn) ein, der
Moritaten von der Liebe singt, und setzt somit stark auf die
emotionale Seite der Angelegenheit. Was passiert mit einer
Liebe zwischen ungleichen Partnern, die dauernd von außen, von
den  Vorstellungen  der  anderen  bedroht  wird?  Muss  sie
scheitern?

Knapp ist es auf jeden Fall: Ali verliert dabei fast seinen
Stolz und versucht, ihn mit einer Affäre mit einer jüngeren
Frau wieder zu erlangen. Diese Zerrissenheit, das Ringen um
den richtigen Weg, nimmt man Sahintürk ab, der Mann leidet
wirklich. Auch Emmi muss kämpfen, besonders gegen die eigenen
Kinder,  wobei  Anastasia  Gubareva  als  Schwiegertochter  es
tatsächlich  tausendmal  schlimmer  mit  ihrem  Macho-Mann
getroffen hat als ihre Mutter mit dem vermeintlichen Chauvi
aus dem Süden.

Zum Schluss steht – im Gegensatz zur Fassbinder-Vorlage – eine
Utopie:  Emmi  verzeiht  Ali  den  Seitensprung  und  sie
beschließen,  der  Meute  zu  trotzen.  Auf  zu  neuen  Ufern.

Infos und Termine: www.gorki.de
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Rassismus  im  Reihenhaus:
„Waisen“  bei  den
Ruhrfestspielen
geschrieben von Eva Schmidt | 17. Februar 2016

Foto:  Jim
Rakete/Ruhrfestspiele

Wer hiesiges Regietheater gewohnt ist, dem kommt das Szenario
von „Waisen“ zunächst etwas boulevardesk vor: Man blickt in
ein  naturalistisch  nachgebautes  Reihenhauszimmer  mit
ikeaartigen Resopalmöbeln, in denen drei Leute wie du und ich
sitzen:  Spielzeug  liegt  herum,  keiner  hat  überdimensionale
Hasenmasken  an  oder  ist  nackt  und  auch  die  übliche
Videoprojektion  sucht  man  vergebens.  Langweilig?
Konventionell?

Nicht  unbedingt.  Denn  das  „wellmade  play“  des  britischen
Dramatikers Dennis Kelley, in Szene gesetzt von Wilfried Minks
für  die  Ruhrfestspiele  in  Koproduktion  mit  dem  St.  Pauli
Theater  Hamburg,  überzeugte  durch  den  spannenden  und
psychologisch  ausgefeilten  Plot  und  eine  punktgenaue
Dramaturgie.
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Auch wenn von kunstvoller Sprache keine Rede sein kann, so
birgt das Thema viel sozialen Konfliktstoff: Eine inzwischen
wohl  situierte  Frau  lässt  sich  von  ihrem  gewalttätigen,
ausländerfeindlichen  Bruder  manipulieren,  weil  sie  das
schlechte  Gewissen  aus  der  Kindheit  umtreibt.  Beide  waren
Waisen und ohne den Bruder gelang Helen der Aufstieg aus dem
verlotterten Milieu besser. Gleichzeitig zieht sie ihren brav-
bürgerlichen Ehemann so tief in die üblen Machenschaften des
Bruders hinein, dass man ihre „unterschichtige“ Sehnsucht nach
einem  Mann  der  Tat  spürt:  Nicht  nur  distinguiert
daherschwätzen, sondern auf die Straße gehen und auch mal
einem Araber aufs Maul hauen, wenn es sein muss – eigentlich
hätte sie das insgeheim ganz gern und entlarvt so selbst,
woher  sie  kommt.  Judith  Rosmair  zeigt  diese
Charakterdeformation  sehr  authentisch.  Im  Cocktailkleidchen
sitzt sie zunächst beim Abendbrot und nimmt Schlückchen vom
exquisiten  Weißwein.  Doch  je  weiter  sich  die  Situation
zuspitzt, desto mehr entpuppt sie sich als Tussi, die kein
Mitleid mit sozial Schwächeren empfindet, weil diese sie an
ihre eigene Herkunft erinnern, der sie entkommen will.

Überhaupt sind die Schauspieler großartig. Neben Rosmair auch
Uwe Bohm als Ehemann Danny, der seine moralischen Zweifel an
der Straftat, die ihn bis in sein Haus verfolgt, so gequält
über die Rampe bringt, dass man mit ihm leidet: „Schmeiß die
Schlampe doch raus und den missratenen Bruder gleich mit, die
wollen dich doch nur ausnutzen“, möchte man dem armen Kerl
zurufen, aber er rafft’s nicht und lässt sich immer tiefer
verwickeln, bis er selbst schuldig wird. Und natürlich Johann
von Bülow als Liam: Wie er zwischen brutal und weinerlich
schwankt, wie er lügt und betrügt und seiner Schwester und
ihrem  Ehemann  ihr  Leben  neidet.  Wie  die
Minderwertigkeitskomplexe  des  Underdogs  in  Aggressionen
umschlagen. Diesem Typen kann man keinen Zentimeter über den
Weg trauen. Wer ihm nachts im Dunkeln begegnet, hat nichts zu
lachen – ein mieser Charakter in seiner reinsten Verkörperung.



So endet die Sache ganz und gar nicht gut, sondern in einem
gemeinsamen, rassistischem Mord. Doch obwohl es auf der Bühne
aussieht, wie bei uns zu Hause, so ist das zum Glück eine
Theaterillusion  und  wir  sind  unschuldig:  Erleichterter
Schlussapplaus. Lasst uns lieber gepflegt ein Glas Weißwein
trinken gehen.

www.ruhrfestspiele.de

Demokratie  und  Peitsche:
„Manderlay“  nach  Lars  von
Trier am Schauspiel Essen
geschrieben von Eva Schmidt | 17. Februar 2016

Foto;  Martin
Kaufhold/Schauspiel
Essen

Wenn ein Mensch ausgepeitscht wird, ist das ein barbarischer
Akt.  Dabei  zuzusehen  und  vor  allem  zuzuhören,  wie  das
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Folterwerkzeug auf die nackte Haut klatscht, das Opfer schreit
und sich rote Striemen auf dem Rücken bilden, löst Scham aus.
Darüber,  dass  man  nicht  eingreift  und  so  die  Züchtigung
stillschweigend billigt. Darüber, dass man sich den Schmerz
vorstellen kann, er aber jemand anderem zugefügt wird.

Als Auftakt für die Dramatisierung von Lars von Triers Film
„Manderlay“,  die  Hermann  Schmidt-Rahmer  für  das  Schauspiel
Essen inszeniert hat, setzt diese Szene einen starken Akzent
und  führt  mitten  in  das  Herz  des  Stückes:  Kann  man  ein
autoritäres  System  in  ein  gewaltfreies,  demokratisches
Miteinander überführen?

Manderlay ist eine Plantage und sie liegt im Süden der USA.
Obwohl  die  Sklaverei  eigentlich  schon  seit  Jahrzehnten
abgeschafft  ist,  herrscht  dort  noch  das  alte
Unterdrückungssystem. Die eigenen Gesetze und Regeln der Farm
sind  in  einem  Buch  von  Mam,  der  ehemaligen  Besitzerin,
niedergeschrieben.  Dort  hat  sie  ihre  Sklaven  auch
klassifiziert und je nach Charakter in Kategorien eingeteilt.
Grace, die neue „Chefin“ auf Manderlay will die Sklaverei
abschaffen  und  die  Demokratie  einführen.  Sie  hasst  dieses
„rassistische“ Buch zutiefst.

Doch aus abhängigen Menschen freie, selbstbestimmte Wesen zu
machen,  gestaltet  sich  als  schwierig:  Sie  sind  es  nicht
gewohnt, selbst zu entscheiden oder sich für eigene Ziele
einzusetzen. So bleibt die Arbeit ungetan, die Felder liegen
brach und die wirtschaftliche Existenz aller ist plötzlich
gefährdet. „Gutmensch“ Grace (Floriane Kleinpaß) gerät in ein
Dilemma, das auch in der globalen Politik zu beobachten ist:
Kann bzw. soll man die Menschen zu Freiheit und Demokratie
zwingen, obwohl ihnen selbst diese Lebensform total fremd ist?
Ist  der  Zwang  zur  Freiheit  nicht  per  se  unfrei?  Sind
demokratische  Werte  absolut  zu  setzen  und  in  jeder
Gesellschaft einzuführen, wenn nötig mit Gewalt? Der aktuelle
politische Bezug könnte nicht offensichtlicher sein.



Ästhetisch haben Hermann Schmidt-Rahmer und sein Bühnen- und
Kostümbildner,  der  Künstler  Thomas  Goerge,  der  auch  mit
Christoph  Schlingensief  am  Operndorf  in  Burkina  Faso
gearbeitet  hat,  die  Geschichte  nach  Afrika  verlegt.  Aus
Benzinkanistern  und  Wohlstandsmüll  gebaute  Puppen
repräsentieren  die  Figuren  und  nur  an  diesen  kann  man
erkennen,  wer  schwarz  oder  weiß  ist.

So erhält die Inszenierung neben einem gewissen Multikulti-
Lokalkolorit  zugleich  den  Charakter  eines  sozialen
Experiments: Es geht um Macht in einer Gruppe, wer sie ausübt
und mit welchen Mitteln er das tut. Die Hautfarbe ist dabei
nur das Vehikel der Unterdrückung. Genauso gut könnte es Armut
oder  ein  irgendwie  anders  bestimmter  Makel  sein  �–
nichtsdestotrotz vermischen sich in der Realität Rassismus,
soziale Benachteiligung und Gewalt auf unheilvolle Weise.

Foto:  Martin
Kaufhold/Schauspiel
Essen

Die Realität ist es denn auch, die Graces Utopie scheitern
lässt: Obwohl das Schicksal der Farm schon (völlig untypisch
für Lars von Trier) auf ein Happy End zusteuert, weil trotz
aller Widrigkeiten die Ernte eingebracht, die Schule geründet
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und das demokratische Abstimmungswesen verstanden ist, geht
zum  Schluss  noch  alles  schief.  Graces  Liebhaber  Timothy
verspielt den Gewinn der Ernte beim Poker und beweist damit,
dass Mam in ihrem rassistischen Buch doch recht hatte, ihn als
unzuverlässigen Sklaven einzustufen.

Die  aufgeklärte  Chefin  im  ökologisch  korrekten  weißen
Leinenkleid  greift  selbst  zur  Peitsche,  um  Timothy  zu
bestrafen.  Und  so  kommt  es,  dass  der  Schauspieler  Daniel
Christensen  an  diesem  Abend  zum  zweiten  Mal  öffentlich
gezüchtigt wird. Aua.

Karten und Termine: www.schauspiel-essen.de

Alte Griechen 2014: „Orestie“
In Oberhausen
geschrieben von Eva Schmidt | 17. Februar 2016

Foto:  Thomas  Aurin/Theater
Oberhausen

Eigentlich wollte Orest seinen Stiefvater gar nicht töten.
Aber der Typ hat einfach so viel gelabert, immer bla bla bla,
und  nicht  aufgehört.  Das  war  voll  Stress.  Und  dann  hat
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Pylades, der Honk, der Idiot ihn ins Knie geschossen und der
hat geschrien und das Blut ist gespritzt und der hat immer
noch weiter gelabert, bla bla bla, holt mir einen Arzt, ihr
müsst mich ins Krankenhaus fahren, Hilfe, ich verblute. Und
das  war  zu  anstrengend  und  auch  zu  laut  und  damit  das
Gequatsche  endlich  aufhört  hat  Orest  ihn  dann  abgeknallt,
richtig in den Kopf und nicht nur ins Knie und dann war game
over.

Überhaupt: Verdient hat er es auf jeden Fall, Aigisth, dieser
Arsch. Ich meine, er hat Orests Mutter gefickt und seinen
Vater getötet, wie Scheiße ist das denn? Das hat er alles
verdient wie er es gekriegt hat und eigentlich noch viel mehr
wegen  Elektra  und  Iphigenie,  aber  man  kann  ja  nicht  alle
gleichzeitig rächen. Die müssen sich auch mal selber rächen.
Orest ist damit jetzt fertig und die sollen sehen wie sie
klarkommen. Nicht sein Problem.

Wenn es eine richtig üble Familie gibt, so mit Hass und Mord
und Fremdgehen und Kinder vernachlässigen und Ehemann betrügen
und Saufen, Drogen, Krieg und Verrat, dann sind es wohl die
Atriden.  Eigentlich  alte  Griechen,  aber  der  30-jährige
australische Regisseur Simon Stone hat die ganze verkorkste
Familiengeschichte,  die  „Orestie“  nach  Aischylos,  in  die
heutige  Zeit  übersetzt  und  auf  die  Bühne  des  Theater
Oberhausen  gebracht.

Nicht, dass nicht schon andere versucht hätten, den antiken
Stoff  in  die  Gegenwart  zu  verpflanzen.  Doch  Simon  Stones
Ansatz ist radikaler: Er wirft jede antike Sprache komplett
über den Haufen und formuliert alles neu. Dabei lautet zwar
jedes  fünfte  Wort  „fuck“,  aber  eigentümlicherweise
funktioniert es trotzdem. Denn Stone trifft ins Herz dieser
Geschichte und macht sie plausibel. Als Zuschauer erlebt man
die  Figuren  endlich  einmal  nicht  entrückt  durch  die
historische Distanz, sondern als nervige Patchwork-Familie von
jetzt und nebenan. (Also, als die Nachbarn, denen man lieber
aus  dem  Weg  geht,  wenn  sie  im  Jogginganzug  zum  Mülleimer



schlurfen und sich in der Nachbarwohnung so laut streiten,
dass man leider jedes Wort verstehen kann, was man eigentlich
gar nicht will.)

Auf  jeden  Fall:  Endlich  versteht  man  den  Schmerz,  den
Klytaimnestra über die Opferung Iphigenies empfindet und den
Groll, den sie ihrem Mann Agamemnon gegenüber hegt. Denn er
ist  in  den  Krieg  um  Troja  gezogen  und  hat  sie  jahrelang
alleingelassen, mit Kassandra betrogen. So ließ sie Männer in
ihr Haus und wählte Aigisth als Liebhaber. Eine schlechte
Wahl,  denn  der  Mann  hat  offensichtlich  einen  verdorbenen
Charakter  und  will  nur  an  die  Macht.  Die  Kinder  Elektra,
Iphigenie und Orest werden derweil von den abwesenden oder
überforderten Eltern abgeschoben und instrumentalisiert, wobei
Iphigenies Schicksal besonders krass ist. Stone hat allerdings
aus  der  Opferung  Iphigenies  um  des  Kriegsglücks  in  Troja
willen eine unheilbare Krankheit gemacht, bei der Agamemnon
Sterbehilfe leistet.

Die Schauspieler, die in der Mitte der Zuschauer auf einem
quadratischen  Podest  spielen,  sind  allesamt  großartig:  Sie
agieren  zum  Greifen  nah  und  echt.  Die  Handlung  hat  Stone
filmisch aufbereitet, in Vor- und Rückblenden zerhackt und
Pulp-Fiction-artig durcheinandergewirbelt. So dauert der ganze
Fluch auch nur zwei Stunden. So lange ungefähr wie man heute
nach Athen fliegt. Nach Troja segeln muss keiner mehr und auf
Wind warten auch nicht. Doch die unglücklichen Familien, die
gibt’s irgendwie immer noch.

Infos und Karten:
www.theater-oberhausen.de

http://www.theater-oberhausen.de


„Stecke  Erdloch“:  Becketts
„Glückliche  Tage“  am
Schauspielhaus Düsseldorf
geschrieben von Eva Schmidt | 17. Februar 2016
In Düsseldorf ist die Wüste blau: Ein sattes Yves Klein-Blau,
das den Erdhügel bedeckt, in dem Winnie steckt. Unter der
kräftigen Farbe lugt allerdings ein metallisches Eisengestänge
hervor,  das  wie  ein  überdimensionaler  Reifrock  wirkt,  der
Winnie einschnürt. Das passt zu ihrer aussichtslosen Lage,
denn im Laufe von Becketts „Glückliche Tage“ wird sie immer
weiter in ihrem Erdloch versinken.

Eine Kamera zeichnet Winnies Tage auf, durch die Projektion
auf eine überdimensionale Leinwand können wir wie Voyeure jede
Veränderung  in  ihrer  Mimik  verfolgen.  Doch  vielleicht  ist
Winnie  über  den  gefilmten  „Selfie“  ja  gar  nicht  mal  so
unglücklich: Immerhin sieht und hört ihr in der Inszenierung
des französischen Regisseurs Stéphane Braunschweig wenigstens
jemand zu. Was man von Ehemann Willie nicht behaupten kann,
der nahebei in einem Erdloch lebt und seit der Uraufführung
der  Beckettschen  Endzeitparabel  1961  in  New  York  als
Musterexemplar  eines  Maulfaulen  gilt.

So hat Winnie zur Unterhaltung nur die Gegenstände in ihrer
Handtasche:  Zahnbürste,  Revolver,  Taschenspiegel,
Sonnenschirm. Und sie hat ihre eigene Eloquenz: Ich spreche,
also bin ich (noch). Solange die Illusion besteht, dass ihr
Gerede einen Adressaten hat, und sei es der wortkarge Willie,
gibt es noch Hoffnung. Dann ist dieser Tag ein „glücklicher
Tag“. Dann sind die engen Grenzen ihrer kümmerlichen Existenz
zu ertragen, dann hat ihr einsames Dasein einen Sinn.

Durch  Winnies  Kampf  gegen  die  Auslöschung  wird  man
unweigerlich in die Gedankenwelt Becketts hineingezogen und
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die Traurigkeit des Nichts weht einen an – auch wenn die
Alltagserfahrung  2014  eher  von  Reizüberflutung  denn  von
extremer  Reduktion  geprägt  ist.  Warum  kauft  der  Winnie
eigentlich keiner ein Smartphone? Dann könnte sie ein paar
Leute kontakten und die Langeweile wäre verflogen. Doch wie
man Beckett kennt, hätte das bestimmt in der Wüste keinen
Empfang.

So zeigt Claudia Hübbecker die Winnie als englische Lady von
altem Stil. Die Spitzenbluse sitzt, das Hütchen ist à la mode,
die Reste der klassischen Bildung helfen über monotone Stunden
hinweg.  Hübbecker  spielt  Winnies  brüchige  Seelenlage
meisterhaft,  weil  äußerst  nuancenreich.  Ein  Zittern  des
Mundwinkels verrät zurückgedrängte Verzweiflung, ein Straffen
des Oberkörpers eisernen Durchhaltewillen nach dem Motto „keep
calm and carry on.“ Mit blauem Augenaufschlag flirtet Winnie
mit Kamera und Publikum, in der geschwätzigen Tonlage ihres
ungebremsten  Mitteilungsbedürfnisses  ist  sie  gleichermaßen
authentisch und witzig. Auch wenn Willie was zu sagen hätte:
Wer wollte es hören? Das liegt nicht an Rainer Galke: Er macht
seine Sache gut, indem er seinen Körper gekonnt unbeholfen
durch die Drahtgestänge schiebt, grunzt und schweigt.

Es  liegt  an  Beckett:  Er  wusste  einfach  noch  nichts  von
Facebook oder Twitter: @Winnie, stecke blaues #Erdloch, krass
langweilig. Was geht bei euch?

Infos und Karten: www.duesseldorfer-schauspielhaus.de

Im  Trauerhaus:  Uraufführung

https://www.revierpassagen.de/24298/im-trauerhaus-urauffuehrung-am-theater-oberhausen/20140411_2236


nach  Thomas  Hürlimann  am
Theater Oberhausen
geschrieben von Eva Schmidt | 17. Februar 2016

Foto:  Tanja  Dorendorf/T+T
Fotografie

„Das  Gartenhaus“  –  der  Titel  klingt  eher  nach  einem
beschwingten  Sommerabend  oder  nach  einem  Tête-à-Tête  im
Grünen. Tatsächlich geht es in der gleichnamigen Uraufführung
nach einer Novelle des Schweizer Autors Thomas Hürlimann am
Theater Oberhausen um ein gewichtigeres Thema: Tod und Trauer.

Ein älteres Ehepaar hat den Sohn verloren, nun stellt sich die
Frage: Rosenstrauch oder Grabstein? Lucienne (Margot Gödrös)
setzt sich durch und lässt einen künstlerisch ansprechenden
Gedenkstein anfertigen, aber sie brüskiert damit ihren Ehemann
(Hartmut Stanke). Das führt zum ersten Zerwürfnis zwischen den
Eheleuten, im Laufe der Inszenierung von Oberhausens Intendant
Peter Carp vertieft sich dieser Graben. Eingekapselt in die je
eigene Trauer verlieren die beiden Alten beinahe den Kontakt
zueinander. Und schlimmer: Sie belauern sich, sie misstrauen
sich, sie fügen sich Gemeinheiten zu.

Carp  trifft  genau  den  Ton  und  die  Atmosphäre  in  diesem
Seniorenhaushalt. Den Starrsinn, die Sturheit, das Verlieren

https://www.revierpassagen.de/24298/im-trauerhaus-urauffuehrung-am-theater-oberhausen/20140411_2236
https://www.revierpassagen.de/24298/im-trauerhaus-urauffuehrung-am-theater-oberhausen/20140411_2236
http://www.revierpassagen.de/24298/im-trauerhaus-urauffuehrung-am-theater-oberhausen/20140411_2057/das-gartenhaus


in  Erinnerungen,  aber  auch  die  Hilflosigkeit  und  die
Unfähigkeit, mit dem Schmerz um den zu früh Dahingeschiedenen
umzugehen. Doch die deprimierende Szenerie lässt auch komische
Momente zu: Wie Hartmut Stanke in der Rolle des Oberst sich
hinter  dem  Rücken  seiner  Frau  um  eine  herrenlose
Friedhofskatze  kümmert  und  dazu  Fleischbrocken  im
Kleiderschrank  aufbewahrt,  die  leider  angeschimmelt
aufgefunden werden, weil er die Bevorratung vergessen hat. Wie
der Militär a.D. die heimliche Versorgung der Katze wie einen
Feldzug plant und sich dabei keine Geringeren zum Vorbild
nimmt als Napoleon oder den Vietkong.

Nicht  zuletzt  überzeugt  Hürlimanns  präzise  hochliterarische
Sprache.  Die  Tatsache,  dass  es  sich  nicht  um  einen
dramatischen, sondern um einen Prosa-Text handelt, kommt der
Aufführung  sogar  zugute:  So  sprechen  die  Akteure  in  der
dritten Person übereinander statt miteinander. Dies ruft eine
eigentümliche  Distanz  hervor,  die  genau  den  Nerv  dieser
Beziehung  trifft.  Längst  haben  Lucienne  und  der  Oberst
aufgehört miteinander zu reden. In ihrer Hilflosigkeit wenden
sie  sich  an  Tochter  (Susanne  Burkhard)  und  Schwiegersohn
(Klaus Zwick), doch Antworten bekommen sie hier nicht. Eher
werden ihre Schrullen belächelt, ihre Problemchen nicht für
voll genommen. So zeigt das Stück auch etwas über den Umgang
mit  dem  Alter  heute.  Passend  dazu  bedeckt  Herbstlaub  das
Bühnenbild von Kaspar Zwimpfer.

Margot  Gödrös  und  Hartmut  Stanke  –  beide  selbst  in
vorgerücktem  Alter  –  verkörpern  Hürlimanns  Paar  extrem
überzeugend und äußerst charmant. Und so macht sich auch im
Publikum Erleichterung breit, als sie sich am Schluss doch
wieder  versöhnen.  Ausgerechnet  im  Gartenhaus,  wo  noch  die
Modelleisenbahn  das  verstorbenen  Sohnes  aufgestellt  ist,
finden  sie  wieder  zueinander.  Indem  sie  sich  mit  der
Miniaturwelt beschäftigen, schrumpft auch die Trauer auf ein
erträgliches Maß. Die Züge rattern wieder durch die Schweizer
Berge, das Leben geht (noch eine Weile) weiter.



www.theater-oberhausen.de

Drama in Damaskus: „Kuss“ am
Düsseldorfer  Schauspielhaus
uraufgeführt
geschrieben von Eva Schmidt | 17. Februar 2016
Aktuelle politische Konflikte auf die Bühne zu bringen, ist
immer ein Risiko: Kann man dem Schrecken des Krieges und dem
Leid der Opfer im fiktionalen Raum wirklich gerecht werden?
Kann man den jeweiligen Konflikt überhaupt verstehen, wenn er
sich  in  einem  völlig  anderen  Kulturkreis  und  Machtgefüge
abspielt?  Wie  entgeht  man  der  Gefahr  des  herablassenden
europäischen  Blickes,  der  den  betroffenen  Gesellschaften
zuerst  mangelndes  Demokratieverständnis  attestiert  und  sich
dann ratlos abwendet?

Die  Uraufführung  „Kuss“  von  Guillermo  Calderón  am
Schauspielhaus  Düsseldorf  entgeht  dieser  Gefahr  auf
bestmöglichem Wege, indem sie sokratisch zugesteht: „Ich weiß,
dass ich nichts weiß“. Diese Erkenntnis verknüpft sie zudem
mit  einem  Überraschungseffekt,  der  aus  einer  klugen
Dramaturgie  erwächst:  Denn  zunächst  wirkt  das  Kammerspiel
zwischen  zwei  befreundeten  Paaren  in  Damaskus  wie  eine
konventionelle  Soap-Opera.  Sie  ist  angesiedelt  in  dem
naturalistisch  nachgebautem  Wohnzimmer  von  Hadeel  (Simin
Soraya)  mit  Perserteppichen,  Sofas  und  Couchtisch.  Hadeel
wartet auf ihre Freunde, um gemeinsam Fernsehen zu schauen.
Denn,  und  darauf  fußt  laut  Programmheft  das  Konzept  von
„Kuss“, in Syrien erfreuen sich eben jene Fernseh-Soaps großer
Beliebtheit. Sie sind Kult und jeder fiebert mit den Helden
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mit.

Doch zum gemütlichen Fernsehabend kommt es diesmal nicht, weil
sich die Protagonisten so sehr in ihre eigenen Liebes- und
Beziehungsprobleme verstricken, dass die Freundschaft am Ende
zerbricht.  Es  beginnt  schon  damit,  dass  Youssif  (Marian
Kindermann) viel zu früh auftaucht und Hadeel seine Liebe
gesteht. Das Problem: Sie ist eigentlich mit Ahmed (Gregor
Löbel) verlobt und er mit Bana (Anna Kubin) zusammen, die
wiederum die beste Freundin von Hadeel ist. Trotzdem wird
Hadeel beinahe schwach, doch da betritt ihr Verlobter Ahmed
die Szene und verkompliziert die Angelegenheit, indem er ihr
einen Heiratsantrag macht. Bana, die als zuletzt dazu stößt,
wird als erste eifersüchtig und klagt Liebesverrat und Betrug
durch die beste Freundin an.

Gerade  als  sich  die  Zuschauer  fragen,  wo  denn  nun  die
politische  Relevanz  eines  Stückes  liegen  soll,  in  dem  es
hauptsächlich  um  gebrochene  Herzen  geht  und  der  Spielort
Damaskus offensichtlich überhaupt keine Bedeutung hat, dreht
sich der Plot. Hadeel fällt um und liegt tot auf dem Teppich.
Bana fällt aus der Rolle, entpuppt sich als Regisseurin des
Spiels  im  Spiel  und  will  nun  per  Skype  Kontakt  mit  der
angeblichen Autorin des Stückes aufnehmen, die in den Libanon
geflohen sein soll.

Der sich nun entspinnende Skype-Dialog (über eine Leinwand auf
die  Bühne  projiziert)  ist  derart  von  Missverständnissen
durchsetzt und zeigt die Diskrepanz des Lebens hier und des
Lebens  als  Kriegsflüchtling  mit  solcher  Deutlichkeit,  dass
dies die eigentlich Botschaft transportiert: Wir haben trotz
medialer Berichterstattung einfach keine Ahnung, was Menschen
im syrischen Krieg wirklich widerfährt und welche Konsequenzen
das für ihr Leben hat.

Als Beispiel genügt schon die Diskussion um die Todesursache
von Hadeel: Während die Schauspieler der festen Überzeugung
sind, Hadeel sei an gebrochenem Herzen gestorben, stellt die



syrische Autorin klar: „Habt ihr denn nicht die Regieanweisung
gelesen, dass Hadeel die ganze Zeit hustet?“ – „Ja, natürlich,
sie hustet ja auch ab und zu, aber wo ist das Problem?“ –
„Hadeel ist Opfer eines Giftgasangriffs in Damaskus geworden,
daran  stirbt  sie.  Ihr  Geist  ist  verwirrt  und  benebelt,
deswegen kommt sie mit ihren Liebhabern durcheinander.“

Nicht  zuletzt  entpuppt  sich  die  vermeintliche  Autorin  als
Hadeels Schwester. Die Schöpferin des Stückes ist bereits tot.
Auch der titelgebende Kuss bezeichnet keinen Austausch von
Zärtlichkeiten, sondern einen Kontakt mit dem Geheimdienst,
erfährt  man.  Betroffen  inszeniert  die  Schauspielertruppe
einige Szenen noch einmal neu: Kitschig sind sie nun nicht
mehr.

Infos:
http://duesseldorfer-schauspielhaus.de/de_DE/Premieren/Kuss.95
4851

Immer der Geige nach: Auf den
Spuren der wunderbaren Hilary
Hahn
geschrieben von Eva Schmidt | 17. Februar 2016
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Hilary  Hahn  (Foto:  Michael
Patrick OLeary)

Menschen,  die  ihrem  Star  hinterher  reisen,  jedes  Konzert
besuchen oder die Tourdaten ihres Lieblingspianisten auf Jahre
im  Kopf  haben,  sind  mir  bisher  immer  etwas  seltsam
vorgekommen. Die haben wohl zu viel Zeit, habe ich gedacht,
wenn sie Konzertsäle in ganz Europa aufsuchten, nur um ihren
angebeteten Musiker zu hören.

Bei der Geigerin Hilary Hahn könnte ich selbst fast schwach
werden. Vor Jahren begleitete ich eine Freundin zu einem ihrer
Auftritte und er kam mir irgendwie überirdisch vor. Ich weiß
nicht mehr, was gespielt wurde, ich weiß nur noch, dass ich
dachte: Diese zierliche, fast scheue Person produziert Töne,
die nicht mehr von dieser Welt sind. Als nun ein Konzert von
Hilary  Hahn  in  meiner  Heimatstadt  Düsseldorf  angekündigt
wurde, wusste ich gleich: Da muss ich unbedingt hin. Dabei war
mir völlig gleichgültig, welches Programm Hilary Hahn in der
Tonhalle beim Konzert der Freunde und Förderer spielen wollte,
eine „Sternstunde“ würde es für mich bestimmt werden.

Ich  bin  keine  Musikkritikerin  und  möchte  hier  auch  keine
Rezension verfassen. Ich konnte auch gar nicht mitschreiben,
weil ich bereits nach drei Takten mit den Tränen kämpfte, da
Hilary die Geige so hoch und klar und sehnsüchtig singen ließ.
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Dabei weine ich nicht einmal bei Kitschfilmen, höchstens bei
„Vom Winde verweht“.

Es sei allerdings verraten, dass Hahn das Konzert für Violine
und Orchester von Johannes Brahms spielte begleitet vom HR-
Sinfonieorchester  unter  Paavo  Järvi.  Das  Stück  dauerte  38
Minuten. Hilary Hahn und ihre Geige verschmolzen zu einem
Wesen. Ihr Oberteil glitzerte und ihr Rock schwang mit der
Melodie.  In  all  ihrer  musikalischen  Perfektion  wirkte  sie
unprätentiös, vergnügt und beinahe sportlich. Dort, wo Brahms
„Zigeunermusik“ zitierte, hüpfte sie ein paar Schritte über
die Bühne und man spürte ihr Temperament, das durch Disziplin
geformt, eine zielgerichtete Kraft in den Saal verströmte. Die
Geige sang, die Geige tanzte. Energie und Gefühl befanden sich
genau  im  richtigen  Mischungsverhältnis.  Das  Publikum  war
äußerst gespannt und still, es gab Momente, da blieben sogar
die sonst unvermeidlichen Huster aus.

Doch plötzlich, viel zu schnell, war der Spuk wieder vorbei,
die Tonhalle jubelte bravo und die Teufelsgeigerin bekam einen
Blumenstrauß. Pause und Signierstunde. Im zweiten Teil brauste
dann  Bruckners  dritte  Symphonie  (Ich  habe  nicht  ganz
verstanden, in welcher Fassung) über die Köpfe hinweg und die
Bläser machten sich deutlich bemerkbar. Aber das übertönte nur
die  Leere  vorne  auf  der  Bühne,  wo  die  Geigerin  gestanden
hatte. Denn Hilary war schon weg.

Aber zum Glück kann ich am 13. Mai ins Dortmunder Konzerthaus
reisen: Dort gastiert Hilary Hahn, begleitet von dem Pianisten
Cory  Smythe,  u.a.  mit  Werken  von  Schönberg,  Schubert,
Telemann.



Beschädigte  Welten:
Uraufführung  am  Schauspiel
Köln
geschrieben von Eva Schmidt | 17. Februar 2016
Die  Zutaten  sind  gut,  das  Rezept  ist  originell,  trotzdem
schmeckt das Chili ein wenig langweilig. Woran liegt das bloß?
An den Schauspielern jedenfalls nicht: Sie schlüpfen in der
Uraufführung  „Die  Welt  mein  Herz“  von  Mario  Salazar  am
Schauspiel  Köln  in  zahlreiche  unterschiedliche  Rollen  und
beweisen ihre extreme Wandlungsfähigkeit.

Dabei verfährt Regisseur Rafael Sanchez nach dem Prinzip des
cross-gender-acting:  Männer  spielen  Frauen,  Frauen  spielen
Männer, aber manchmal bleiben sie auch, was sie sind.

Liegt es an der Story? Sie ist tatsächlich etwas verwickelt,
springt von von einem Diner in New York, in dem sich junge
mexikanische Einwanderer treffen und von einem besseren Leben
träumen, in eine argentinische Favela, wo diese Hoffnung noch
ein  wenig  unwahrscheinlicher  erscheint.  Hier  bleiben  nur
Prostitution, Gewalt und das gegenseitige Belauern von Hure
und Zuhälter, Mutter und Kindern, Mann und Frau.

Einen weiteren Handlungsstrang bildet die Welt von Steve und
Janine in Stendal und anderswo bzw. im Netz, ihre Mails kann
man  per  Video-Projektion  mitlesen.  Sie  haben  ihr  Kind
umgebracht und können das nicht verkraften, deswegen fliehen
sie voreinander in alle möglichen Länder, wo sie dann den
Mexikanern begegnen. Aber nur kurz.

Tatsächlich  sind  die  mäandernden  Handlungsstränge  nicht
wirklich  ein  Problem,  denn  sie  geben  dem  Stück  so  eine
„globale“  Atmosphäre,  ein  Empfinden  eines  gleichzeitigen
Geschehens  in  verschiedenen  Zeitzonen  und  unterschiedlichen
prekären Milieus. Denn beschädigt sind diese Welten alle, in
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die wir hineinblicken.

Vom Lebenskampf und ökonomischen Sorgen zermürbt, verroht auch
die  Innenwelt  dieser  Figuren;  die  Enttäuschung  macht  sie
bitter  und  resigniert,  hart  gegen  sich  und  andere,  die
Hoffnung nimmt ab wie der Mond und dann wird es dunkler. Es
flimmern nur noch geisterhafte Figuren (oder ist es das tote
Kind?)  durch  die  Tiefen  des  Netzes,  projiziert  an  die
Bühnenwände.

Als verbindende Idee hat Salazar die Phantasie entwickelt,
dass die Mexikaner in der Wüste von Nevada in ein Loch durch
den Mittelpunkt der Erde hindurch fallen und in Stendal wieder
rauskommen und dort auf Steve und Janine treffen und dann –
passiert eigentlich nix. Müsste jetzt was passieren?

Jedenfalls  ist  die  Szene  lustig  gespielt  in  einer  Art
kindlichem  Impro-Stil.  Witzig  sind  auch  die  Szenen,  (den
Handlungsstrang hatte ich fast vergessen) in denen sich die
beiden  alten  dementen  Damen  aus  ihrem  Leben  erzählen:
Erinnerungsmäßig geht da allerdings einiges durcheinander. Auf
jeden Fall ist die eine Omi die Geliebte vom Ehemann der
anderen gewesen: Erfrischend zu sehen, dass Alter nicht vor
Zickigkeit, Sex, Bosheit und Humor schützt. Vergessen hilft
dabei, die Dinge von der leichten Seite zu nehmen.

Also: Warum ist das Chili nicht so ganz scharf? Ich weiß es
nicht, seht selbst…

Tickets und Termine:

www.schauspielkoeln.de

 



Wacht  auf,  Verdammte  dieser
Erde:  „Der  fliegende
Holländer“ wieder am Aalto
geschrieben von Eva Schmidt | 17. Februar 2016

Foto:  Aalto-
Musiktheater/Thilo  Beu

„Ein Gespenst geht um in Europa, es ist das Gespenst des
Kommunismus“, so beginnt das berühmte Manifest von Karl Marx
und Friedrich Engels. Diesen Satz hat Regisseur Barrie Kosky
in seiner Inszenierung des „Fliegenden Holländers“ von 2006,
die jetzt in der Aalto-Oper in Essen wiederaufgenommen wurde,
ganz wörtlich genommen.

Er  deutet  den  Holländer  als  Wiedergänger  des  geschundenen
Arbeiters, des Kommunisten der ersten Stunde, der in der Welt
keine  Heimat  finden  kann  –  schon  gar  nicht  im  real
existierenden Sozialismus der DDR. Hier leben nämlich Senta
(Astrid Weber), ihr Vater Daland (Tijl Faveyts) und auch alle
Matrosen  dieses  „Staatsschiffes“,  das  anmutet  wie  ein
Bürogebäude  der  Staatssicherheit  in  Plattenbauweise.  Die
„Wacht“  des  Steuermannes  (Rainer  Maria  Röhr)  wird  dabei
übersetzt als Komplettüberwachung der Bevölkerung durch die
Behörde „Horch und Guck“. Mit Fernrohren spähen die Seeleute
bzw. Beamten aus dem Fenster, ab und zu blitzt eine Kamera
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auf, um einen Vorgang auf der Vorderbühne zu dokumentieren.

Dieser Zugriff auf eine Wagneroper scheint zunächst ein wenig
ungewöhnlich  und  man  braucht  als  Zuhörer  etwas  Zeit,  die
Bilder zu enträtseln, während die bekannten Klänge aus dem
Drama um das Geisterschiff, Liebestreue und Erlösung an die
Ohren drängen.

Doch  es  funktioniert,  denn  Barrie  Kosky  hat  seine
Interpretation dem Stoff nicht einfach übergestülpt, sondern
seine Ideen aus ihm entwickelt. Was bedeuten Treue und Verrat
für  Menschen  in  unserem  Jahrhundert?  Kann  man  sich  auf
Freundschaft in einem sogenannten „Unrechtsstaat“ verlassen?
Kann ich mir sicher sein, dass meine eigene Ehefrau mich nicht
bespitzelt? Auf diese Weise macht Regietheater Spaß und Sinn –
vor allem, wenn wie in Essen, der musikalische Genuss noch
dazukommt (Dirigat: Tomás Netopil).

Foto:  Aalto-
Musiktheater/Thilo
Beu

Stimmlich beeindrucken vor allem Astrid Weber als Senta und
Tijl  Faveyts  als  Daland.  Ebenso  zeigt  Almas  Svilpa  als
Holländer Präsenz, wenn er wie einst Manfred Krug im Film
„Spur der Steine“ in Feinripp-Unterhemd und Zimmermannshose

http://www.revierpassagen.de/23300/wacht-auf-verdammte-dieser-erde-der-fliegende-hollander-am-aalto-wiederaufgenommen/20140203_2157/1936_2481_hollnder2


die  Bühne  beherrscht,  von  den  staunenden  Bewohnern  des
Arbeiter-  und  Bauernstaates  als  ein  Gespenst  aus  längst
vergangenen  Zeiten  begafft.  Die  Szene,  in  der  dann  der
komplette Opernchor als Senta verkleidet kurz davor ist, das
Geisterschiff zu stürmen, überdreht die Sache ein wenig und
kann  doch  sinnvoll  gedeutet  werden:  Den  Traum  vom  wahren
Sozialismus haben nicht nur Senta, sondern sie alle vielleicht
mal  geträumt.  Doch  was  ist  daraus  geworden:  Ein  Schiff,
bewohnt von Gespenstern. Und die Ideale von damals? Sind in
der  hinterhältigen  Spießigkeit  des  Überwachungsstaates
irgendwann verlorengegangen…

„Fürchtest Du ein Lied, ein Bild?“ singt Senta, gerichtet an
Erik (Jeffrey Dowd), ihren Führungsoffizier, und spielt damit
auf  das  schwierige  Verhältnis  der  Kulturschaffenden  zur
Staatsführung an. Die Szene, in der Erik Senta noch einmal auf
ihre Liebe verpflichten will, ist konzipiert wie ein Verhör.
Senta hätte „eine Versicherung ihrer Treu“ gegeben respektive
unterschrieben,  bei  der  Stasi  mitzutun.  Hat  sie?  Der
Holländer, der hinter dem Vorhang steht, muss dies glauben:
Senta hat ihn verraten.

Sie nun, setzt das Messer an seinen Hals und erlöst ihn. Sich
selbst zu richten, das gelingt ihr bei Barrie Kosky nicht.
Senta blickt stumm ins Leere: Aus der Traum.

Nächste Aufführung: 21. Februar 2014
Karten: www.aalto-musiktheater.de

 


