
Lass  die  Sau  raus  und  nie
wieder rein!
geschrieben von Nadine Albach | 13. Juni 2011

Foto:  Birgit
Hupfeld

Frühstück  mit  Wolf  –  das  klingt  erst  einmal  nach  einer
gefährlichen Mahlzeit. Aber wenn das Dortmunder Kinder- und
Jugendtheater, Regisseur Hartmut El Kurdi und Autorin Gertrud
Pigor  im  Boot  sind,  wird  so  eine   brisante  Angelegenheit
schnell  zur  Köstlichkeit:  Da  hat  der  Wolf  den  Blues,  die
Schweinchen haben echtes Country-Gefühl im Ringelschwänzchen –
und die Besucher einen Heidenspaß.

Wald, Blumen, schöne Klänge, ein idyllisches Fleckchen Natur.
Und  genau  der  richtige  Ort  für  Borste  (Bianka  Lammert),
Fässchen (Johanna Weißert) und Schmalz (Sebastian Ennen), um
ihren Traum vom Eigenheim zu realisieren – denn „in jedem
Schweinchen steckt ein großer Architekt“. Also wird gesungen
und „vermessen wie besessen“, bis bei dem einen der Keller
wunschgemäß oben ist und der Balkon beim anderen frei schwebt.
Den Wolf Dieter (Rainer Kleinespel) allerdings hat keiner nach
seiner Baugenehmigung gefragt, außerdem hat er gerade Appetit
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auf Schnitzel – also pustet er die Häuser von Fässchen und
Schmalz  hinfort.  Die  machen  sich  flugs  bei  Borste  breit.
Borste ist so empört, dass sie prompt bei Wolf Dieter in die
Hilfs-Wolf  Ausbildung  einsteigt.  Aber  so  gemein  ist
schließlich  selbst  kein  Schwein…

„Frühstück mit Wolf“ ist das reinste Vergnügen: Hartmut El
Kurdi hat ein besonderes Gefühl für Wort- und Situationskomik
und mit Philine Rinnert eine ebenso humorvolle Ausstatterin
mit Blick für Details, wie die schwankende SAT-Schüssel aus
einem Pappteller. Die von Kurdi selbst geschriebenen Lieder
mit Ohrwurmpotential unterstreichen bestens die Charakterzüge
der Figuren – schade nur, dass die Darsteller bei der Premiere
ein wenig gegen die zu laute Musik ansingen mussten.

Insgesamt  aber  merkt  man  den  Schauspielern  ihren  Spaß  an
diesem überdrehten Abenteuer an – das vor allem ein Fest für
Bianka Lammert und Rainer Kleinespel ist.

Bianka Lammert stürzt sich mit Wonne in die Rolle des Borste,
spielt  sich  als  besserwisserische  Spießerin  auf,  zieht
Fratzen, liebt den Slapstick. Rainer Kleinespel als herrlicher
Gegenpart Wolf Dieter gibt sich einfach gestrickt, knurrig,
cool,  und heult dabei wie ein alter, abgehalfterter Blues-
Held. Dass aus den beiden beinahe das schrägste Traumpaar der
Schweinchenwelt wird, ist nur ein Grund, sich diese spaßigen
60 Minuten anzuschauen – frei nach dem Motto: „Lass die Sau
raus und nie wieder rein.“

Foto: Birgit Hupfeld



Kunst mit Trauerflor
geschrieben von Martin Schrahn | 13. Juni 2011
Theatermacher  tragen  gerne  schwarz.  Wie  Hohepriester  im
Dienste der Ästhetik. Manchmal wie Trauernde, weil das Haus
oder eine Sparte kurz vor der Beerdigung steht. Wenn nun aber
eine  Bühne  frohen  Mutes  den  Blick  auf  die  neue  Spielzeit
richtet, ein frisch inthronisierter Opernintendant Aufschwung,
also in Zukunft einen vollen Saal verspricht, wo bisher oft
erschreckend die Leere gähnte, sollten wir dann nicht ein
buntes, Vorfreude weckendes Programmbuch erwarten dürfen?

In Dortmund ist mal wieder alles anders.
Viel Schwarz, viel Weiß im 186 Seiten
starken  Konvolut  der  Premieren  und
Wiederaufnahmen. Purismus in sperriger
Schrift,  als  ginge  es  um  die  Bilanz
eines  Buchhalters,  nicht  um  farbige
kulturelle  Vielfalt.  Porträtfotos  des
Leitungsteams, jedes für sich mau grau,
mit  Unschärfe  spielend.  Diese  Macher
wirken  wie  fahle  Gestalten,  die  so

neutral  wie  irgend  möglich  in  die  Kamera  schauen.

Nichts gegen schwarz-weiße Optik. Manche Szenenfotos oder die
Stillleben aus dem Organismus namens Orchester, im Innern des
Buches, lassen geradezu aufatmen ob ihrer Lebendigkeit. Die
Verwirrung aber bleibt. Was soll uns Trauerflor, wenn es um
Kunst geht? Ist das, was mancher abschätzig als Hochkultur
bezeichnet, am Ende?

Ach ja. Orange-Rot unterlegt sind die Namen der Sponsoren. Die
Ritter  (und  Retter?)  der  vornehmen  Gestalt  im  leuchtenden
Spendiermantel – ein winziger Lichtblick im Reiche grafischer
Tristesse. Geschaffen von xhoch4 design, München. So morbid
veranlagt hätten wir uns die Bajuwaren gar nicht vorgestellt.
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Meerjungfrauen und mongoloide
Kinder:  Eine  postdramatische
Theaterparodie
geschrieben von Katrin Pinetzki | 13. Juni 2011

"Die  Schauspielerin
(Katharina Ley) reißt Josef
Ackermann  engagiert  die
Maske  vom  Gesicht.  Foto:
Thomas  M.  Jauk

Auch wenn man als Dramatiker gerade einmal 30 Jahre alt ist,
kann man dem Theaterbetrieb einmal so richtig den Zerrspiegel
vorhalten. Genau das tut Autor Wolfram Lotz in seinem bereits
mit dem Kleist-Förderpreis gekrönten Stück „Der große Marsch“,
das  nun  bei  den  Ruhrfestspielen  Recklinghausen  seine
Uraufführung erlebte. Seine Thesen sind zwar nicht unbedingt
originell,  aber  unterhaltsam  und  durchaus  ungewöhnlich
verpackt. Leider haben sie in der lahmen Inszenierung des
Saarländischen Staatstheaters keine Chance.

https://www.revierpassagen.de/966/meerjungfrauen-und-mongoloide-kinder-eine-postdramatische-theaterparodie/20110522_1851
https://www.revierpassagen.de/966/meerjungfrauen-und-mongoloide-kinder-eine-postdramatische-theaterparodie/20110522_1851
https://www.revierpassagen.de/966/meerjungfrauen-und-mongoloide-kinder-eine-postdramatische-theaterparodie/20110522_1851
http://www.revierpassagen.de/966/meerjungfrauen-und-mongoloide-kinder-eine-postdramatische-theaterparodie/20110522_1851/marsch_4_hp2_038


Die Bühne (Florian Barth) ist eine Showbühne samt Treppe,
gegeben  wird  Theater  im  Theater:  Eine  Schauspielerin
(Katharina Ley) moderiert eine Revue, mit der das Theater
beweisen will, wie kritisch und politisch es doch ist. Allzu
schnell zeigt sich jedoch die ideologische Verbohrtheit der
Theatermacher, die echte Sozialhilfeempfänger auf die Bühne
zerren  („Sie  sind  die  Opfer  der  Gesellschaft!“)  und  in
pseudokritischen  Interviews  Josef  Ackermann  und
Arbeitgeberpräsident Hundt auf den Zahn fühlen. („Armut findet
konkret  statt  in  unserer  Wirklichkeit!).  Der  erste  Teil
handelt also vom Scheitern dieses Ansatzes – am Ende liegt das
Theater,  wie  die  Regieanweisungen  genussvoll  schildern,  in
Trümmern, der Regisseur flieht, das Publikum verlangt sein
Geld zurück.

Das tat das Recklinghäuser Publikum nun nicht, was vielleicht
an der schönsten Szene des Abends liegt: Das üppige, für die
Sozialhilfeempfänger gedachte Buffet („Sie armen Leute, jetzt
nimmt jeder einen Gemüsebratling“) wurde vor der Pause für das
Publikum freigegeben. Während „der Autor“ (Gertrud Kohl) aus
seinen  Regieanweisungen  vorliest,  dass  sich  das  Publikum
zögernd an die Buletten wagt, tut das Publikum eben dies.
Regieanweisungen und Realität werden eins.

"Die  Sozialhilfeempfänger"
stehen schüchtern am Buffet,
von  dem  sich  am  Ende  das
Publikum  bedienen  darf.

http://www.revierpassagen.de/966/meerjungfrauen-und-mongoloide-kinder-eine-postdramatische-theaterparodie/20110522_1851/marsch_13_hp2_204-2


Foto:  Thomas  M.  Jauk

Und  so  erschien  das  Publikum  zum  dritten  Teil  nahezu
vollzählig wieder und verfolgte nun von der Bühne aus, wie
Lotz  das  Theater  gerne  hätte.  Der  Zerrspiegel  war
verschwunden, es ging nun um Visionen. Als Kronzeugen lässt
Lotz unter anderen Prometheus und Anarchie-Theoretiker Bakunin
auftreten  sowie  einen  gelähmten  Dichter  und  seine  eigene
Mutter.  Nach  Lotz’  romantischem  Ideal  agiert  das  Theater
komplett  autonom,  befreit  sogar  von  den  Gesetzen  der
Schwerkraft  oder  der  Sterblichkeit:  Theater  hat  sich
gefälligst nicht an der Realität zu orientieren. Fiktion muss
die Wirklichkeit verändern!

In der zweitschönsten Szene des Abends erklärt ein engagiert-
entrückter  Prometheus  (Klaus  Meininger)  der  verzweifelten
Moderatorin, wie man die Sterblichkeit abschaffen kann: „Wir
müssen nur die Seegurke fragen!“ Das ist schön irre, das ist
interessant – schließlich ist der Meeresbewohner tatsächlich
potentiell unsterblich, doch die Schauspielerin dreht durch
und  stellt  ihre  Rolle  in  Frage,  ganz  im  Stil  von  René
Pollesch: „Ich muss hier einstehen für irgendwas, für das
Theater muss ich hier immer einstehen!“

"Der  Regisseur"  (Georg
Mitterstieler) im Kampf mit
der  Schlange,  Symbol  des
Kapitalismus (Nina Schopka).
Foto: Thomas M. Jauk
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Schon die Liste der handelnden Personen macht klar: Dieses
Stück kann nicht einfach abgespielt werden, es verlangt nach
einer Regie, die sich alle Freiheiten nimmt. Lotz hat ein
Stück postdramatisches Theater geschrieben und beim Schreiben
wohl an Regisseure wie Frank Castorf (oder Pollesch) gedacht.
Was er mit Regisseur Christoph Diem bekommen hat, ist das
Gegenteil: Eine mutlose Inszenierung, die sich fast sklavisch
an  die  Vorgaben  hält  und  dort,  wo  es  nicht  geht,  ins
Theatralisch-Platte  ausweicht.  Statt  der  geforderten  50
singenden Meeres-Nymphen tritt stellvertretend eine attraktive
Schauspielerin im Meerjungfrau-Kostüm auf, und wenn Lotz „21
mongoloide Kinder“ fordert, lässt Regisseur Diem tatsächlich
das  gesamte  Ensemble  samt  Technikern  dümmlich  lächelnd
herumlaufen.  Am  wenigsten  bekommt  dem  Stück  aber  die
unerträgliche Langsamkeit. Vor allem in den Dialogen fehlt
Tempo, ganzen Szenen mangelt der Schwung.

Das alles ist fatal. Denn Lotz’ wichtigste Botschaft – das
Theater  erschaffe  seine  eigene  Welt  –  ist  nicht  so
tiefschürfend  und  kompliziert,  dass  man  sie  dem  Zuschauer
einhämmern müsste (was die Inszenierung mit einem Chor im
Epilog tatsächlich tut!). Am Ende entsteht also genau die Art
von Theater, gegen die Wolfram Lotz mit „Der große Marsch“
angeschrieben hat.

(Der Artikel ist aus dem Westfälischen Anzeiger).

Was hättest Du getan?
geschrieben von Nadine Albach | 13. Juni 2011
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Melanie Lüninghöner und Liam
Adler  in  "Waisen"  Foto:
Birgit  Hupfeld

Ein Stück „über das, was hier und jetzt passiert“ und über
das, „woran man glaubt“ wollte der britische Dramatiker Dennis
Kelly  schreiben  –  und  hat  mit  „Waisen“  tief  in  das  Herz
unserer Gesellschaft geschossen. Schauspieldirektor Kay Voges
positioniert  seine  Inszenierung  im  ehemaligen  Gebäude  des
Ostwallmuseums und rückt sie so atemlos nah an uns heran.

Im ersten Moment fühlt man sich wie bei einer Vernissage:
Videos von Daniel Hengst zeigen Szenen der Stadt, interessiert
beschaut  von  den  Besuchern,  die  durch  die  wohlbekannten
Museumsräume wandeln. Die Holzbox im Lichthof wirkt da fast
wie ein Störfaktor, eine Black Box, in die sich doch nach und
nach alle hineinbegeben. Um den eigenen Monstern hallo zu
sagen.

Gut 80 Menschen passen in den geschlossenen Raum, den Michael
Sieberock-Serafimowitsch erdacht hat: Wie in einer Art Karton
im Karton sitzen sie zweireihig um ein winziges Wohnzimmer
herum, zum Greifen nah an Helen (Melanie Lüninghöner) und
Danny (Frank Genser), die sich gerade auf ein romantisches
Abendessen  vorbereiten  –  als  plötzlich  Helens  Bruder  Liam
(Christoph  Jöde)  blutverschmiert  hereinbricht  in  diese
gediegene Atmosphäre. Er habe einem verletzten Araber helfen
wollen. Doch Liam verstrickt sich in Lügen, so dass schon bald
nicht mehr klar ist, wer Opfer und wer Täter ist. Helen aber
will partout nicht die Polizei rufen, um ihren vorbestraften
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Bruder zu schützen.

Mit schrecklicher Konsequenz treibt Kay Voges das Geschehen
voran: Was als beinahe Hitchcockscher Krimi mit satirischen
Akzenten  beginnt,  wird  bald  zu  einem  Kammerspiel  des
bürgerlichen Grauens. Die drei Figuren bewegen sich rasant auf
den Abgrund zu. Kelly treibt sie mit unerbittlicher Härte in
immer komplexere Fragen. Es geht um das Verhältnis von dem
Eigenen  und  dem  Fremden  und  darum,  wie  schnell  unsere
moralischen  Werte  korrumpiert  werden,  wenn  jene  involviert
sind,  die  wir  lieben.  Unterdrückte  Sehnsüchte,  Ängste  und
Aggressionen sowie dumpfer Fremdenhass zeigen immer deutlicher
ihre Fratzen.

Melanie Lüninghöners Helen wirkt wie ein Vulkan, in dem Wut,
bedingungslose  Loyalität  und  gewalttätige  Mitleidlosigkeit
brodeln,  hin-  und  hergerissen  zwischen  vernunftheischender
Kontrolle und gnadenloser Manipulation. Christoph Jöde schafft
als Liam den Sprung vom hyperaktiven, nervösen Asozialen zum
bösartigen Neider. Zwar fällt Frank Genser als Danny am Ende
im Vergleich ein wenig ab – insgesamt jedoch erzeugt das Trio
einen  beklemmenden  Sog,  dem  man  sich  als  Voyeur  nicht
entziehen  kann.

Die Zuschauer leiden, schwitzen, atmen mit, schauen zu den
anderen und in sich hinein: Was hättet Ihr getan – und was
ich?

(Der Artikel ist aus der Westfälischen Rundschau).

Immobilien-Theater  –
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Raumfessel oder Trutzburg
geschrieben von Rolf Dennemann | 13. Juni 2011
Steht erst einmal ein Gebäude, kann dort kein anderes stehen.
Eröffnet man zum Beispiel in diesem Gebäude ein Theater, kann
man die folgenden Jahrzehnte kein anderes eröffnen. Da ist der
geschlossene, umbaute Raum. Dort ist das Theater verortet, ob
der Mensch will oder nicht.

Und im Innern, in den dunklen Räumen ohne Fenster arbeitet der
Theatermensch, der Opernmensch oder an mancher Stelle auch der
Tanzmensch an seinem Werk, umschlossen vom Schutzraum, der ihm
es  gestattet,  ja  gebietet,  dort  das  Theater  mit  Leben  zu
füllen.  Es  hat  also  eine  Adresse,  für  die  Verantwortung
getragen  wird.  Es  wird  Geld  ausgegeben,  damit  die  Kunst
lebendig bleibt. Der Staat, das Land, die Stadt – sie sind die
Ermöglicher  und  eine  Immobilie  zu  betreiben,  ist  ein
verwalterischer  Akt,  so  wie  auch  manche  Kunst  in  der
Immobilie.

Ganz anders im Falle des Museums. Da kann sehr
wohl eines neben dem anderen eröffnet werden.
Die Museums-Immobilie ist – im Gegensatz zur
Theater-Immobilie  –  vervielfachbar.  Dort
bewahrt  man  Kunst  auf,  die  von  Menschen
erstellt wurde, auf die der Mensch selbst aber
keinen  Anspruch  mehr  erhebt.  Die  Immobilie

lebt fortan ohne den Künstler, sie hat ja sein Werk und das
Werk muss nicht essen und hat keine Familie – in der Regel.
Das Kunstwerk klopft auch nicht an und sagt: „Ich will in
Eurem  Haus  arbeiten“.  Es  wird  gesammelt,  gekauft  oder
ausgeliehen, das Kunstwerk. Und wenn es nicht mehr gebraucht
wird oder niemand es mehr sehen will, kommt das Kunstwerk in
den Keller oder es wird archiviert. Und manchmal fehlt dem
Museum ein Keller oder ein Archiv. Dann wird dafür ein Gebäude
bereit gestellt. Wenn also eine Immobilie da ist, kann sehr
wohl daraus eine weitere Museums-Immobilie werden, je nachdem,
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welcher Politiker sich daneben und dahinter stellt.

Ganz anders bei der darstellenden Kunst. Hier sind Menschen,
die auf den Nerv gehen können, weil sie eines Tages eine Rente
bekommen  wollen,  krank  werden  oder  eine  Lohnerhöhung
verlangen. Aber es soll hier ja erst einmal um Gebäude gehen.
Lassen  wir  also  den  Menschen  weg,  es  sei  denn,  er  ist
Bauarbeiter oder Renovierer, Restaurator oder Vermieter.

In der Politik, besonders auch in der Kulturpolitik, zählt das
Gebäude. Das sieht man auch daran, dass sie früher mal besetzt
wurden, an mancher Stelle auch wieder heute, aber in einer
symbolischen Form. Man drängt also in ein Gebäude und sagt:
„Wir sind Künstler und wir brauchen Raum, besonders diesen
hier.“ Und je nach Wetterlage, wird den Besetzern zugehört.
Und man sagt: „Sehet her! Hier sind junge Leute, die brauchen
Raum.  Kümmern  wir  uns  darum!“  Für  den  Kunst  geneigten
Politiker ist das eine schöne Plattform, die er erst wieder
verlässt, wenn sich alles auflöst und letztlich wird der Raum
einer Logistik-Firma übergeben oder gar der Selbstverwaltung
überlassen, was in der Regel bedeutet, dass der Mensch sich
übernimmt und am Ende wieder auf seinem Sofa sitzt.

Festival Theater der Welt am
Essener Grillotheater

Aber schon wieder gleite ich ab, schweife in Gassen umher, um
die es hier und jetzt nicht geht. Bleiben wir da, wo wir sind:
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Hier im Ruhrgebiet, wo es damals, vor Jahrzehnten, Gebäude
gab, die man für das Theater gebaut hatte. Essen hatte Herrn
Grillo,  die  anderen  die  Stadt:  Gelsenkirchen,  Bochum,
Duisburg, Dortmund, Oberhausen, Recklinghausen, Hagen, später
dann Mülheim. Und die SPD wollte und bekam die alternativen
Häuser, meist alte Immobilien, die sonst für Parkplätze hätten
herhalten müssen und da sollte dann der junge Mensch, vor
allem der alternative junge Mensch, sein Zuhause finden für
seine alternativen Theater und Tänze. Später auch für die
Fort- und Weiterbildung, für Geselligkeit mit nicaraguanischem
Kaffee.

Und die damals dort arbeiteten, arbeiten immer noch dort und
die Kinder sind jetzt Angestellte, Unternehmer oder Taxifahrer
auf Lebenszeit. Und wenn Kinder etwas wollen, werden sie ins
Kindertheater gelockt.

Eine schöne Landschaft hier im Revier – Stadthallen, Theater,
Opern,  Kulturzentren  –  alle  von  Mauern  umgeben  und  wie
Trutzburgen gefestigt als Teil der Kulturlandschaft.

Room 2.0

Der Künstler selbst, also der Mensch, muss sehen, wie er Platz
findet in den Gebäuden. Eigentlich ist Stillstand angesagt –
mit ein paar Ausnahmen, wie man sie immer hat, ob bei der Bahn
oder beim Wetter. Eigentlich ist Sommer, aber der Regen und
das Thermometer…Ausnahmen.

Etwas Neues kommt nicht zustande. Nachwachsende, ob jung oder
alt, haben eigentlich keine Chance, es sei denn, sie drängen
in die vorhandenen Immobilien. Aber – wie gesagt.
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Dortmund hat annähernd 600 000 Einwohner, Essen auch. Schaut
man sich die Theaterlandschaft an, wird einem schwindelig vor
lauter  Nichts.  Der  Mensch  im  Revier  ist  zu  doof.  Er
interessiert sich nicht für die darstellende Kunst. Das hört
man oft, zwar nicht so wörtlich, ist aber Allgemeingut bei
allen  Kulturpolitikern  und  den  Menschen  selbst.  Deshalb
reicht, was da ist, es sei denn, es handelt sich um Musik oder
Museen. Da kann es nicht genug geben.

Köln hat gefühlte 100 Theater, Tallinn in Estland macht den
Eindruck, es bestünde aus Theatern. 400 000 Einwohner und
überall stehen Theater, die auch besucht

Strawtheatre in Tallinn 2011

werden.  Dort  ist  2011  Kulturhauptstadt.  Hier  war  2010
Kulturhauptstadt und für das Theater, vor allem das sogenannte
Freie oder nomadisierende, wurde geradezu nichts getan. Fragt
der  Nomadisierende,  also  der  ohne  Immobilie,  nach  Raum,
verweist  man  auf  die  vorhandenen.  Ansonsten  ist  er  eine
Ansammlung von ein paar Menschen, die ohne Raum auch ohne
Stellung  sind,  ohne  Trutzburg.  Der  nomadisierende  Künstler
kostet nichts oder wenig und damit zeigt sich seine Bedeutung.
Wenn ein neues Gebäude, aus einem alten entstanden, eröffnet
wird, dann lässt man die Nomaden nicht hinein, sondern Werke
oder  Kunstvermittler,  nicht  den  Künstler  selbst.  Und  dann
steht der Mensch vor dem Gebäude und denkt: Ich bin flüchtig,
meine Kunst ist flüchtig, also bin ich ein Flüchtling und
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brauche Asyl. Und das ist ein heikles Thema.

Hier soll zunächst mal Schluss sein und der Autor weiß um sein
diffuses Pamphlet. Aber so ist er, der Kopfreisende, der in
dunklen Räumen nicht denken kann. Er braucht das Licht und die
Natur.

Und so etwas wird nicht gedacht ohne eine Forderung. Ohne
Forderung kann der Künstler nicht existieren. Er fordert sich,
manchmal seine Zuschauer und –hörer.

Kisten

Eine Region mit dieser Einwohnerzahl und Geschichte muss sich
viele Theater leisten können. Theater- und Tanzräume, in denen
das Lebendige nach außen dringt und die Lebendigen von draußen
hineinzieht, die Künstler hinaustreibt, um angefüllt mit neuen
Ideen,  wieder  hineinbringt.  Offene  Türen,  offene  Proben,
offene Gesinnung, groß und vielräumig, wild und poetisch – mit
starken Konzepten und klugen Leuten, die mehr zulassen als
 weglassen. Aber es herrscht das Loch in der Region.

Das Stadttheater ist nicht die einzige Anlaufstelle für „den
Theaterabend“. Die BürgerInnen wuseln umher und folgen immer
mehr den Verlockungen der Löcher – dem Nichts der übermäßigen
Farbenpracht, der Vielfalt der Bildschirme und Displays in
allen Größen.

Wo ein Loch ist, kann da noch ein anderes sein?

Ich  empfehle  die  Lektüre  von  Kurt  Tucholskys  „Zur
soziologischen  Psychologie  der  Löcher“

http://www.revierpassagen.de/867/immobilien-theater-%e2%80%93-raumfessel-oder-trutzburg/20110517_1413/olympus-digital-camera-8


 

Blutiges Todesmärchen
geschrieben von Nadine Albach | 13. Juni 2011
Theater  kann  erschüttern,  belehren,  eine  neue  Perspektive
aufzeigen. Oder für kurze Zeit eine andere Realität auftun,
deren Regeln und Bilder uns bisweilen fremd sind, die uns aber
gefangen  nimmt  und  verzaubert  in  ihrer  Einzigartigkeit.
Federico  García  Lorca  hat  mit  seiner  „Bluthochzeit“  ein

solches  Stück  geschrieben,  für
das  Paolo  Magelli  auf  der
Dortmunder Bühne eine fordernde
Übersetzung gefunden hat.

Federico García Lorca war gerade 38 Jahre alt, als er von
Handlangern  des  späteren  Diktators  Francisco  Franco  im
Bürgerkrieg  getötet  und  in  ein  Massengrab  geworfen  wurde.
Seine Homosexualität und die linken, gesellschaftskritischen
Arbeiten  des  berühmten  spanischen  Dichters  waren  ihnen
verhasst.

Der Sohn eines Großbauern jedoch war den Traditionen seiner
Heimat eng verbunden, suchte mit einem reisenden Studenten-
Theater  Kultur  und  Bildung  in  die  ländlichen  Regionen  zu
bringen  und  wob  Mythen  und  Märchen  seines  Volks  in  seine
bildgewaltige Arbeit. Spürbar auch in der „Bluthochzeit“, die
früheste  seiner  großen  Frauentragödien  und  Teil  der
Bauerntrilogie, die sich mit der Stellung der Frau in der
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Landbevölkerung auseinandersetzt.

Regisseur Paolo Magelli stürzt seine Zuschauer unmittelbar in
Lorcas Welt, ohne Vorhang, ohne Vorbereitung. Eine Welt, deren
erdrückende  Konventionen  und  blutgetränkte  Geschichte  schon
von Anfang an auf den Menschen lastet: Unter einem niedrigen
Dach liegen und robben der freudige Sohn (Sebastian Graf), der
kurz vor der Hochzeit steht, und die misstrauische Mutter
(Friederike  Tiefenbacher),  die  Mann  und  Kind  durch  eine
Familienfehde verlor und den Sohn nun nicht ziehen lassen
will. Ihr Gefühl trügt sie nicht: Leonardo (Björn Gabriel),
ehemaliger  Verlobter  der  Braut  (Caroline  Hanke)  und  jetzt
unglücklich  verheiratet,  gehört  zur  verfeindeten  Sippe.
Kurzerhand fliehen die beiden am Tag der Hochzeit – und der
gehörnte Bräutigam sucht blutige Vergeltung. Deutlich ist in
diesem  Liebeschaos  von  sommernachtsträumerischem  Ausmaß  die
Verehrung Lorcas für Shakespeare zu spüren.

Schon vorab hatten Regisseur Magelli und sein Team erklärt,
dass  sie  Lorcas  Stück  von  Ballast,  Schnörkel  und
Sentimentalitäten befreien wollten. Dieses Herausschälen des
Wesentlichen  durchdringt  alle  Aspekte:  Die  eigens  neu
angefertigte Übersetzung von Dramaturg Alexander Kerlin, die
eine  harte,  einfache,  bildmächtige  Sprache  offenbart.  Die
wunderbaren Kostüme von Leo Kulaš, die in dezenten Details gen
Spanien entrücken, ohne folkloristisch zu werden. Und auch das
extrem reduzierte Bühnenbild von Hans Georg Schäfer in Form
eines  fahrbaren  Dachs  an  Stahlstreben,  das  erdrückt  und
befreit, Spalte zwischen Phantasie und Wirklichkeit sein kann.

Es ist eine Herausforderung, dass nicht alles erklärt wird,
manches  skurril  wirkt  –  doch  es  lohnt,  sich  darauf
einzulassen: Der Zuschauer wird hineingezogen in eine fremde
und faszinierende Welt voll fantastisch schräger Klänge (mit
Musik von Paul Wallfisch) und unbekannter, seltsam schöner
Bilder, die Lorcas Nähe zum Surrealismus unterstreichen. Da
reitet Leonardo auf einem Gabelstapler, wird eine quietschende
Wiege an einem Wollfaden gezogen oder kämpfen die Liebenden



wie Stiere, während die Braut über ihnen zu schweben scheint.

Das  Ensemble  schafft  es  in  einer  dichten,  konzentrierten
Gesamtleistung  dieses  brutale  Todesmärchen  zusammen  zu
spinnen. Heiter erzählen sie von der Sehnsucht nach Freiheit
und Gefühl im Kampf gegen eine sittenstrenge Gesellschaft. Ein
Abend, der nachwirkt, wie ein schräger, entrückter, packender
Traum – vom Publikum aber unterschiedlich aufgenommen wurde.

(Dieser Artikel stammt aus der Westfälischen Rundschau / Foto:
Birgit Hupfeld)

Das „Haus am See“ – mehr als
Brüste
geschrieben von Björn Althoff | 13. Juni 2011

Theater-Rezension in exakt 150 Wörtern, Teil I:

Schauspielhaus Bochum „Haus am See“, Uraufführung 6.5.2011

 

Veras Brüste. Wieso denke ich an Veras Brüste? Gab es in
diesem Stück nicht mehr? Im „Haus am See“ von Reto Finger,
einer Auftragsarbeit für das Schauspielhaus Bochum?

https://www.revierpassagen.de/654/das-haus-am-see-mehr-als-bruste/20110507_0207
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Sicher: Friederike Becht sieht gut aus – auch auf der Bühne,
auch nur in Panties. Sicher: Sie hat sie alle bezirzt. Den
Chef, seinen Prokuristen, den wirtschaftlichen Taugenichts –
alle drei Brüder, alle drei Hauptfiguren.

Sie musste sich umziehen. Warum? Das bleibt das Geheimnis des
Autors.  Jedenfalls  kehrt  sie  zurück  im  hauchdünnen  Kleid,
Größe 44 oder 46. Und weil das noch nicht freizügig genug ist,
lädt sie noch alle Herren zum Schwimmen ein. Nackig, versteht
sich.

Dass  sie  der  Schlüssel  zum  Geheimnis  der  zerstrittenen,
zebröselten Familie ist – folgerichtig.

BÜHNENBILD Vorhanden. Dezent. Effektiv.

REQUISITE Unterstreicht trefflich die Charaktere.

SOUND Sporadisch. Etwas zu punktgenau.

SCHAUSPIELER Jeder passgenau in seiner Rolle.

HUMOR  Zielgerichtet.  Vereinzelt.  Szenenweise  durchgehend
skurril.

SPRACHE Alltagsähnlich.

MORAL Zaghaft, aber eindeutig.

BESETZUNG Im Einzelfall: Alter passt nicht.
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Seien Sie gespannt: Im Westfälischen Anzeiger (Hamm) gibt es
ebenfalls eine Rezension dieses Stückes (von mir).

Ein Hyper-Chonder im Bochumer
Prinz Regent Theater
geschrieben von Björn Althoff | 13. Juni 2011

Hypochonder? Dieser Mann ist eher
ein  Hyper-Chonder.  Krank  fühlt  er  sich,  wälzt  sich  im
Lehnstuhl, greift nach der Sauerstoffmaske, sehnt sich nach
Einläufen und wohlklingenden Mittelchen.

Gestatten:  „der  eingebildete  Kranke“,  die  Hauptfigur  aus
Molières  letzter  Komödie.  Wolfram  Boelzle  verkörpert  ihn
leidenschaftlich, amüsant und stimmig auf der Bühne des Prinz
Regent Theaters in Bochum.

DAS STÜCK
Nur ein Tag ohne Arznei? Nur eine Stunde ohne Klistier und
Fremdwörter-lastige  Rezepturen?  Das  wäre  sein  Tod,  glaubt
Argan. Und zahlt. Auch wenn die Rechnungen, der Ärzte und
Apotheker ihn direkt in den nächsten Hustenanfall und zurück
zum Inhaliergerät treiben.

Ach, hätte er doch schon einen Arzt als Schwiegersohn, wünscht
sich  Argan  und  träumt.  Von  der  kostenlosen  medizinischen
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Versorgung im eigenen Haus.

Dass er seine Familie tyrannisiert? Dass er seine Tochter ins
Unglück  zu  stoßen  droht?  Egal,  keine  Zeit  –  der  nächste
Hustenanfall ist da.

BÜHNENBILD UND VIDEO

Weiße Stoffwände umgeben den eingebildeten Kranken – so wie
die Notaufnahme-Patienten in US-Krankenhausserien. Und rasch
wird  die  Rückseite  dieser  drehbaren  Bühne  wieder  zur
Projektionsfläche.

Scheußlich-schöne Schaubilder hat Peer Engelbracht in seine
Video-Sequenzen  eingebaut:  die  Details  der  menschlichen
Anatomie:  Skelette,  Blutkreislauf,  abgezogene  Haut  und  als
Krönung die Anleitung, wie man ein Loch durch die Stirn bohrt.

ART DER INSZENIERUNG

Ganz  einfach,  ganz  effektiv  –  so  inszeniert  Regisseurin
Sibylle Broll-Pape diesen Klassiker. Tiefgang und Slapstick
haben nebeneinander Platz.

Während  sich  Kranken-Tochter  Angélique  und  ihr  Verehrer
Cléante  blumenhaft  ihre  Liebe  gestehen,  verzweifelt  einige
Meter  weiter  der  tölpelhafte  Arzt  Diarrhoerius  jun.,  der
Schwiegersohn-Kandidat des eingebildeten Kranken. Kurz zuvor
hat sich Diarrhoerius auf ein Buch gekniet und der Kranken-
Tochter  eine  auswendig  gelernte  Liebeserklärung
entgegengeholpert. Jetzt will er den Wälzer unter den Knien
wegziehen, ohne aufzustehen.

Allein Martin Molitor in dieser Szene zu erleben, ist das
Eintrittsgeld wert.

LEISTUNG DER SCHAUSPIELER

Bei  allen  Darstellern  stimmen  nicht  nur  Einzelleistung,
Erscheinungsbild und Begeisterung, sondern auch Abstimmung und

http://de.wikipedia.org/wiki/Sibylle_Broll-Pape
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Zusammenspiel untereinander.

Einzelne textliche Verhaspler sind da mehr als verzeihlich.
Auch weil die wichtigsten Pointen sitzen, weil das Timing
exakt stimmt.

DAS STÜCK DAMALS….

1673 schrieb Molière diese Komödie über folgsame Patienten und
überschätzte Ärzte. Am Puls erkennen sie: die Milz.

Ach, der Herr Kollege hatte die Leber in Verdacht…ja dann,
hmm, muss es auch die Leber gewesen sein.

Blutkreislauf? Welch blödsinnige neumodische Theorie!

…UND HEUTE

2011 ist die Beziehung zwischen Arzt, Apotheker – und dem
Pharmahersteller  –  immer  noch  undurchsichtig.  Manch  ein
eingebildeter  Kranker  schluckt  mehrfach:  erst  bei  der
Diagnose,  dann  die  Pillen.

Umso wichtiger, dass dieses Stück auf den Bühnen bleibt. Umso
wunderbarer, wenn es derart leicht umgesetzt wird wie am Prinz
Regent Theater.

 

(Dieser  Text  ist  –  in  leicht  veränderter  Form  –  auch  im
Westfälischen Anzeiger (Hamm) erschienen).

Lebenslust – im Krieg?
geschrieben von Nadine Albach | 13. Juni 2011

http://www.wa.de/nachrichten/kultur/
https://www.revierpassagen.de/471/471/20110501_1939


Foto: Birgit Hupfeld

Krieg – die Hölle auf Erden? Trotzdem verpflichten sich Jahr
für Jahr junge Menschen weltweit als Soldaten. In „Embedded –
ein Jahr Afghanistan“ forscht Regisseur Jonas Fischer auf der
stimmungsvollen Unterbühne des Theater Dortmund ihren Motiven
nach und stürzt die Zuschauer in den Ausnahmezustand.

Dunkelheit. Romantische Gitarrenmusik. Worte ausgerechnet aus
der Feder Ernst Jüngers, der von dem Zerreißpunkt eines jeden
Menschen raunt, vom Flüstern der Wildnis. Zwei Männer legen
Kleidungsschicht  für  Kleidungsschicht  wie  eine  Rüstung  an,
feierlich, bedeutungsschwer – der eine Journalist, der andere
Soldat.

Zahlreiche  Kriegsreportagen  hat  Regisseur  Jonas  Fischer
ausgewertet und aus den Versatzstücken nun eine Meta-Realität
gepuzzelt: Die eines Reporters (Ekkehard Freye), der ein Jahr
lang amerikanische Soldaten (allesamt gespielt von Randolph
Herbst)  im  brandgefährlichen  afghanischen  Korengal-Tal
begleitet.

Frappantes Anti-Paradies

Gitarristen,  Drogendealer,  Boxer,  Radaubrüder  waren  diese
jungen  Männer  –  jetzt  sind  sie  perfekte  Soldaten,  die  in
dreckigen  Hütten  auf  das  nächste  Feuergefecht  warten.  In
kurzen  Sequenzen  beleuchtet  Jonas  Fischer  ihren  Alltag  in
diesem „frappanten Anti-Paradies, in dem es nichts zu tun
gibt, außer zu töten und zu warten“: Die unerfüllten sexuellen
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Sehnsüchte, die stumpfsinnige Langeweile, Hoffen und Bangen
angesichts des nächsten Angriffs.

Berstend vor gieriger Emotion stürzt Randolph Herbst sich in
diese Szenen, mutiert zum tanzenden Partytier, schwitzenden
Extremsportler oder Porno-König und lässt die Zuschauer in der
Intimität der Unterbühne mitrasen, pulsieren, leben.

Darin liegt zugleich der Kern und die Crux der Inszenierung:
Das Stück legt nahe, dass der ständige Existenzkampf, das
Abenteuer, die klare Aufgabe und die untrennbare Gemeinschaft
dem Leben im Krieg greifbaren Sinn schenken. Angst, Gefahr,
Leid,  Verlust,  Schuld  aber  kommen  nur  in  den  sprachlich
distinguierten  Reflexionen  des  Journalisten  oder  Audio-
Sequenzen  von  Gefechten  vor  –  distanziert  wie  ein  Live-
Hörspiel. Kritik, die sich hinter den dumpfen Jünger-Zitaten
und  dem  immer  wieder  eingespielten  Medienstimmen  verbergen
könnte, bleibt unverbunden stehen. Ein Ungleichgewicht, das
nicht aufgelöst wird und deshalb unentschieden wirkt.

„Es wäre sinnlos vorzugeben, dass Krieg nicht auch aufregend
wäre“, sagt der Journalist. „Aber nur wenige wollen sich das
eingestehen. Krieg muss schlimm sein.“

(Dieser Artikel ist aus der Westfälischen Rundschau).

Foto: Alexander Kerlin

Die Ex-Gay-Therapie
geschrieben von Nadine Albach | 13. Juni 2011
Ted Haggard war mir bis vor kurzem noch unbekannt. Einige US-
Amerikaner würden sich wahrscheinlich wünschen, dass es bei
Ihnen  ebenso  wäre.  Ted  Haggard  war  der  Vorsitzende  der

https://www.revierpassagen.de/289/die-ex-gay-therapie/20110421_0914


Nationalen Vereinigung der Evangelikalen und Sprecher von gut
30 Millionen Christen. Und wie ich aus einem Artikel in der
„Zeit“ lernte, führte er einen Feldzug gegen Homosexualität –
bis ihn 2006 ein Callboy als schwul outete.

Das  Schauspiel  Dortmund  zeigt  zur  Zeit  die  „Ted  Haggard
Monologe“ von Michael Yates Crowley: Ein beeindruckendes Solo
von  Ekkehard  Freye,  der  bereits  die  deutschsprachige
Erstaufführung am Schlosstheater Moers gespielt und sie nun
als neues Ensemblemitglied von Schauspieldirektor Kay Voges
sozusagen mit nach Dortmund gebracht hat.

Das Stück zeigt vor allem, wie viel Haggard in den Menschen
seiner  Umgebung  steckt,  wie  sehr  sie  damit  kämpfen,  sich
rigiden Dogmen und Moralvorstellungen zu unterwerfen und dabei
allzu oft unterdrücken, was es heißt, Mensch zu sein.

Nach diesem Stück waren wir neugierig, ganz banal, wie dieser
Ted Haggard wohl aussehen mag – und fanden Fotos von einem
blonden,  glatt  gut  aussehenden,  weißzahnigen,  strahlend
lächelnden Werbemann.

Noch erschreckender war allerdings zu lesen, dass Ted Haggard
Homosexualität noch immer für eine Sünde halten und angeblich
eine  „Ex-Gay-Therapie“  gemacht  haben  soll.  Allein  die
Tatsache,  dass  es  so  etwas  gibt…

Infos des Dortmunder Theaters: www.theaterdo.de

(Hier noch der Link zu meiner Rezension des Stückes für die
Westfälische Rundschau).

http://www.theaterdo.de


Schlingensief: Erst kommt das
Chaos des Lebens
geschrieben von Bernd Berke | 13. Juni 2011
Der Regisseur Christoph Schlingensief ist mit 49 Jahren an
Krebs  gestorben.  Im  November  2006  hatte  er  einen  nunmehr
doppelt  denkwürdigen  Auftritt  im  Dortmunder  Konzerthaus.
Dieser zwangsläufig noch nicht pietätvolle Artikel des jetzt
trauernden B. B. stand am 15.11.2006 in der Westfälischen
Rundschau und lässt vielleicht ein wenig ahnen, wie vital und
springlebendig  Schlingensiefs  irrlichternder  Geist  gewesen
ist. So viele überschießende Ideen wie er haben jedenfalls nur
wenige Menschen. Längst nicht alle hat er ins Werk setzen
können.

Dortmund.  Konzerthauschef  Benedikt  Stampa  hat  das  Publikum
gewarnt: Heute werde es kulturell „ans Eingemachte“ gehen.
Kein leeres Versprechen. Denn der Mann, der danach die Bühne
betritt,  ist  Christoph  Schlingensief.  Dieser  umtriebige
Aktionskünstler,  Theater-  und  Filme-Macher  („Terror  2000“)
gilt vielen als „Provokateur“ und „Enfant terrible“ der Szene.
Wegen des enormen Andrangs ist der Auftritt (in der Reihe
„Lektionen zur Musikvermittlung“) vom Foyer in den großen Saal
verlegt worden.

Schlingensief  (46)  ist  gebürtiger  Oberhausener  –  wie  Hape
Kerkeling.  Noch  so  ein  witziger  „Entlarver“.  Kommt  ‚rein,
wirft  Rucksack  und  Jacke  achtlos  hin,  entert  wie  im
Handstreich  das  Rednerpult.  Eine  Performance  beginnt.
Schlingensief  spricht  ohne  Punkt:  über  Gott,  Gesellschaft,
Kindheit,  Welt.  Erst  kommt  das  Leben  mit  Urängsten,
Urantrieben. Dann vielleicht Kultur. Zum Schluss die blöden
Kritiker.

Oft macht er den Klassenkasper, doch stellenweise erinnert er
an  einen  sendungsbewussten  Power-Prediger,  freilich  um
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Selbstironie bereichert. Schlingensief als „Maschinengewehtr
der Anarchie“? Mit Chaos und Taumel ist er jedenfalls per Du.
„Deswegen  mögen  mich  Leute  mit  Bausparvertrag  nicht.“  Das
Leben sei nun mal ungeordnet und rasch vergänglich. In sieben
Jahren (so führt er ein Zitat von Joseph Beuys fort) könne
sowieso  alles  zerstört  sein,  dann  gebe  es  statt  des
Konzerthauses  vielleicht  wieder  den  Drogenstrich…

Und  inhaltlich?  Schwer  zu  sagen.  Ein  paar  Vorlieben  und
Abneigungen kristallisieren sich jedoch heraus. Alle Wege, die
geradeaus führen sowie einfach belichtete Filme, Menschen und
Dinge sind Schlingensief ein Graus.

Schluss  mit  den  Festlegungen!  Her  mit  den  vielfach
überblendeten,  undeutlichen  Verhältnissen;  mit  dunklen
Momenten zwischen den (Film)-Bildern. Oder mit dem Übermaß, in
dem man sich vor andrängenden Bildern nicht mehr retten kann.
Hier geschehe, ob in Kunst oder Leben, das wahrhaft spannende.

Sein manischer Redefluss gefällt nicht jedem. Alsbald stürzt
ein erboster Herr aus dem Saal und ruft Schlingensief zu:
„Machen Sie weiter mit Ihrem Geschwätz!“ So nennt er, was
durch den kreativen Kopf kreist und schnell zur Zunge drängt.
Dabei  hat  Schlingensief  etliches  erlebt  und  gelesen.  Ganz
gewiss kein Dummkopf, sondern einer, der aus Wirrnis munter
schöpft. Einer, der sich alle (Narren)-Freiheit nimmt und das
wilde Denken zelebriert.

Zudem ist er ein Entertainer, begabt auch fürs spontane Impro-
Theater. Wie er den Stil der Dirigenten von Bayreuth (Boulez,
Thielemann) parodiert, wo er als Regisseur den „Parsifal“ in
Bilderfluten getränkt hat! Übrigens: Auch Richard Wagner sei
unsteter Chaot gewesen und somit lebensnah.

Wenn Schlingensief durch assoziative Achterbahnen saust, von
Wagner auf seine eigenen Eltern, Marihuana und katholische
Demut kommt, dann blitzt es zuweilen – oder läuft ins Leere.
Egal.



Den Spruch, er sei ein „Provokateur“, mag Schlingensief nicht
mehr hören: „Wenn ich einer bin, was sind dann die Politiker?“
Für den wohlfeilen Satz gibt’s Szenenapplaus.

Schließlich noch sein kurzer Dialog mit Holger Noltze, der den
Dortmunder Studiengang „Musikjournalismus“ leitet und tapfer
versucht,  Schlingensiefs  Gedanken  ein  wenig  zu  sortieren.
Zwecklos.

(Bild: Schlingensief bei der Verleihung des Nestroy-Preises,
2009  –  Copyright  Manfred  Werner/Tsui  –  Wikipedia  Creative
Common Lizenz)

Theater fressen Texte auf –
eine Polemik
geschrieben von Bernd Berke | 13. Juni 2011
Besser wär’s vielleicht, man ließe die Finger vom Thema. Denn
hierbei  gerät  man  ganz  leicht  in  die  Nähe  der  rituell
ratternden  Empörungs-  und  Skandalisierungs-Mechanismen  der
Boulevardpresse. Aber sei’s drum:

Beruflich bedingt, bin ich früher öfter ins Theater gegangen,
meist in NRW, gelegentlich darüber hinaus. Jetzt muss ich
dieser Pflicht nicht mehr nachkommen, sondern darf aus freien
Stücken wählen. Und was soll ich sagen? Ich gehe kaum noch
hin. Mir fehlt wenig. Ich vermisse das landesübliche Treiben
auf den Bühnen nicht allzu sehr. Nur selten stellt sich ein
kleiner  Phantomschmerz  des  Verlustes  ein.  Alle  anderen
Kultursparten liegen mir inzwischen näher, fürchte ich.

Warum ist das wohl so?

Ich zitiere: „…was ich am langweiligsten finde: dass sich die
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jungen  Regisseure  heute  so  als  Erfinder  aufspielen.  Die
schreiben ihre eigenen schlechten Texte in die Stücke hinein.
Das ist so blöde und eigentlich eine Frechheit. Wir sind,
jedenfalls im Theater, in einem kulturellen Tief…“

Die vorigen Sätze stammen aus André Müllers Interview mit den
Theaterregisseur  Luc  Bondy,  das  die  Frankfurter  Allgemeine
Sonntagszeitung kürzlich (am 4. Juli) abgedruckt hat. Bondy,
dieser wundervolle Theatermann, spricht mir aus dem Herzen,
auch  mit  diesem  Nachsatz:  „…weil  die  Regisseure,  um  die
Kritiker  zu  beeindrucken,  dauernd  interpretieren  und
irgendwelche  Ideen  haben,  was  ich  grauenvoll  finde.“

Die Welt in Blut
und Sperma tauchen

Gewiss:  Man  hat  im  Laufe  der  Jahre  etliche,  durchaus
beglückende Inszenierungen mit grandiosen Menschendarstellern
sehen dürfen, so auch just von Bondy oder von Andrea Breth und
einigen anderen.

Doch allzu oft musste man wahren Orgien beiwohnen, die mit den
jeweiligen Stücken kaum noch zu tun hatten, sondern nur mit
den weit überschießenden, elend selbstgefälligen Kopfgeburten
der jeweiligen Regisseure. Das „Überschießen“ war häufig recht
wörtlich  zu  nehmen,  handelte  es  sich  doch  vielfach  um
weltverachtendes  „Spritztheater“  mit  allerlei  sexuellen
Abweichungen, mit Blut, Schweiß, Tränen, Kotze, Kot, Pisse und
Sperma.  Menschen,  die  sich  jederzeit  wohlfeil  übers
Ekelfernsehen der Privatstationen aufregen würden, produzieren
haufenweise Ekeldramaturgie.

Denn eins gilt ja gemeinhin als ausgemacht: Der ekle Zustand
von  Welt  und  Gesellschaft  lässt  sich  längst  nicht  mehr
beschönigen. Und also wird man als Zuschauer ins Wechselbad
getaucht:  Mal  werden  Stücke  haltlos  verjuxt  oder  –  noch
weitaus häufiger – in ausweglose Depression getrieben. Immer
aber:  gründlichst  „umgedeutet“  und  (oh,  Hasswort!)



„entstaubt“; ganz so, als wären etwa Schiller und Kleist nur
noch staubige Gesellen.

Die Texte, ob nun klassischer oder neuerer Machart, werden
(falls nicht ohnehin rabiat gekürzt) gern nur noch achtlos
genuschelt,  ja  vor  die  Kartenkäufer  hingerotzt.  Mögliches
Motto der permanenten Publikumsverachtung: „Da habt’er euern
Scheißtext. Seht doch zu, was ihr damit anfangt, ihr ***“
Dabei haben sich solche „Provokationen“ doch längst erledigt.
Es gibt keine Tabus mehr.

Selbstverwirklichung
der Regisseure

Wie  viele  hundert  Stunden  hat  man  damit  verbracht,  der
rücksichtslosen Selbstverwirklichung halbgarer Regie-„Talente“
zuzuschauen; quälend langwierig mitunter schon an einem Abend,
auf Dauer besehen ein ruchloser Raub an Lebenszeit. Häufig hat
man  diese  kulturförmigen  Maßnahmen  nur  noch  „abgesessen“.
Saison für Saison ein anschwellender Verdruss.

Irgendwann war‘s dann so weit: Man hat verschämt dem vormals
als  naiv  belächelten  und  in  der  Theaterszene  flugs
„erledigten“  Hamburger  Ex-Bürgermeister  Klaus  von  Dohnányi
beipflichten können, der „seine“ Klassiker hat wiedererkennen
wollen. Es ist stets problematisch, wenn sich Politiker in
solche Belange einmischen. Auch mag der Hanseat seinen Einwurf
ungeschickt  und  schon  gar  nicht  szenekompatibel  formuliert
haben, doch hatte er deswegen völlig unrecht?

Außerdem  ist  er  keineswegs  allein  geblieben  mit  seiner
Auffassung  –  und  wir  reden  hier  nicht  von  so  genannten
„Spießern“. Luc Bondy habe ich bereits erwähnt. Doch auch
sonst mehren sich die gewichtigen, sachkundigen Stimmen, die
mit allfälligen Auswüchsen des so genannten „Regietheaters“
harsch  ins  Gericht  gehen  –  aus  wechselnden  Motiven  und
Perspektiven, doch letztlich mit ähnlicher Stoßrichtung.

Seit  etlichen  Jahren  führt  beispielsweise  der  FAZ-



Theaterkritiker  Gerhard  Stadelmaier  scharfzüngige  Gefechte
wider die vermeintlichen „Tabubrüche“ auf deutschen Bühnen. In
letzter Zeit haben Schriftsteller wie Daniel Kehlmann (zur
Eröffnung  der  Salzburger  Festspiele  2009)  und  Sibylle
Lewitscharoff (im Rahmen der „Hamburger Begegnung, Mai 2010)
gegen die Anmaßungen so mancher Theaterleute gewettert.

Statt Wilhelm Tell ein
Onanist in Nazi-Uniform

Im Magazin der Süddeutschen Zeitung schrieb der Journalist und
Autor Rudolph Chimelli, er hätte gern einige Jahrzehnte früher
gelebt, denn dann hätte er „Opern sehen können, wie deren
Komponisten sie sich gedacht hatten, nicht so, wie Regisseure,
die auf Originalität versessen sind, sie heute inszenieren. Im
Theater  hätte  ich  nicht  erleben  müssen,  dass,  wenn  ich
eigentlich  den  Reden  Wilhelm  Tells  oder  Hamlets  lauschen
wollte, der Herausgeber der Wochenzeitung ,Der Stürmer‘ Julius
Streicher auf der Bühne onaniert.“

Dass  solche  Äußerungen  des  Unmuts  und  Überdrusses  ebenso
angreifbar sind wie dieser Beitrag, steht außer Zweifel. Aber
sie  sollten  diskussionswürdig  sein  und  nicht  einfach  mit
Abwehrreflexen abgetan werden. Damit, dass Theaterleute immer
gleich ihre Freiheit(en) bedroht sehen, ist es nicht getan.

Das „Regietheater“, das sich mit zuweilen zerstörerischer Lust
und  Gier  über  Texte  (und  deren  Autoren)  hermacht,  ist
vorwiegend  eine  deutsche  Spezialität.  Die  Ausarbeitung  der
Frage, ob dies auch mit den (im internationalen Vergleich)
immer  noch  ordentlichen  Subventionen  zu  tun  haben  könnte,
schenken wir uns hier. Wer kaum finanzielle Risiken eingeht,
kann ja inhaltlich ganz anders zulangen (was im Gegensatz zum
reinen Kommerz auch zu preisen ist).

Holzschnitthaft gesagt: Nach allem, was man so weiß, wird
Theater  weltweit  meistens  texttreuer,  braver,  oft  auch
gravitätischer und ehrfürchtiger gespielt. Natürlich hat der



beherzte, unkonventionelle Zugriff des Regietheaters unendlich
viel zutage gefördert, den Texten verborgene Reichtümer bzw.
Geheimnisse  entrissen  oder  (in  den  schönsten  Fällen)
abgelauscht. Wer das bestritte, der wäre nicht im Bilde.

Doch  wer  zählt  die  Fälle,  in  denen  minder  begabte
Theaterkräfte  die  Textvorlagen  sinnlos  zerfetzt  und
zertrümmert haben? Mit gelindem Schrecken sei’s geflüstert: Da
wünscht man sich sogar hie und da, es möge wieder mehr „vom
Blatt“ gespielt werden.

Wo  sich  Jutta  auf  Kalkutta
reimt
geschrieben von Bernd Berke | 13. Juni 2011
Wie soll man das Phänomen bloß jüngeren Leuten erklären? Willy
Millowitsch, so könnte man (hilflos) anheben, war ein kölsches
Naturereignis,  ein  Vulkan  des  Frohsinns.  Wenn  dieser
urwüchsige,  eruptive  Mann  die  Bühne  betrat,  johlten  viele
Leute schon, bevor er auch nur ein Wörtchen gesagt hatte.

Dieser volkstümliche Schauspieler, am 8. Januar 1909 (also vor
100 Jahren und natürlich in Köln) geboren, konnte dem Affen
Zucker  geben  wie  kaum  ein  Zweiter.  Doch  ihm  standen  auch
leisere Töne zu Gebote.

Mal ehrlich: Wer gegen Ende der 60er und in den frühen 70er
Jahren jung gewesen ist, für den waren Gestalten wie Willy
Millowitsch, Inge Meysel & Co. erschröckliche Anti-Figuren,
Repräsentanten  einer  schwer  erträglichen  „Leitkultur”  des
Spießertums.  Millowitsch-Gassenhauer  wie  „Schnaps,  das  war
sein letztes Wort” oder „Wir sind alle kleine Sünderlein”
waren keine Hits, die man als Rockfan wirklich hören wollte.
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Über  Jahrzehnte  kannte  man  Willy  Millowitsch  als  Garanten
entfesselter Lustigkeit. Schon manche Titel des Klamauk-Kinos
und  Schenkelklopf-Theaters  („Paradies  der  flotten  Sünder”,
„Tante Jutta aus Kalkutta”) lassen es ahnen: Angesagt waren
polternde, gern etwas schlüpfrige Verwechslungskomödien.

Doch später wurde man nicht nur milder im Urteil, sondern
entdeckte  tatsächliche  Qualitäten.  Stutzig  musste  man
spätestens werden, als der hellwache und wendige Autor Hans
Magnus Enzensberger seine Molière-Neuübertragung „Der Bürger
als  Edelmann”  eigens  auf  den  von  ihm  hoch  geschätzten
Millowitsch zuschnitt. Es wirkte wie ein Signal zur Umkehr:
Jürgen Flimm verfilmte Else Lasker-Schülers Drama „Die Wupper”
mit Millowitsch, der Regisseur Rudolf Noelte ließ ihn den
Totengräber  in  Shakespeares  „Hamlet”  spielen.  Auch  der
gereifte Kommissar Klefisch, den Millowitsch ab 1990 im WDR-
Fernsehen verkörperte, zeigte ungeahnte Charaktertiefe.

Er hatte weder Schulabschluss noch Schauspielausbildung, als
er  1940  die  Leitung  des  (1896  vom  Großvater  gegründeten)
Kölner Familientheaters übernahm, das heute von Sohn Peter
fortgeführt wird. Der damals dort gepflegte, deftig harmlose
Humor eignete sich zur Ablenkung vom Krieg, also wurde die
Bühne zur Truppenbetreuung zwangsverpflichtet.

Kölns damaliger OB Konrad Adenauer sorgte dafür, dass sich
schon im Oktober 1945 erneut der Vorhang hob – „damit die
Leute wieder wat zu Lachen haben.” Der große Erfolg kam mit
dem Fernsehen. Im Oktober 1953 war der Militär-Schwank „Der
Etappenhase”  mit  Millowitsch  der  erste  live  gesendete
Theaterabend  der  deutschen  TV-Geschichte.  Zwar  gab’s
seinerzeit bundesweit nur etwa 10 000 Fernsehapparate, doch es
folgten ja noch über 100 weitere Stücke. Besagter Kracher um
„Tante Jutta” hatte 1962 eine sagenhafte Zuschauerquote von 88
Prozent.

Ein Erfolgsgeheimnis ist wohl die „Erdung”, sprich: lokale
Verwurzelung in Kölle. Millowitsch wurde vor seinem Tod (20.



September 1999) Ehrenbürger, sein Denkmal steht dort – und bis
heute pilgern Menschen ans Grab auf dem Melaten-Friedhof. Zu
seinen besten Zeiten galt am Rhein: Allenfalls der Dom, der
Karneval und der 1. FC Köln waren ähnlich wichtig.

Shakespeare in Bochum: Kredit
mit Fleisch
geschrieben von Bernd Berke | 13. Juni 2011
Viele, viele Metallstühle, ein paar Tischchen, gläserne Theke,
Espresso-Maschine.  Wir  sind  „beim  Italiener“,  genauer:  auf
einer Piazza in Venedig. Wie passend. Denn das Bühnenbild
gehört zu Shakespeares „Der Kaufmann von Venedig“, mit dem
Intendant Elmar Goerden die neue Spielzeit in Bochum eröffnet.

Das  Stück  war  immer  schon  prekär.  Schon  zu  Shakespeares
Zeiten,  doch  vollends  im  Nachkriegs-Deutschland.  Zur
Erinnerung: Händler Antonio (Benno Iffland) leiht vom Juden
Shylock (Hosenrolle: Renate Becker) Geld, um seinem Freund
Bassanio  (Christoph  Pütthoff)  die  kostspielige  Brautwerbung
bei der reichen Erbin Portia (Claude de Demo) zu ermöglichen.

Für die Rückzahlung des Kredits bürgt Antonio im rauschenden
Vollgefühl künftiger Einnahmen mit einem Pfund Fleisch aus
seinem  eigenen  Leibe.  Doch  seine  reich  beladenen
Handelsschiffe  sinken,  er  kann  also  nicht  zahlen.  Shylock
besteht auf der Vereinbarung; schon aus schierer Rachsucht,
denn der Christ Antonio hat ihn, den Juden, stets geschmäht.

Wie  dieser  Shylock  schließlich  mit  den  Winkelzügen  einer
Gerichtslist zur Staatsraison und um seinen Besitz gebracht
wird, das muss als antisemitische Intrige verstanden werden.
In Bochum blitzen bedrohliche Messer, und Blut klebt schmierig
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an  den  Wänden.  Mit  schrecklicher  Eiseskälte  wird  diese
Angelegenheit  „erledigt“.  Hier  wird  nichts  verharmlost,
sondern  grell  verdeutlicht.  Danach  feiern  die  marktsatten
Christen sich selbst weiter, als wäre nichts geschehen. Sie
sind blind für gewesene und kommende Katastrophen.

Ein Kredit stößt also die Handlung an. Da liegt dieser Tage
die Versuchung nahe, bei aktuellen Vorgängen anzudocken. Auch
Goerden widersteht ihr nicht ganz, doch hat es sein Bewenden
mit  ein,  zwei  halbwegs  witzigen  Volten  zur  gegenwärtigen
Finanzkrise.  Ansonsten  hat  der  Regisseur  etliche  Ideen-
Partikel  und  mehr  oder  weniger  schlaue  Sätze  zum  Stoff
herbeizitiert, die sich hie und da lose anlagern. So kommt es
auch, dass Shakespeares Shylock hier mit Lessings „Nathan“
einen Dialog übers Judentum führt.

Gut  möglich,  dass  eine  solche  Materialsammlung  eine  der
besseren Arten ist, mit dem Text umzugehen, der nicht einmal
einen  richtigen  Schluss  hat  und  ohnehin  nicht  spielend
„auszudeuten“ ist. Wenn die eigentliche Handlung schon vorüber
ist, lässt Shakespeare die christlichen Sieger noch lang und
harmonieselig schwelgen. In Bochum wiegen sie sich trällernd
im Walzertakt.

Immer wieder leuchten paradoxe oder hintersinnige Sprüche als
Projektionen  auf.  Sollen  wir  uns  das  alles  notieren  und
darüber brüten? Die Sentenzen stammen beispielsweise von den
Sprach-Künstlern Jenny Holzer oder Urs Lüthi und lauten etwa:
„Bewahre  mich  vor  dem,  was  ich  will.“  Übrigens  alles  auf
Englisch. Warum eigentlich? Damit sie mehr „nach Shakespeare“
klingen,  nach  internationaler  (Finanz)-Welt  oder  gängigen
Lebensratgebern? Sie laufen jedenfalls recht unverbunden neben
dem Stück her und klären auch kaum die eingangs eindringlich
gestellte  Frage,  aus  welchem  Stoff  denn  die  menschliche
Depression bestehe. Wir raten mal kurzerhand drauflos: Geld
frisst Seele auf.

Die trotz mancher Lärmigkeit insgesamt achtbare Inszenierung



stellt einige schön und präzis umrissene Typen auf die Bühne,
die gewiss nicht mit jedem Ensemble zu erzielen wären. Vor
allem aber gibt es da eine veritable, tiefer durchdrungene
Figur,  nämlich  just  Shylock.  Renate  Becker  spielt  die
schwankende Gestalt knorrig, doch auch verletzlich; hölzern
verhärtet, doch auch fragil; staubtrocken, doch auch dämonisch
getrieben. Und siehe da: All diese Widersprüche formen sich
zum bewegenden Bild eines leidenden Menschen. Wer fragt da
nach Einkünften oder Glaubensrichtung?

Den  Unmut  erst  am  Schluss
bekunden – Benimm-Experte Uwe
Fenner  über  richtiges
Verhalten  in  Oper,  Theater
und Konzert
geschrieben von Bernd Berke | 13. Juni 2011
Von Bernd Berke

Dortmund. Einen „Knigge“ für Theater und Oper – gibt es das
überhaupt  noch?  Oder  darf  man  sich  heutzutage  in  allen
Bühnenhäusern ganz leger betragen? Nicht schrankenlos, sagt
der Benimm-Experte Uwe Fenner (65), mit dem die WR gesprochen
hat. Wir protokollieren seine Ratschläge:

Wie sieht die „Kleiderordnung“ für die Oper aus?

Fenner unterscheidet nach Ort und Anlass. In der Münchner
Staatsoper beispielsweise, „wo 90 Prozent der Männer Smoking
tragen“, solle man sich möglichst anpassen. „Ein dunkler Anzug
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mit Krawatte ist das Mindeste.“ In anderen Opernhäusern, etwa
in Berlin, seien die Sitten nicht ganz so streng. Doch auch
hier sei ein Anzug ratsam. Faustregel: „Der wahre Gentleman
bewegt sich immer etwas oberhalb des Durchschnitts – aber auch
nicht zu sehr.“ Gleiches gelte für die Dame von Welt.

Und was darf man im Sprechtheater anziehen?

Hier sind die Stil-Maßstäbe sehr viel lockerer. Das Publikum
ist meist jünger als in der Oper, Jeans können statthaft sein.
Aber: „Der Banker in mittleren Jahren, der abends ins Theater
geht, sollte dort den Anzug beibehalten – gelegentlich auch
einmal ohne Krawatte.“

Was ist von tiefen Dekolletés zu halten?

Besonders in der großen Oper sind derlei Einblicke laut Fenner
„durchaus in Ordnung“. Die Grenze liege dort, wo es schamlos
und obszön werde. Angela Merkels seinerzeit viel beredeter
tiefer Ausschnitt in der Oper von Oslo sei durchaus schicklich
gewesen.

Wie verhält es sich mit der Parfümierung?

Die Dame, so Fenner, dürfe getrost mehr auflegen, der Herr
solle dezent vorgehen.

Wie pünktlich sollte man zur Vorstellung erscheinen?

Nicht zu früh im Zuschauerraum sein, sonst muss man nachher
ständig  für  die  Anderen  aufstehen  –  und  das  könnte  denen
womöglich  peinlich  sein.  Fenner:  „Das  ist  überhaupt  eine
Grundregel:  Man  sollte  anderen  Menschen  Peinlichkeiten
ersparen.“ Erst recht aber soll man nicht zu spät kommen.
Falls man einen Platz in der Mitte hat, müssen dann viele
Leute aufstehen. Allgemein gilt: Wer durch eine weitgehend
besetzte Zuschauerreihe geht, soll seinen Mitmenschen dabei
das Gesicht zuwenden. Anders herum betrachtet: „Den Po zur
Bühne.“



Und wenn die Vorstellung schon begonnen hat?

Wer  erst  eintrifft,  wenn  die  Aufführung  läuft,  sollte
möglichst bis zur ersten Pause im Foyer warten oder (wenn die
Logenschließer es zulassen) allenfalls den Zuschauerraum leise
betreten und an der Seite stehen bleiben – sich aber nicht
durch die Reihe quälen.

Wie sieht’s mit Speisen und Getränken aus?

Grundsätzlich nicht im Zuschauerraum. Zum Essen und Trinken
sind die Pausen vorgesehen. Auch Kaugummi sei tabu. Erlaubt
und manchmal sogar wünschenswert: Hustenbonbons.

Was ist vom Tuscheln in der Vorstellung zu halten?

Gar nichts. Fenner: „Meine Meinungen und Mitteilungen sollte
ich bis zur Pause für mich behalten.“ Und wenn man Bekannte
hinten in Reihe 18 grüßen will? Nur vor der Vorstellung: Nicht
rufen,  sondern  winken  –  und  mit  Handzeichen  zur  Pause
verabreden.

Sind Beifall oder Buhrufe auf offener Szene erlaubt?

Im klassischen Konzert gar nicht. Da sollte man warten, bis
das Stück vorüber ist. Also: Nicht zwischen zwei Sätzen einer
Sinfonie jubeln! Anders in der Oper: Dort ist es üblich, nach
einer  bravourösen  Arie  Beifall  zu  spenden.  Etwaigen  Unmut
sollte man immer erst nach Schluss der Aufführung äußern. Wenn
der Vorhang gefallen ist, darf auch gebuht werden. Fenners
extremste Erfahrung: „Einmal hat im Theater eine ältere Dame
neben mir gesessen, die hatte eine Trillerpfeife dabei – und
hat sie benutzt.“

Wann darf man das Theater verlassen?

Nicht  bevor  der  letzte  Beifall  verklungen  ist,  meint  Uwe
Fenner. Es sei eine Unart, sich vorzeitig durch die Reihen
hinauszuzwängen, um rasch die Garderobe oder den Parkplatz zu
erreichen.



Wie geht man im Theater mit Handys um?

Überhaupt  nicht!  Unbedingt  ausschalten!  „Kluge  Intendanten
blenden vor der Aufführung ein Dia oder eine Durchsage ein,
damit niemand das Abschalten vergisst.“

________________________________________________

ZUR PERSON

Stil-Fachmann in Dortmund aufgewachsen

Der Benimm-Experte Uwe Fenner wurde 1943 in Waren/Müritz
(Mecklenburg) geboren.
Er ist Mitinhaber einer Firma für Karriereberatung in
Potsdam, die sich u. a. auch mit Stil- und Benimmfragen
befasst.
Fenner ist in Dortmund aufgewachsen und hat hier sein
Abitur gemacht. In München, Bochum und Münster studierte
er Jura. Zeitweise war er später als Personalberater in
Dortmund tätig.
Internet: www.institut-fuer-stil-und-etikette.de

Mozart,  Goethe  –  und  was
noch?  Die  Statistik  des
Deutschen Bühnenvereins
geschrieben von Bernd Berke | 13. Juni 2011
Wie oft hebt sich in Deutschland jährlich ein Theatervorhang?
Wie viele einzelne Vorstellungen stehen wohl auf dem Programm?
Fünftausend?  Oder  gar  zehntausend?  Doch  nicht  etwa
zwanzigtausend?
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Immer  noch  weit  gefehlt:  Es  sind  über  hunderttausend
Vorstellungen, in Ziffern: 100 000. Diese wahrhaft imposante
Zahl  geht  aus  der  Statistik  hervor,  die  der  Deutsche
Bühnenverein (Köln) in jeder Spielzeit getreulich führt.

Für die Saison 2006/2007 (neuere Zahlen liegen nicht vor)
heißt  das  exakt:  98  712  Vorstellungen  in  Oper  und
Sprechtheater, dazu 3961 Aufführungen im Tanztheater. Macht
insgesamt  102  673  und  hört  sich  nach  Kulturnation  an.
Inbegriffen  sind  übrigens  alle  Staats-,  Stadt-  und
Landestheater sowie die meisten Privat- und Tourneebühnen mit
eigenen Produktionen. Und tatsächlich gibt es ja kein anderes
Land auf der Welt, das sich so viele Spielstätten leistet.
Immer noch – trotz aller etwaigen Sparmaßnahmen.

Der  Eindruck  einer  immensen  Vielfalt  relativiert  sich
allerdings ein wenig, wenn man sich anschaut, welche Stücke
und Autoren am häufigsten gespielt werden. Es sind sozusagen
stets  die  „üblichen  Verdächtigen“.  Im  Musiktheater  liegt
demnach  erwartungsgemäß  Mozarts  „Zauberflöte“  vorn  (55
Inszenierungen mit fast 350 000 Zuschauern), im Sprechtheater
Goethes „Faust“ (46 Inszenierungen mit etwas über 215 000
Zuschauern).  Keine  Experimente  also.  Das  gute  alte
„Bildungsgut“ rangiert dauerhaft ganz oben. Es schmückt ja
auch seit Generationen ungemein.

Gerade in der Oper ist das Publikum eher gediegen und nicht
mehr so jung an Jahren. Das begünstigt offenbar vorsichtig
abgewogene, geradezu konservative Spielpläne. So kommen gleich
hinter der „Zauberflöte“ diese allzeit gängigen Werke auf die
höchsten  Ränge:  Humperdincks  „Hänsel  und  Gretel“,  Mozarts
„Hochzeit des Figaro“, Bizets „Carmen“, Puccinis „La Bohème“,
Mozarts „Don Giovanni“, Webers „Freischütz“, Puccinis „Tosca“,
Mozarts „Cosi fan tutte“ und Verdis „La Traviata“. Mozart ist
mithin Meister aller Klassen. Er tut ja auch niemandem weh.

Die Tendenz verwundert nicht: Bevorzugt wird das Leichtere,
das  Schwungvolle  bis  Schmissige,  gemieden  hingegen  das



Schwerblütige oder gar Experimentelle. Übrigens taucht auch
ein Gigant wie Richard Wagner (mit „Das Rheingold“) erst auf
Platz 14 auf. Da kann man sich ungefähr vorstellen, welch ein
schwieriger  Balanceakt  es  ist,  mit  dem  Spielplan  das
beharrliche  Publikums-Interesse  zu  bedienen  und  dennoch
gelegentlich Neues zu wagen.

Im  Schauspiel  ist  das  Publikum  tendenziell  jünger  und
wahrscheinlich  etwas  aufgeschlossener.  Dennoch  halten  sich
auch hier die erprobten Klassiker. Hinter dem „Faust“ folgen
Shakespeares „Sommernachtstraum“ und Schillers Ränkespiele in
„Kabale  und  Liebe“.  Die  Reihenfolge  hätte  vor  20  oder  40
Jahren  ähnlich  lauten  können.  Sie  schmeckt  etwas  nach
althergebrachtem  Schulpensum.

Immerhin  verzeichnet  die  Bühnen-Statistik  einen  spürbaren
Anstieg der Ur- und Erstaufführungen. Auch davon zehren die
Theater, es verschafft ihnen zumindest in der Branche einen
guten  Ruf,  wenn  auch  meist  keine  sonderlich  hohen
Zuschauerzahlen. 534 bis dato nicht in Deutschland aufgeführte
Werke kamen jedenfalls neu heraus. Das waren fast 16 Prozent
mehr als in der Spielzeit zuvor. Und vielleicht gibt es ja
irgendwann ein paar Gegenwartsstücke, die in die Spitzengruppe
vorstoßen.

Das  Böse  ist  nur  ein
Gaukelspiel – Lisa Nielebock
inszeniert  Shakespeares

https://www.revierpassagen.de/3454/macbeth-in-bochum-das-bose-ist-nur-ein-gaukelspiel/20080609_2325
https://www.revierpassagen.de/3454/macbeth-in-bochum-das-bose-ist-nur-ein-gaukelspiel/20080609_2325
https://www.revierpassagen.de/3454/macbeth-in-bochum-das-bose-ist-nur-ein-gaukelspiel/20080609_2325


„Macbeth“ in Bochum“
geschrieben von Bernd Berke | 13. Juni 2011
Bochum. In Shakespeares „Macbeth“ geht es wahrlich archaisch
und blutig zu, doch das Grundmuster kommt einem gar nicht mal
so  unglaublich  fremd  vor:  Lady  Macbeth,  jene  krankhaft
machtsüchtige Gattin, stachelt ihren Mann an, alle möglichen
Widersacher  auf  dem  Weg  zur  Königsherrschaft  beiseite  zu
schaffen. Der anfangs skrupelhafte Macbeth steigert sich in
Rausch und Wahn hinein. Und wie deutet die junge Regisseurin
Lisa Nielebock die Tragödie in Bochum?

Die Bühne (Kathrin Schlecht) ist leergefegt. Nur ein paar
metallische, mit Kletter-Gestänge und Türen versehene Säulen
ragen  da  hoch  auf.  Reichlich  Platz  also,  auf  dem  sich
Phantasien und Phantome ausbreiten können. Und so geschieht’s:
Wir erleben vorwiegend Geisterspiele, Alpträume, irrlichternde
Kopfgeburten. Und zwar hurtig. In weniger als zwei Stunden ist
die ganze Sache gespenstisch abgetan. Auch das abgründig Böse
ist letztlich nur ein Gaukelspiel.

Branchenübliches, gewiss nicht mehr provokantes Verfahren: Der
Text (Übersetzung von Thomas Brasch) ist zwar nicht vollends
skelettiert, wohl aber arg gekürzt und teilweise umgeschichtet
worden. Etliche Satz-Bruchstücke von abwesenden Nebenfiguren
werden hier auf eine neue Gestalt namens „Ein Nichts“ (Agnes
Riegl) gehäuft, die gleichsam als Göre den ruhelosen Kobold
der Inszenierung gibt, doch auch den Jammer bis ins Opernhafte
treibt. Jedenfalls: Das Nichts ist hier ein steter Gast, als
sei’s ein Endzeit-Stück von Beckett.

Der Wille zur Kürze verlangt Opfer, zumal von den zuweilen ins
Konzept gezwängten Darstellern. Sehr unvermittelt muss Lady
Macbeth (Lena Schwarz) nach den ersten Mordtaten dem Wahn
anheimfallen.  Eben  noch  intrigant,  jetzt  schon  nicht  mehr
zurechnungsfähig. Macbeth (Martin Rentzsch), von Beginn an mit
blutigen Händen, hat seine verstörendste Vision (der Geist des
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ermordeten Banquo erscheint ihm auf schauderliche Weise) hier
nicht  etwa  beim  wirklichen  Bankett.  Die  Gäste  sind  als
Geisterschar nur imaginär vorhanden.

Fast schon mit kühlem ärztlichen Interesse konzentriert man
sich  also  ganz  auf  Raserei  und  Hirnfraß.  Alles  gar  zu
offenkundig Gesellschaftliche wäre demnach wohl nur schnöde
Ablenkung.  Derweil  scheint  die  Erotik  des  mörderischen
Herrscherpaars längst erloschen, sie ist nur noch schemenhaft
als dunkle, untergründige Triebkraft zu ahnen. Es ist wie bei
Kindern, die mit aller schreienden Unbedingtheit ihren Willen
haben wollen.

Kein Wunder, dass die drei Hexen mit ihren doppeldeutigen
Prophezeiungen hier häufig, ja nahezu penetrant präsent sind.
Sie geben Takt und Melodie vor, wenn sich die naturwidrige
Apokalypse entfaltet. Freilich gerät das ganze mitunter ein
wenig zum Budenzauber. Da maunzt und jault es auch schon mal
unfreiwillig komisch. Doch zwischendurch erklingen teutonisch
tiefernst  die  in  deutschen  Theatern  immer  gern  gewählten
„Einstürzenden  Neubauten“  –  mit  der  Zeile  „Sehn-Sucht  ist
einzige Energie“. Es muss wohl etwas dran sein, man hätte
allerdings gern noch etwas mehr davon erfahren.

Der einstige König Duncan (Klaus Weiss) war wie ein gutmütig
verwirrter  Onkel.  Sein  Sohn  Malcolm  (Marco  Massafra),  der
schließlich  nach  dem  Tod  des  Usurpators  Macbeth  die
Königswürde  erbt,  kommt  als  routinierter  Rhetoriker  ohne
sonderliche  Moral  oder  Sehnsüchte  daher.  Er  könnte  ein
gewiefter Politiker aus neueren Epochen sein. Doch anders als
im Stück bereiten die Hexen auch ihm schon das Menetekel. Es
fällt Schnee auf ihn herab. Kältere Zeiten.

Sehr  herzlicher  Beifall  nach  Bochumer  Art,  vereinzelte
Buhrufe.

____________________________________________

Zur Person



Die Regisseurin Lisa Nielebock wurde 1978 in Tübingen
geboren.
Nach einigen Jahren als Schauspielerin in der Freien
Theaterszene  (Tübingen,  Stuttgart,  München)  studierte
sie Regie an der Folkwang-Hochschule in Essen.
Es  folgten  diverse  Regie-Assistenzen,  etwa  am
Bayerischen  Staatsschauspiel  in  München  und  bei  den
Ruhrfestspielen.
Seit 2005 ist sie als Hausregisseurin am Schauspielhaus
Bochum engagiert.
Dort inszenierte sie u.a. Sarah Kanes „Phaidras Liebe“
und Henrik Ibsens „Gespenster“. Besonderen Zuspruch fand
ihre Bochumer Deutung von Kleists „Penthesilea“.

(Der  Beitrag  stand  am  9.  Juni  2008  in  der  „Westfälischen
Rundschau“)

Zwei Brüder in wachsender Wut
–  Sam  Shepards  „Goldener
Westen“  bei  den
Ruhrfestspielen
geschrieben von Bernd Berke | 13. Juni 2011
Recklinghausen.  Sam  Shepards  Stück  „Goldener  Westen“
verpflanzt sozusagen die verfeindeten biblischen Brüder Kain
und Abel in den „Wilden Westen“. Das passt schon recht gut zum
Amerika-Schwerpunkt  der  Ruhrfestspiele.  Also  Hat  sich
Intendant  Frank  Hoffmann  den  Text  vorgeknöpft.

Eigentlich könnten die Geschwister Austin (Drehbuchautor) und
Lee (wildes Leben als kleinkrimineller Tramp) ihre Talente
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vereinen und gemeinsam Geschichten aushecken. Womöglich war’s
ja großes Kino!

Statt dessen wächst ihre Wut und staut sich gefährlich. Sie
versuchen einander zu übertrumpfen, doch ihre konkurrierenden
Lebenslinien führen gleichermaßen ins leere Chaos. Auch ein
allmählicher Rollentausch (Austin säuft und klaut, Lee lernt
mühsam  schreiben)  ist  nur  betrüblich.  Und  der  alte
amerikanische Traum von Freiheit in grenzenloser Weite erweist
sich bei all dem als was? Natürlich als brüchig. Über die
Küche im Haus ihrer (nach Alaska verreisten) Mutter kommen die
beiden traurigen Gestalten im Stück nicht hinaus.

Das Drama ist 1979 entstanden. Regisseur Hoffmann will es
jedoch auf die neuere Stimmung im Westen trimmen, die seit den
Terroranschlägen vom 11. September 2001 herrscht. Wohl deshalb
hört man es anfangs im Dunkeln apokalyptisch rumoren. Auch
werden einige Requisiten zu vagen Vorzeichen der inzwischen
längst  eingetretenen  Zukunft  umgemodelt.  Ein  Fernsehgerät
erweist sich beispielsweise als Computerbildschirm. Aha.

Aber sonst? Ist fast alles beim alten geblieben. In braver
Texttreue lässt Hoffmann die Handlung abschnurren, ohne ihr
gegenwärtige Dringlichkeit abzugewinnen. Happen fürs Publikum:
hie und da etwas Slapstick als Beigabe.

Dennoch brodelt es in der Inszenierung, denn der Deutsch-Türke
Oktay  Özdemir  (Filmerfolg  „Knallhart“)  gibt  den  rüden  Lee
sturzvital: mal ruhelos, mal betont lässig, aber stets auf dem
Sprung. Er verkörpert die Rolle, als wolle er nicht so bald
wieder etwas anderes spielen. Seine heiseren Ausbrüche klingen
zuweilen nach deutschen Problemvierteln, sie könnten sofort in
rhythmischen Rap-Gesang münden. Da wähnt man sich unversehens
doch näher an heutigen Zuständen. Austin-Darsteller Eralp Uzun
hat jedenfalls seine liebe Not, da mitzuhalten.

Termine: 29., 30., 31. Mai. Kleines Theater im Festspielhaus
Recklinghausen. Karten: 02361/9218-0.



(Der  Beitrag  stand  am  29.  Mai  2008  in  der  „Westfälischen
Rundschau“, Dortmund)

Der Onkel Bumba aus Kalumba
tanzt nur Rumba
geschrieben von Bernd Berke | 13. Juni 2011
Essen. Schlager, Schmachtfetzen, Swing und höherer Blödsinn –
aus solchen Quellen schöpften die „Comedian Harmonists“ in den
1920er Jahren ihre unvergleichlich Sangeskünste. Jetzt greift
das Essener Schauspiel im Grillo-Theater auf die intelligente
Erfolgsmischung zurück.

Franz  Wittenbrink  (Musik-Arrangements)  und  Gottfried
Greiffenhagen (Texte) haben bereits 1997 das Stück um die
berühmte Gesangsgruppe kreiert, das seither seine Runden durch
deutsche Theater zieht. Auch in Dortmund war’s schon mal zu
sehen.

Just 1997 war auch das Jahr, in dem Joseph Vilsmaiers famos
besetzter Film über die „Comedian Harmonists“ herauskam und
Maßstäbe setzte. Man hat diesen Film auch im Sinn, wenn sie
nun in Essen die Geschichte des A-cappella-Ensembles erzählen
-von entbehrungsreichen Gründungstagen über glanzvolle Erfolge
bis zur erzwungenen Auflösung unter dem NS-Regime im Jahr
1934. Die Nazis verfemten die Musik der „Comedian Harmonists“
als  „entartet“,  weil  drei  der  sechs  Gruppenmitglieder
jüdischer Herkunft waren. Es war einer von zahllosen Akten der
NS-Kulturvernichtung. Diese Wunden verheilen nicht.

Gegen besagte Kino-Erinnerungen käme das Theater nur unter
vehementer Aufbietung all seiner spezifischen Mittel an. Doch
in Essen dauert’s schon mal rund 40 Minuten (eine gefühlte
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Ewigkeit), bis der erste vollständige Song erklingt. Bis dahin
sieht  und  hört  man  die  Genese  der  Gruppe  nach  einer
Zeitungsannonce (sogar Johannes Heesters sang – vergebens –
vor). Man erlebt mühsame Proben, absichtliches Falschsingen.
Dazu köcheln Konflikte der 1928 noch im Werden begriffenen
Gruppe. Hie unbezahltes Üben bis tief in die Nacht; da der
Traum, der US-Formation „Revelers“ nachzueifern, sie sogar zu
übertreffen.

Das  Sechser-Ensemble  ist  eine  Mixtur  aus  Essener
Sprechtheater-Schauspielern und Gästen. Die unterschiedlichen
Charaktere sind passend ausgewählt (neudeutsch: gecastet), sie
decken ungefähr das tatsächliche Spektrum ab. Auch bekommt
diese sympathische Truppe das Liedgut erstaunlich gut hin.
Doch  ebenso  verblüffend  ist  stellenweise  die  holprige
Darstellung. War’s Lampenfieber? Vielleicht gibt sich das in
den Tagen und Wochen nach der Premiere.

Regisseur  Gil  Mehmert  setzt  die  Lieder  mit  wechselndem
Geschick in Szene, am besten gelingt die Umsetzung beim „Onkel
Bumba“ (der reimgerecht nur Rumba in Kalumba tanzt). Überhaupt
bricht irgendwann das Eis, wenn endlich launige Klassiker wie
„Schöne Isabella von Kastilien“, „Mein kleiner grüner Kaktus“,
„Wochenend und Sonnenschein“ und „Veronika, der Lenz ist da“
geschmettert  oder  gesäuselt  werden.  Da  geht  das  Publikum
frohsinnig mit.

Wenn schließlich die Gruppe sich unter diktatorischem Druck
spaltet, gewinnt das sonst kitschverdächtige Lied „Irgendwo
auf  der  Welt  (gibt’s  ein  kleines  bisschen  Glück)“  die
ungeahnte  Qualität  eines  utopischen  Gegenentwurfs  zu  den
schrecklichen Verhältnissen. Stoff zum Heulen.

Termine: 7., 15., 16., 26., 31. Dezember; 12., 25. Januar.
Karten: 0201/8122-200.

_______________________________________________

(Der Beitrag stand am 6. Dezember 2007 in ähnlicher Form in



der „Westfälischen Rundschau“)

Ibsens  „Gespenster“  in
Bochum:  Bodenlose  Angst  vor
der Wahrheit
geschrieben von Bernd Berke | 13. Juni 2011
Bochum.  Die  Bühne  ist  gnadenlos  grell  ausgeleuchtet,  das
spärliche Mobiliar schimmert in edlen Weiß-Tönen. In dieser
geheimnislosen Helligkeit soll sich etwas verborgen halten?
Aber ja! Gespielt wird Henrik Ibsens „Gespenster“-Drama.

Das  1881  verfasste  Stück  trägt  historische  Schleifspuren.
Damals galt es als Menetekel der bürgerlichen Gesellschaft mit
ihren Lebenslügen.

Der vor Jahren verstorbene Familienvorstand Alving war ein
Wüstling und trieb’s mit dem Dienstmädchen. Dem Verhältnis
entspross  Regine,  die  gegen  Schweigegeld  dem  Tischler
Engstrand als Tochter untergeschoben wurde. Alvings legitimer
Sohn Osvald büßt derweil genetisch für die Sünden (bzw. die
fatal eingezwängte Lebenslust) des Vaters, er leidet unter
syphilitischer Paralyse.

Und  wie  hat  Frau  Helene  Alving  über  die  Jahre  an  der
Familienschande  gelitten!  Nun  kommt  gespenstisch  alles  ans
Licht,  angetrieben  vom  ebenso  wahrheitsfanatischen  wie
schrecklich naiven Pastor Manders.

Regisseurin Lisa Nielebock (Jahrgang 1978) und Bühnenbildnerin
Kathrin  Schlecht  rücken  das  Geschehen  in  gemessene
Halbdistanz.  Sie  liefern  keine  antiquarische  Lesart,
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aktualisieren  aber  auch  nicht  drauflos.  So  kann  das
Überzeitliche, das Existenzielle aufscheinen, das dieser Stoff
birgt. Längst nicht alles ist für immer erledigt.

Szenerie und Gebaren der Figuren sind entschieden stilisiert.
Gottlob entspricht solchem Stilwillen auch ein Stilvermögen.
Die  dabei  geschöpften  Bilder  ragen  bis  an  die  Ränder  des
Surrealen. Anfangs wird im forcierten Tempo gesprochen, als
solle  der  Text  verscherbelt  werden.  Doch  je  mehr  bittere
Fakten auf dem Tisch liegen, umso häufiger die Phasen des
Innewerdens,  der  stillen  Ahnungen,  des  Entsetzens.  Gegen
Schluss  reißt  Osvald  seinen  Mund  stumm  auf  wie  die  in
namenloser  Angst  Erstarrten  auf  Edvard  Munchs  Bild  „Der
Schrei“.  Schon  vorher  ist’s  geisterhaft  genug:  Diese
Wiedergänger tasten hilflos an den Wänden nach Halt und Sinn.
Stets wahren sie Abstand von den Anderen. Kommt es doch zu
einer anklammernden Berührung, erschrecken sie heillos.

Höchst beachtlich und weitgehend homogen agiert das Ensemble.
Ulli Maier (Frau Alving) gewinnt große Statur. Eine zuinnerst
starke Frau, die wankt, aber nicht fällt. Oliver Möller als
Osvald ist ein Inbild bleichen Verfalls. Markus Boysen (Pastor
Manders)  steht  ratlos  auf  den  Trümmern  seiner  Grundsätze.
Thomas  Anzenhofer  (Engstrand)  vollführt  eine  frivole
Gratwanderung zwischen verkommener List und devoten Gesten.
Karin Moog als Regine wirkt stellenweise wie an ruckenden
Fäden gezogen, geradezu seelenlos.

Sehr herzlicher Beifall.

___________________________________________________

(Die Rezension stand am 29. Oktober 2007 in der „Westfälischen
Rundschau“)



Genazinos  „Courasche“-Stück:
Sex zwischen Ödnis und Angst
geschrieben von Bernd Berke | 13. Juni 2011
Vor  Jahresfrist  war’s  ein  Skandal  zum  Blätterrauschen:  Da
weigerte  sich  die  Schauspielerin  Veronica  Ferres,  bei  der
RuhrTriennale die Titelrolle im neuen „Courasche”-Stück des
Büchner-Preisträgers  Wilhelm  Genazino  zu  spielen.  Der  bis
jetzt wie ein Geheimnis gehütete Text war ihr seinerzeit zu
„pornographisch”.  Nun  weiß  man:  Dieser  Vorwurf  zielt  ins
Leere.

„Courasche  oder  Gott  lass  nach”  kam  jetzt  endlich  als
Triennale-„Kreation”  (Regie:  Stephanie  Mohr)  in  Duisburg
heraus.  Mit  literaturgeschichtlichen  Seitenblicken  auf
Grimmelshausen und Brecht (siehe Info-Kasten) werden sexuelle
Machtverhältnisse quer durch die Zeiten erkundet. Egal ob in
Krieg oder Scheinfrieden: Männer wollen allzeit „rammeln” –
und Frauen lauern auf dürre Vorteile inmitten des sexuellen
Elends. Betrüblicher Befund. Zwar hin und wieder drastisch
formuliert, doch gar nicht pornographisch.

Drei  Darstellerinnen  verkörpern  die  „Courasche”-Varianten
simultan  in  verschiedenen  Lebensaltern.  Die  zumal  in  der
Barockdichtung zelebrierte Vergänglichkeit irdischen Seins ist
somit stets präsent. Vor diesem Horizont sehen wir – jeweils
dreifach – eine Hure von heute, dann eine durch wüste Not
irrende  Vertriebene  des  Zweiten  Weltkriegs  und  ein
Dienstmädchen um 1900. Sie alle machen die Beine breit – je
nach Lage der Dinge für Geld, für einen Kanten Brot oder für
eine  Wohnung,  die  ein  frivoler  Familienvorstand  seinem
Liebchen  bezahlt.  Auf  welcher  dürftigen  Schwundstufe  auch
immer: Die Frauen profitieren. Doch sie leiden am männlich
bestimmten Sex zwischen Ödnis und Angst.

Wo war der ideale Punkt zum Neuanfang?
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Die  gottlosen  Zeiten  werden  rückwärts  gespult  –  bis  zum
Dreißigjährigen Krieg und zu Bert Brechts „Mutter Courage”,
die  gegen  Schluss  als  Marketenderin  kurz  durch  die  Szene
geistert. Ganz so, als suche man in ferner Vergangenheit den
idealen Punkt zum Neuanfang; als solle die Historie von vorn
beginnen  und  die  schmerzliche  Verewigung  der  Verhältnisse
aufgehoben  werden.  „Dann  bin  ich  aufgestanden”  lautet  der
letzte Frauensatz. Ein Einspruch gegen alles Geschehene.

Das Bühnenbild (Andrea Uhmann) besteht aus vier beinahe zum
Quadrat  gefügten  Dreiecken  (die  Lücken  erinnern  an
Schützengräben), auf denen bergeweise Frauenkleidung liegt. An
der Decke spiegelt oder abstrahiert ein großer Bildschirm die
Vorgänge.  Diese  Video-Installation  (Nives  Widauer)  birgt
schöne  Momente,  wirkt  aber  eher  selbstbezüglich.  Weiteres
Element: Deutsche Volksweisen von Ehrfurcht, Gottvertrauen und
„Jungfrauen in grünen Auen” (dargeboten vom Vokalensemble der
Philharmonia  Wien)  hören  sich  an  wie  verlogene
Beschwichtigungen,  sie  stehen  aber  auch  für  utopische
Sehnsüchte. Schönklang als Refugium. Andererseits wirkt der
kleine Männerchor manchmal wie eine Schar geiler Freier.

Der  weitgehend  monologische  Text  erschwert  den
Schauspielerinnen  Julischka  Eichel,  Barbara  Nüsse  und  Anna
Franziska Srna die Entfaltung. Was hat Genazino, der sonst so
wunderbare Prosa schreibt, an diesem Stoff bloß so dringlich
und  theaternotwendig  gefunden?  Vielfach  scheint  er
frauenbewegte  Geschichtslektionen  nachzuschmecken,  ja  sogar
etwas flau nachzubeten. Sein Stück trifft nicht gerade mitten
ins Herz unserer Gegenwart.

Termine  (Duisburg,  Landschaftspark  Nord,  Gebläsehalle):  5.,
6.,  8.,  9.,  10.  Oktober.  Karten:  0700/2002  3456.
http://www.ruhrtriennale.de/

___________________________________________________

INFO:



Genazino  bezieht  Anregungen  für  „Courasche  oder  Gott
lass nach” aus der Literaturgeschichte.
Eine  Inspiration  ist  der  1670  erschienene  Roman
„Lebensbeschreibung der Erzbetrügerin und Landstörtzerin
Courasche”  von  Hans  Jakob  Christoffel  von
Grimmelshausen.
Aus  Grimmelshausens  Werk  über  Wirren  und  Gräuel  des
Dreißigjährigen Krieges schöpfte auch Bert Brecht – für
sein Stück „Mutter Courage und ihre Kinder”.

Tagtraum  vom  unaufhörlichen
Kreislauf des Lebens – George
Taboris  Stück  „Gesegnete
Mahlzeit“  bei  den
Ruhrfestspielen uraufgeführt
geschrieben von Bernd Berke | 13. Juni 2011
Von Bernd Berke

Recklinghausen. Wenn Bühnenfiguren Dirty Don, Professor Geil
und  Amanda  Lollypop  heißen,  so  deutet  dies  auf  Farce  und
Slapstick  hin.  Damit  jongliert  George  Taboris  neues  Stock
„Gesegnete Mahlzeit“ denn auch.

Doch eigentlich ist diese Uraufführung (Koproduktion: Berliner
Ensemble  und  Ruhrfestspiele)  eine  Etüde  aufs  Leben  und
Sterben. Mal wehmutig, mal koboldhaft, fast immer hellsichtig
– manchmal bis über den Horizont des irdischen Daseins hinweg.
Und  in  den  besten  Momenten  erklingt  die  Sprache  hier  als
schiere, vom eindeutigen Sinn losgelöste Musik.

https://www.revierpassagen.de/87455/tagtraum-vom-unaufhoerlichen-kreislauf-des-lebens-george-taboris-stueck-gesegnete-mahlzeit-bei-den-ruhrfestspielen-uraufgefuehrt/20070512_1110
https://www.revierpassagen.de/87455/tagtraum-vom-unaufhoerlichen-kreislauf-des-lebens-george-taboris-stueck-gesegnete-mahlzeit-bei-den-ruhrfestspielen-uraufgefuehrt/20070512_1110
https://www.revierpassagen.de/87455/tagtraum-vom-unaufhoerlichen-kreislauf-des-lebens-george-taboris-stueck-gesegnete-mahlzeit-bei-den-ruhrfestspielen-uraufgefuehrt/20070512_1110
https://www.revierpassagen.de/87455/tagtraum-vom-unaufhoerlichen-kreislauf-des-lebens-george-taboris-stueck-gesegnete-mahlzeit-bei-den-ruhrfestspielen-uraufgefuehrt/20070512_1110
https://www.revierpassagen.de/87455/tagtraum-vom-unaufhoerlichen-kreislauf-des-lebens-george-taboris-stueck-gesegnete-mahlzeit-bei-den-ruhrfestspielen-uraufgefuehrt/20070512_1110


Der schwerkranke Tabori (92) selbst hat (von seiner Bettstatt
aus)  die  Inszenierung  begleitet.  Der  Text  ist  an  der
Oberfläche klar gegliedert. Drei Akte: Frühstück, Mittagessen,
Abendmahl. Doch Tabori stellt den Tagtraum, die Freiheit des
Erinnerns und Vergessens, über die chronologische Ordnung.

Biographische Partikel verglühen wie ein Feuerwerk

Partikel  aus  (s)einem  langen  Autorenleben  steigen  auf  und
verglühen wie ein Feuerwerk. Ein Oberkellner (Peter Luppa) und
ein Dramaturg (der wirkliche Dramaturg Hermann Beil) besorgen
komisch-melancholische  Überleitungen  im  biographischen
Variété.

Es ist weder eine sorgsame Inventur des Lebens noch gar die
hehre Summe des Werkes. So etwas mögen andere liefern. Tabori
ist  im  Herzen  „Anarchist“  geblieben.  Also  wandelt  er
freigeistig zwischen (komödiantisch zugespitzter) biblischer
Geschichte und dem Lob verbliebener kleiner Alltagsfreuden,
zwischen Drangsal der Nazi-Zeit und erotischem Ungenügen.

Nie, so sinniert jener Schriftsteiler Dirty Don nach angeblich
20 000 Affären, habe er es vermocht, „eine Frau liebend zum
Lachen zu bringen“. Die Hure Lollypop (Margarita Broich) soll
ihm nun den finalen Orgasmus verschaffen.

Das ursprüngliche Chaos des Schöpfungsaktes

Wie eine Zahnrad-Mechanik schnurrt die Zeit ab. Professor Geil
(fast mafios, vielleicht gar der Tod persönlich: Gerd Kunath)
nennt  sie  zunächst  unentwegt  minutengenau.  Dirty  Don
(äußerlich  wirr,  zuweilen  seherisch:  Veit  Schubert)  liegt
anfangs  zu  Bette.  Er  erwacht  zwischen  tonnenweise
aufgeschichteten, beschriebenen Papieren. In diesem Ursprungs-
Chaos fließen Schöpfungsakt und Vergänglichkeit ineins. Dem
drohenden Tod bietet Don mit Phantasien von Zeugung und Geburt
Paroli. Beschworen und gepriesen wird das Leben als ewiger
Kreislauf, nicht als endliche Linie.



Im burlesken Mittelteil geht’s etwas ausufernd um den vom Geld
strangulierten Geist – anhand eines Knebelvertrags, den ein
schmieriger Filmmogul dem Autor aufdrängt. Tabori hat einst
Drehbücher in Hollywood verfasst.

Anspielungen auf Proust, Beckett und Kafka

Der Anleihen sind viele: Dirty Don (überdies ein entkräfteter
Nachfahre des Don Juan) nimmt zum Frühstück Tee und Kekse –
wie einst der bettlägerige Marcel Proust, als der sich auf die
„Suche nach der verlorenen Zeit“ begab. Auch Samuel Beckett
ist nah, dessen greise Figur Krapp in „Das letzte Band“ per
Magnetophon seine Lebensphasen Revue passieren ließ. Manche
Prise Kafka ist drinnen – ui ein paar Quäntchen Brecht.

Trotz alledem ist die ganze Legierung unverkennbar aus Taboris
lichtem  Geiste  geschaffen.  Das  in  Scherz  und  Ernst
traumwandlerisch  präzis  aufeinander  eingepegelte  Ensemble
lässt diesen Geist schimmern und leuchten.

Bei den Ruhrfestspielen nur noch am 12. Mai (Recklinghausen,
Bürgerhaus Süd, Karten 0180/11 11 021). Ab 15. Mai am Berliner
Ensemble.

Wer auf dem Pavianfelsen oben
sitzt – Elmar Goerden besorgt
in  Bochum  die  Uraufführung
von  Schimmelpfennigs  „Besuch
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bei dem Vater“
geschrieben von Bernd Berke | 13. Juni 2011
Von Bernd Berke

Bochum. Heimkehr des verlorenen Sohnes, anders als in der
Bibel:  Als  21-Jähriger  taucht  ein  gewisser  Peter  bislang
ungekannten  Vater  auf.  Der  Patriarch  Heinrich  lebt  mit
diversen Frauen in der 20-Zimmer-Villa seiner Gattin draußen
am  Walde.  Nun  legt  sein  Sohn  die  allzu  bereiten  Weibchen
reihenweise flach. So weit die Nachricht.

„Besuch bei dem Vater“ – bewusst steif und unterkühlt gibt
sich der Titel. Roland Schimmelpfennig hat für seinen neuen
Theatertext  die  Gattungsbezeichnung  „Szenen  und  Skizzen“
gewählt. Tatsächlich ist es kein Stück im herkömmlichen Sinne,
sondern  ein  mäanderndes  Gebilde  mit  recht  schroffen
Tempowechseln. Mal gleicht der Redefluss einem munteren Bach,
mal einem gestauten Gewässer. Hie und da plätschert’s leise.
Der Text (den der emsige Schimmelpfennig zur Trilogie ausbauen
will) wirkt streckenweise fahrig und zerstreut.

Schreckliches Logo auf dem Handy

Allerdings  birgt  der  Stoff  enorm  viel  „Futter“  für
Schauspieler.  Beinahe  sensationell:  Bochums  Intendant  Elmar
Goerden, sonst lieber den Klassikern hold, liefert hier die
erste Uraufführung seiner Laufbahn. Wie zwei gute alte Kumpel
nahmen er und Schimmelpfennig nebst Ensemble den herzlichen
Beifall entgegen. Schön und gut. Wenn Freundschaft denn den
Blick nicht trübt. Goerden ist kein Zertrümmerer, er lässt
Stücke stets zum Tragen kommen. So zeigen sich ihre Stärken,
aber auch Schwächen.

Schimmelpfennig jongliert leichthändig mit Versatzstücken und
grast zwischen Tag und Traum so manches ab: Buchstäblich bei
Adam, Eva und Noah beginnen seine Streifzüge. Die biblischen
Urahnen kommen als längst verlorene Bezugsgrößen zur Sprache.

https://www.revierpassagen.de/87366/wer-auf-dem-pavianfelsen-oben-sitzt-elmar-goerden-besorgt-in-bochum-die-urauffuehrung-von-schimmelpfennigs-besuch-bei-dem-vater/20070416_1929


Zwischendurch blitzen Signale der Gegenwart auf, die freilich
auch  mit  Vergangenheit  durchwoben  sind.  Heinrichs  Teenie-
Tochter Isabel (Louisa Stroux) hantiert unentwegt mit einem
Handy, auf dessen Display ein Leuchtturm-Logo wie ein KZ-
Wachturm aussieht.

Menschenleere Republik dämmert herauf

Auch sonst umspielt der Text das Jetzt aus Halbdistanz. Da
geht’s  etwa  um  kinderlose  Frauen  in  den  Dreißigern,  die
beruflich  bereits  abgehängt  und  auf  Umschulung  angewiesen
sind. Eine menschenleere Republik dämmert schon am Horizont.
Es  gibt  überdies  Zeichen,  dass  Lesekultur  (Zerreißen
russischer Bücher von Tolstoi & Co.) und Esskultur (keiner
weiß, wie man eine Ente herrichtet) vergehen.

Angesichts  der  unheilschwangeren  Zukunft  verliert  auch
Heinrichs Frau Edith (Susanne Barth) die Balance. Anfangs hat
die  distinguierte  Dame  das  Geschehen  im  Griff  –  wie  ein
Conférencier, der die Zuschauer durch einen gediegenen Abend
geleitet.  Doch  uralte  Riten  und  Triebe  zwischen  den
Geschlechtern  ragen  hinein  –  und  sind  stärker.

In  den  trostlosen  Stillstand  der  lieblos  möblierten
winterlichen Villa schneit also dieser angebliche Sohn Peter
(übermüdet, trotzdem jugendlich vital: Marc Oliver Schulze)
hinein.  Woher  er  kommt,  weiß  niemand.  Auf  solch  ein
unbeschriebenes  Blatt  können  die  Frauen  ihre  (sexuellen)
Wünsche  projizieren.  Alsbald  beherrscht  er  mit  maskulinem
Gehabe ohne sonderlichen Aufwand die Agenda im Haus.

Qual mit dem verlorenen Paradies

Der Vater (Wolfgang Hinze) muss es geahnt haben: Gleich bei
der  ersten  Begegnung  hat  er  sich  Peter  (wenn  auch  noch
freundlich) vom Leibe gehalten. Er spielt diesen Zwiespalt mit
exquisiter Choreographie. Wie denn überhaupt die wechselnde
Haltung der Figuren zueinander mitunter einem Ballett gleicht.
Doch zuweilen sind es auch bloße Stellproben mit rastlosen



Auf- und Abtritten.

Der Nimbus des alten Heinrich wird jedenfalls demontiert. Er
ist ja auch brüchig. Seit zehn Jahren quält sich der Anglist
mit einer Übersetzung von Miltons „Paradise Lost“(„Verlorenes
Paradies“ – aha, aha!). Und wenn Sonja (Katja Uffelmann) in
seinem  Beisein  eine  Wildente  (Achtung,  Ibsen-Anspielung!)
schießt, hält er dies für einen Höhepunkt seines Lebens.

Schließlich landet man quasi wieder in der Urhorde, Die beiden
Männer zücken Messer und Feuerwaffen, die Frauen quieken vor
Angst. Wer darf ganz oben auf dem Pavianfelsen sitzen? Ach ja,
die Tünche der Kultur und Zivilisation ist eben dünn.

18., 21 .,27. April, 9, 11., 30. Mai. Tel.: 0234/3333-5555.

___________________________________________________

ZUR PERSON

Vom Journalismus zum Theater

Roland Schimmelpfennig wurde 1967 geboren.
Er arbeitete zunächst als freier Journalist und Autor in
Istanbul – ein spezieller Umweg zum Theater.
1990 begann er ein Regiestudium in München und gehörte
später  zur  künstlerischen  Leitung  der  dortigen
Kammerspiele.
Zwischenzeitlich  war  er  Hausautor  an  der  Berliner
Schaubühne und am Deutschen Schauspielhaus in Hamburg.
Neuere Stücke: „Fisch um Fisch“, „Die arabische Nacht“,
„Push  Up  1-3″,  „Die  Frau  von  früher“,  „Angebot  und
Nachfrage“.



Spuk  zwischen  den
Fischkonserven  –  Roberto
Ciulli  inszeniert  die
Uraufführung  von  Wilhelm
Genazinos „Der Hausschrat“
geschrieben von Bernd Berke | 13. Juni 2011
Von Bernd Berke

Mülheim. Wenn ein Stück „Der Hausschrat“ heißt, so stellt man
sich  seelisch  auf  Verschrobenes  ein  –  etwa  auf  ein
Zottelwesen, das aus den Wäldern in die Wohnküche verschlagen
wird.  So  konkret  kommt’s  dann  zwar  nicht.  Aber  Wilhelm
Genazinos  Theatertext,  der  jetzt  in  Mülheim  uraufgeführt
wurde, ruft tatsächlich merkwürdige Gespenster wach.

Überdruss  zu  zweit,  trostloses  Altern:  „Schrat“  Karl  und
Sophie,  seit  22  Jahren  verheiratet,  gründeln  in  ihrem
erstarrten Alltag. Sie strickt, er guckt einen Boxkampf im
Fernsehen.  Banale  Verfehlungen  rund  um  Käsebrote,  Hosen,
männliche Pinkel-Gepflogenheiten (im Stehen!) und Zahnbürsten
kommen  zur  Sprache.  Eine  Ehekomödie  der  kleinen,  gemeinen
Vorwürfe – wie von Loriot ersonnen. Das Publikum gluckst.

Doch mehr und mehr ahnt man, wie grundsätzlich verlassen die
beiden sind. Tochter Marlene mit ihrem Verfolgungswahn (leider
nervtötend  überdreht:  Simone  Thoma)  potenziert  noch  das
familiäre Unglück. Eingepfercht ins Immergleiche, hocken sie
auf ihren Gefühlstrümmern. Unterdessen horten sie Berge von
Fischkonserven. Bizarre Frustkäufe.

Sehnsuchtsworte wie Sansibar oder Timbuktu

Das im Stück herbeizitierte, fast anheimelnd gestrig wirkende
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Vokabular der Psychoanalyse („anal fixiert“) erfasst derlei
Verhältnisse kaum. Nostalgische Sehnsuchtsworte wie „Sansibar“
oder „Timbuktu“ scheinen dem Geheimnis näher zu kommen.

Die Bühne in Roberto Ciullis Inszenierung ist mit Koffern
vollgestellt.  Keine  Zeichen  des  Aufbruchs,  sondern  der
angehäuften Lebenslast, doch auch der Flüchtigkeit.

Das  isolierte  Paar  bekommt  seltsam  geisterhaften  Besuch.
Zuerst erscheint Else (Christine Sohn), unbehauste Gefährtin
von  Karls  jüngst  verstorbenem  Bruder.  Flugs  gibt’s  einen
Kleider- und Rollentausch mit Sophie (Petra von der Beek).
Sofort bildet sich Karl (Albert Bork) ein, er könne künftig
mit  der  Besucherin  zusammenleben.  Drum  fragt  er  sie  nach
Gewohnheiten: Wie oft sie heult, wann und warum. Wie und wo
sie schlafen will.

Nutzlose Weisheiten großer Geister

Später erscheint seine 1 Schwester Hilde (burschikos: Rosmarie
Brücher)  mit  Ottmar  (Klaus  Herzog)  der  im  Seniorenstudium
Philosophie betreibt und nun die Sprüche großer Geister von
Kant bis Adorno einstreut. Nutzlose Weisheiten – angesichts
der existenziellen Kinderfrage, die hier beschworen wird: „Was
ist hier eigentlich los?“ Tag für Tag und überhaupt.

Meist  unauffällig  gleiten  all  diese  Figuren  ins  Irreale.
Genazino  erweist  sich  abermals  als  Spezialist  für  die
Sensationen des Unscheinbaren. Am Ende des Kreislaufs ist fast
alles  wie  zu  Beginn.  Jetzt  aber  scheint  das  Ehepaar  sich
sanftmütiger in Resignation und Todeserwartung einzuspinnen.
Traurig und rührend. Um Genazino zu zitieren: „Traurig wie ein
kleiner verstopfter Salzstreuer.“

Ciulli und sein Ensemble schaukeln die menschlichen Rätsel mit
sohwankendem Geschick über die Bühne. Gewiss: Schwer ist’s,
das Ungreifbare zu spielen. Theatralisch fest zupackend geht’s
schon mal gar nicht. Mehr Gelassenheit wäre ratsam.



Trotzdem: Wenn man das Theater verlässt, ist man mit diesem
Text lange nicht fertig. Er spukt im Kopf herum.

Termine im Mülheimer Theater an der Ruhr: 24. Feb., 8. 14.,
24. März. 0208/599 01 88.

___________________________________________________

ZUR PERSON

Satirische Anfänge

Wilhelm Genazino wurde 1943 in Mannheim geboren.
Bis 1971 war er Redakteur des legendären Satire-Blattes
„Pardon“.
Buchtitel:  „Abschaffel“  (Angestellten-Trilogie,
1977-79), „Fremde Kämpfe“ (1984), „Das Licht brennt ein
Loch in den Tag“ (1996), „Ein Regenschirm für diesen
Tag“  (2001),„Die  Liebesblödigkeit“  (2005)  und
„Mittelmäßiges  Heimweh“  (2007).
2004 erhielt Genazino den Georg-Büchner-Preis.

Ein  flexibler  Sozialist  mit
Lebensstil  –  Zum  50.
Todestag: 25 Gründe, sich mit
Bert Brecht zu beschäftigen
geschrieben von Bernd Berke | 13. Juni 2011
Von Bernd Berke

Am  kommenden  Montag  jährt  sich  der  Todestag  des
„Stückeschreibers“ Bert Brecht zum 50. Mal. Wir machen es
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halblang: Hier sind 25 und nicht 50 Gründe, sich mit Brecht zu
beschäftigen. Nicht alle lassen ihn sympathisch erscheinen.
Doch man sollte sich seinen Werken zuwenden, weil…

l) …er sich angeblich die proletarisch wirkenden Klamotten
zuweilen  vom  Maßschneider  anfertigen  ließ.  Der  Mann  hatte
schon Stil, bevor der Begriff Lifestyle aufkam.

2) Weil er 1916 – im Schüleraufsatz – den Satz des Horaz in
der  Luft  zerfetzte,  es  sei  süß  und  ehrenvoll,  für  das
Vaterland zu sterben. Es war mitten im Ersten Weltkrieg.

3) Weil der flexible Sozialist souverän genug war, auf die
Frage  nach  seinem  Lieblingsbuch  zu  antworten:  „Sie  werden
lachen – die Bibel!“

4) Weil er mit 26 Jahren bereits drei Kinder von drei Frauen
hatte. Man will ja keine Bücher von Stubenhockern, sondern von
lebenserfahrenen Leuten lesen.

5) Weil er gern gesellig im Kollektiv gearbeitet und sich zur
„grundsätzlichen  Laxheit  in  Fragen  geistigen  Eigentums“
bekannt  hat,  sprich:  Er  bediente  sich  nach  Ermessen  in
literarischen Vorlagen oder im Ideenfundus seiner jeweiligen
Geliebten – und verwendete das Brauchbare. Manche, vor allem
Frauen,  finden  dies  „unmöglich“,  andere  sprechen  von
hochmoderner,  arbeitsteiliger  Textproduktion.

6) Weil seine Werke für eines der härtesten Kritikergefechte
aller  Zeiten  gesorgt  haben:  Herbert  Jhering  pries  ihn
himmelhoch,  Alfred  Kerr  verdämmte  ihn  höllisch.

7) Weil er sich karrierestrategisch ganz bewusst gegen den
bürgerlichen Romancier Thomas Mann in Stellung brachte. Er
wählte auch seine Feinde mit Bedacht.

8) Weil er den Boxsport und das Autofahren literaturfähig
gemacht hat. Für ein gezieltes Auto-Lobgedicht bekam er einst
sogar einen Wagen jener Marke geschenkt.



9) Weil er überhaupt die Mechanismen des (Literatur)-Betriebs
durchschaut  und  geschäftstüchtig  genutzt  hat.  Passendes
Standard-Zitat: „Nur wer im Wohlstand lebt, lebt angenehm.“

10) Weil er ein erstrangiger Zeuge und Deuter des wirren 20.
Jahrhunderts war und weil er ein langjähriges Exil durchlitten
hat – nach seinen Worten: „öfter die Länder als die Schuhe
wechselnd“.

11) Wegen seines exemplarischen Daseins zwischen den beiden
deutschen Staaten in den frühen 1950er Jahren, wobei er sich –
bei Licht betrachtet – doch nicht allzu sehr „verbogen“ hat.

12)  Weil  er  im  Gegensatz  zu  fast  allen  deutschen  Autoren
weltweit gespielt wird – von , Korea bis Südamerika.

13) Weil er 1942 in Kalifornien geschrieben hat, er suche dort
unwillkürlich nach den Preisschildchen an den e Menschen.

14) Weil seine besten, haltbarsten Texte heute rare Bastionen
eines noch nicht diskreditierten Sozialismus sind.

15) Wegen der nachwirkenden Gründung des „Berliner Ensembles“
1949. Wo wäre sonst heute dessen Intendant Claus Peymann?

16) Wegen der Versorgung der Brecht-Erben, die auf „Werktreue“
pochen wie sonst nur noch die Wagnerianer in Bayreuth. Das hat
schon mancher juristisch zu spüren bekommen, der sich arglos
an Brecht gewagt hat.

17)  Weil  seine  Gesamt-  und  sonstigen  Ausgaben  bis  heute
etliche Verlagsmenschen in Lohn und Brot halten.

18) Wegen solcher Zitate: „Alle Künste tragen bei zur größten
aller Künste, der Lebenskunst!“

19) Weil er sich 1947 beim Verhör vor dem antikommunistischen
US-Ausschuss gegen „unamerikanische Aktivitäten“ so listig aus
der Affäre gezogen hat, dass man ihm nichts anhaben konnte.



20)  Wegen  seines  „Epischen  Theaters“,  das  einem  alles
stocknüchtern  zeigen  wollte  –  auch  die  eigenen  Illusions-
Mittel. Danach konnte man Brechts sinnlichere Texte umso mehr
genießen.

21) Wegen der reichlichen Auswahl aus seiner gedankenscharfen,
ungemein umfangreichen Produktion: In den 58 Jahren seines
Lebens hat er über 200 Erzählungen, 48 längere Dramen, rund 50
Theater-Fragmente und über 2300 Gedichte verfasst, hat noch
dazu inszeniert, Theorien ausgefeilt. Und, und, und.

22) Weil er ein feines Ohr für den Zusammenklang von Musik und
Text hatte – siehe die Zusammenarbeit mit den Komponisten Kurt
Weill. Hanns Eisler und Paul Dessau.

23) Wegen dieses Klassikers: „Was ist ein Einbruch in eine
Bank gegen die Gründung einer Bank?“

24) Wegen der meisten Theaterstücke.

25) Wegen der Gedichte.

_________________________________________________

ZUR PERSON

Die langen Jahre im Exil

1898: Am 10. Februar wird Bert(olt) Brecht in Augsburg
geboren.
1917: In München studiert Brecht Medizin.
1918: Sanitätssoldat.
1922: Ausgabe seines ersten Dramas „Baal“, Kleist-Preis
und Heirat mit der Sängerin Marianne Zoff.
1924: Umzug nach Berlin.
1928: Die „Dreigroschenoper“ wird uraufgeführt.
1929:Nach der Scheidung: Heirat mit Helene Weigel.
1933: Brecht flieht vor den Nazis in die Schweiz. Bis
1941 Exil-Aufenthalte in Dänemark. Schweden, Finnland.
1941: Flucht in die USA.



1947: Rückkehr nach Europa, zunächst in die Schweiz.
1949: Mit Helene Weigel gründet er im Osten der Stadt
das „Berliner Ensemble“.
1956: Tod am 14. August nach einem Herzinfarkt.

Flimm:  „Wir  sind  noch
befreundet“:  Nach  Rollen-
Absage erhebt Veronica Ferres
Vorwürfe, doch Triennale-Chef
bleibt gelassen
geschrieben von Bernd Berke | 13. Juni 2011
Von Bernd Berke

Zuerst hatte sich die Schauspielerin Veronica Ferres gar nicht
weiter  zu  ihrer  Rollen-Absage  an  die  RuhrTriennale  äußern
wollen.  Grund:  Sie  sei  mit  Triennale-Chef  Jürgen  Flimm
befreundet. Jetzt freilich erhebt sie im Interview mit der
Frankfurter  Allgemeinen Zeitung (FAZ, gestrige Ausgabe) recht
bittere  Vorwürfe  gegen  Flimm.  Der  wiederum  empfiehlt  im
Gespräch mit der WR, die Sache niedriger zu hängen.

Flimm habe ihr die Triennale-Produktion „Courasche oder Gott
lass  nach“  als  Chance  zu  einer  großen  Charakterrolle
schmackhaft  gemacht,  so  Ferres  in  dem  FAZ-Interview.  Der
Büchner-Preisträger  Wilhelm  Genazino  sollte  ihr  das  Stück
eigens „auf den Leib“ schreiben. Im Juni habe sie die bis
dahin fertigen Passagen des Dramas gelesen, dessen (einzige)
Hauptfigur eine alternde Hure ist. Sie sei erschrocken und
enttäuscht gewesen.
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„Es geht ums ,Ficken’…“

Veronica Ferres zur FAZ über ihren Schock: „Um es deutlich zu
sagen: Es geht ums ,Ficken‘, es geht seitenlang um Sperma…“
Die Absprachen mit Flimm seien seinerzeit in eine ganz andere
Richtung gegangen. Ferres wörtlich: „Ich komme mir ein wenig
vor wie die Figur im Stück – die Männer bestimmen: Friß oder
stirb, du mußt die Beine breit machen.“

Wenn solche Aussagen im Raum stehen, sollte man denn doch die
„andere Seite“ hören. Die WR erreichte Jürgen Flimm gestern
telefonisch in Salzburg. Flimm: „Das Stück war doch noch nicht
einmal fertig. Veronica hat den dritten Akt überhaupt noch
nicht gekannt. Sie wusste gar nicht, wie sich die Figur am
Ende entwickelt. Sie war viel zu ungeduldig mit ihrer Absage.
Aber  bitte:  Sie  hat  natürlich  das  Recht  zu  einem  solchen
Schritt.“

Keinerlei  Anlass  für  Rechtshändel  also,  zumal  sich  die
Verluste für die Triennale in engen Grenzen hielten. Flimm:
„Wir reden hier gerade mal über sechs von etwa 100 Triennale-
Vorstellungen.“  Und  man  habe  die  Produktion  ja  frühzeitig
stoppen können.

Der Text war noch gar nicht fertig

Jedenfalls, so Flimm, hätte es durchaus Möglichkeiten gegeben,
den Text hie und da noch zu ändern: „Das ist theaterüblich.
Ein Autor liefert die Textvorlage, dann geht es an die weitere
Arbeit.“ Besonders den ersten Akt habe er selbst „sehr gut“
gefunden, ein paar Stellen hätten aber auch für seine Begriffe
etwas zu deftig geklungen. Genazino wäre allerdings bereit
gewesen,  das  Eine  oder  Andere  zu  streichen.  Außerdem,  so
Flimm:  „Ich  könnte  Sätze  aus  Becketts  ,Warten  auf  Godot‘
zitieren, da käme einem das Stück ganz obszön vor. Oder nehmen
Sie Shakespeares ,Titus Andronicus‘, da geht es richtig zur
Sache…“

Was sagt Flimm zu Ferres‘ Vermutung, die RuhrTriennale hätte



ihre  Popularität  als  Verkaufsmagnet  einsetzen  wollen?  Der
Triennale-Chef: „Das stimmt überhaupt nicht. Da könnte ich
jetzt  eine  halbe  Stunde  lang  erzählen.  Aber  ich  lasse  es
lieber.“

Ferres  behauptet  auch,  man  habe  ihr  anwaltlich  verboten,
öffentlich aus dem Genazino-Stück zu zitieren. Flimm: „Auch
nicht richtig. Es ist gar nicht nötig. Hier greift schon das
bloße Urheberrecht, solange ein Autor seinen Text noch nicht
freigegeben hat.“ Die FAZ zitiert Veronica Ferres schließlich
mit dem Satz: „Flimm hat mir geschrieben, daß es keinerlei
Berührungspunkte mehr geben wird in unserem Leben.“ Jürgen
Flimm zur WR: „Unsinn! Ich möchte mal wissen, woher sie das
hat.  Ich  sehe  es  so,  dass  wir  immer  noch  miteinander
befreundet  sind.“

Vielleicht wär’s Zeit für eine Aussprache zwischen den beiden?
Flimm: „Die wird es wohl geben. Wir werden uns irgendwann mal
im Café zusammensetzen und reden.“ Wahrscheinlich dann, wenn
über die Angelegenheit ein wenig Gras gewachsen ist.

_________________________________________________

HINTERGRUND

Ersatz für „Courasche“ wird gesucht

Nach der Absage von Veronica Ferres hat Triennale-Chef
Jürgen  Flimm  die  Duisburger  „Courasche“-Produktion
gestoppt. Es wird ein Ersatzstück gesucht.
Flimm hatte Ferres die Rolle Ende 2005 offeriert.
Wilhelm  Genazino,  Autor  des  strittigen  Stücks,  wurde
1943 geboren. Er war u. a. Redakteur beim legendären
Satireblatt  „Pardon“,  ist  seit  1971  freier
Schriftsteller  und  bekam  2004  den  Büchner-Preis.
Genazino schrieb u. a. „Abschaffel“ (Trilogie, 1977),
„Das Licht brennt ein Loch in den Tag“ (1996) und „Die
Liebesblödigkeit“ (2005).
Der  Barockdichter  Grimmelshausen  lieferte  den



„Courasche“-Stoff, den auch Bert Brecht nutzte.

Die  Minute,  da  wir
explodierten  –  Ein  Fußball-
Länderspiel  zwischen
religiöser  Erwartung,
Königsdrama und Farce
geschrieben von Bernd Berke | 13. Juni 2011
Von Bernd Berke

Dortmund.  Die  Kollegen  der  Sportredaktion  haben  ihre  Teil
getan, nun darf auch noch das Feuilleton ‚ran. Denn natürlich
ist ein Fußball-Länderspiel, wie jetzt Deutschland – USA in
Dortmund, letztlich auch ein geballtes Kulturereignis. Bei der
WM werden wir’s sogar multi-kulturell erleben.

Man denke nur ans ganze Drumherum, an die vielen Rituale: vom
eher  pflichtschuldigen  Absingen  der  Nationalhymnen  bis  zur
permanenten  chorischen  Begleitung  durch  die  Fans;  von  der
mitunter opernhaften Arena-Situation (mit Vorläufern wie dem
griechischen Amphitheater oder dem römischen Colosseum) bis
hin zur sprachlichen Bewältigung des Geschehens durch Spieler,
Trainer und Journalisten.

Sodann die Spielchen mit den historisch überkommenen National-
Klischees  („Die  Amis“,  „Die  Urus“  usw.),  stets  frisch
aktualisiert durch die Typengalerie der jetzigen Mannschaften.

Überdies wabert ein ständiges Krisengerede, welches Theater
und Literatur seit Hunderten von Jahren begleitet – warum also
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nicht auch den vergleichsweise blutjungen Fußball? Vom Glauben
an Mythos und Magie (wieder weiße statt rote Hemden = erhöhte
Siegchance)  ganz  zu  schweigen.  Das  Spektrum  großer  Spiele
liegt  denn  auch  irgendwo  zwischen  quasi-religiösen
Erwartungen,  Shakespeares  schroffen  Königsdramen  und  einer
grotesken Farce.

In Dortmund gibt’s fürs Nationalteam offenbar kein Verlieren.
4:1 ging es bekanntlich aus, rein rechnerisch also die exakte
„Wiedergutmachung“  fürs  Florentiner  Italien-Debakel.  Lange
blieb’s freilich abermals ideenlos und uninspiriert, so ganz
und  gar  nicht  künstlerisch.  Schmerzlich  yermisste  man  die
Leichtigkeit des Seins, die ein Fußball-Ensemble hervorbringen
kann und die Deutschlands Sache oft nicht ist, was wiederum
gern  mit  der  gesamten  Befindlichkeit  des  Landes
kurzgeschlossen wird. Fußball als Staatsaffäre, deren Akteure
sich oft furchtbar ernst nehmen.

Kein Wunder, wenn die Jungs auf dem Spielfeld verkrampfen.
Doch  diesmal,  vor  allem  aber  der  73.  Minute,  „sind  wir
explodiert“ (O-Ton Oliver Kahn), und es gab auf einmal die
gute  alte  Katharsis,  sprich:  die  befreiende  Reinigung  vom
Übel.  Das  waren  endlich  ein  paar  schöne,  ästhetisch
befriedigende  Momente.

Wie sonnig geht’s doch in derlei Erfolgsfällen beim ZDF zu:
„Analysen“, wie sie Franz Beckenbauer und Johannes B. Kerner
liefern, brächte wohl jeder bessere Stammtisch zu- stande.
Doch es ist nahezu pervers: Irgendwie giert man ja selbst
masochistisch nach dem öligen Palaver von „Kaiser Franz“ oder
auch nach den eher barschen Urteilen von Günter Netzer bei der
ARD.  Selbst  ein  „Literaturpapst“  wie  Marcel  Reich-Ranicki
dürfte seine Freude daran haben. Und Harald Schmidt sowieso.

Zum Ritus gehört auch das Erscheinen des Bundestrainers, der
traditionell Rede und Antwort stehen muss. Jetzt lacht er
wieder, der „Klinsi“. War es etwa nicht amüsant, wie beflissen
der  Regisseur  Klinsmann  neben  dem  Generalintendanten



(Beckenbauer)  stand;  wie  er  diesmal  „die  Herren  Medien“
geißelte oder wie er den „Abnutzungskampf“ beschwor? Goldig
auch sein Satz über die der letzten Tage vor dem Match: „Wer
mich  kennt,  hat  mich  nach  wie  vor  lächeln  gesehen.“
Wahrscheinlich  war’s  daheim  im  Keller.

Die  Liebe  zur  alten
Maschinenhalle:  Marie
Zimmermann  stellt  sich  als
künftige  Intendantin  der
RuhrTriennale vor
geschrieben von Bernd Berke | 13. Juni 2011
Von Bernd Berke

Düsseldorf.  So  etwas  fällt  heutzutage  richtig  auf:  Marie
Zimmermann  (50),  die  künftige  Chefin  des  Kulturfestivals
RuhrTriennale, ist passionierte Kettenraucherin. Als sie sich
gestern in Düsseldorf der Presse vorstellte, zündete sie sich
etliche Glimmstengel an.Viel Rauch um nichts?

Im Gegenteil: Man ahnt, dass sie einiges bewegen könnte im
Revier.  Sie  kommt  nicht  mit  fertigen  Weltbildern  oder
dröhnenden  Gewissheiten  daher,  sondern  entwickelt  neue
Einsichten offenbar im behutsamen Dialog. Überdies scheint sie
eine  gute  Zuhörerin  zu  sein  und  (gesellschaftspolitisch
akzentuiert) über die Grenzen der Kulturszene weit hinaus zu
denken. Weitere Basis-Qualifikation für die Region: Auch mit
Fußball kennt sie sich aus. Na, bitte.
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Von Wien ins Revier

Sie steht vor einer großen Herausforderung: Von 2008 bis ins
erhoffte Kulturhauptstadt-Jahr 2010 soll sie die Geschicke der
Triennale leiten. Über größere Zeiträume mag sie noch nicht
nachdenken. Man wird sehen. Im Frühjahr 2007 will sie von
Wien,  wo  sie  derzeit  den  Schauspielbereich  der  Wiener
Festwochen  leitet,  ins  Ruhrgebiet  ziehen.

Spekulationen,  Marie  Zimmermann  werde  die  Intendanz  einer
etwaigen Europäischen Kulturhauptstadt Essen/Ruhrgebiet gleich
mit übernehmen, erübrigen sich. Im Fall des Falles werde die
Triennale zur „Hauptstadt“ wesentliche Beiträge leisten. Doch
die  langjährige  Theaterdramaturgin,  die  nicht  selbst  Regie
führt, stellt auch klar: „Hier muss ein präziser Kreidestrich
gezogen werden.“ Sprich: Sie steht für eine klare Abgrenzung
der Kompetenzen. Erst müsse jede Institution für sich wirken,
dann kämen Gemeinsamkeiten. Dies gelte auch fürs Verhältnis zu
den Ruhrfestspielen.

Die besondere Melodie der Region

Die  Spielstätten  der  Triennale,  zumeist  frühere  Industrie-
Bauten, haben es ihr schon jetzt angetan. Einige dieser Orte
hätten eine geradezu majestätische Aura. Spezielle Liebe auf
den ersten Blick: die Maschinenhalle Zweckel in Gladbeck.

„Ich  bin  eine  enthusiastische  Regionalistin“,  bekennt
Zimmermann.  Sie  werde  sich  im  Revier  auf  „sucherische
Heimatkunde“ verlegen, sich ausgiebig umsehen. Sie nehme das
Ruhrgebiet als „lebendige, teilweise auch bedrängte“ Gegend
wahr.  Die  besondere  „Melodie“  der  Region  solle  künftige
Triennale-Produktionen  prägen.  Und  dann  zitiert  sie  eine
Buchweisheit,  die  auch  auf  hiesige  Breiten  anwendbar  sein
könnte: „Die Desillusionierung ist die haltbarste Form der
Erkenntnis.“ Vom Aufbruch reden wir später einmal.

Auch die Freie Szene einbeziehen



Natürlich ist es noch zu früh, um konkrete Einzelheiten zu
nennen.  Doch  will  sie  erstmals  auch  der  Bildenden  Kunst
Auftritte  bei  der  Triennale  verschaffen  –  vielleicht  in
kreativer Verknüpfung mit Theater und/oder Musik.

Obwohl  sie  keine  direkte  Erfahrung  mit  Musiktheater  hat,
möchte sie diese Sparte weiter pflegen. Sie verlässt sich
dabei  keineswegs  auf  frühe  hausmusikalische  Praxis  (als
Jüngste  von  sechs  Geschwistern),  sondern  vor  allem  auf
fachkundige  Berater.  Gut  möglich,  dass  Marie  Zimmermann
Projekte  aus  der  „Freien  Szene“  rekrutiert,  hohes  Niveau
vorausgesetzt. Sie ist bekannt für Aufgeschlossenheit in diese
Richtung.

Doch das Festival (Etat: 38 Millionen Euro pro Dreijahres-
Turnus) könne keinen Ausgleich für jede finanziell gebeutelte
Truppe schaffen: „Die RuhrTriennale ist nicht das Bankhaus der
Szene, und bin nicht die Schnittmenge aus Mutter Teresa und
dem Weihnachtsmann.“

__________________________________________________

HINTERGRUND

Erfahrung mit anderen Theaterfestivals

Die RuhrTriennale wurde 2002 gegründet.
Ein Festivaldurchgang umfasst je drei Spielzeiten.
Bisherige Intendanten:. Gérard Mortier (2002-2004) und
Jürgen Flimm (2005-2007).
Die  künftige  Triennale-Chefin  Marie  Zimmermann  wurde
1955 in Simmerath (bei Aachen) geboren.
Sie studierte Germanistik, Philosophie und Soziologie,
war freie Journalistin.
Über die Leitung einer Pressestelle (Stadtwerke Aachen)
kam sie als Pressesprecherin zur Landesbühne Esslingen –
Beginn ihrer Theaterlaufbahn.
Sie  hat  u.  a.  die  Festivals  „Theaterformen“
(Hannover/Braunschweig)  und  „Theater  der  Welt“



(Stuttgart)  geleitet.

 

Skandalgeschrei  in  der
Theaterwelt  –  Attacke  des
Schauspielers Lawinky auf den
Kritiker Stadelmaier
geschrieben von Bernd Berke | 13. Juni 2011
Von Bernd Berke

Das Skandalgeschrei hallt seit Tagen durch die Lande: Der
Schauspieler Thomas Lawinky (vorher außerhalb Frankfurts kaum
bekannt) hat sich – wie berichtet – zur körperlichen Attacke
auf den Kritiker Gerhard Stadelmaier hinreißen lassen.

Nun  werden,  beispielsweise  vom  Berliner  Ex-Kultursenator
Christoph Stölzl, Forderungen laut, das Theater müsse nach
diesem  Vorfall  generell  über  sein  Selbstverständnis
nachdenken. Nanu? Wird diese Angelegenheit nicht allzu hoch
gehängt? Oder dreht es sich hier ums Ganze der Kunst- bzw.
Pressefreiheit?

Stadelmaier und „seine“ Frankfurter Allgemeine Zeitung (FAZ)
sehen  den  Journalismus  gleichsam  in  seinen  Grundfesten
erschüttert,  weil  der  Kritiker  von  einem  Schauspieler
beschimpft  und  hart  bedrängt  worden  ist.  Es  geht  ihnen
offenbar ums Prinzip.

Welche Provokation ist demnächst dran?
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Ist  tatsächlich  die  Pressefreiheit  bedroht,  wenn  einem
Rezensenten  der  Notizblock  entrissen  (und  höhnisch  wieder
ausgehändigt) wird? Genau genommen, ist Stadelmaier an der
Ausübung seines Berufs gehindert worden. Doch er hat seine
verständliehe  Empörung  mittlerweile  auch  über  die  Maßen
„ausgeschlachtet“.

Die  Entlassung  des  Schauspielers  Lawinky  –  nach  FAZ-
Intervention  bei  CDU-Oberbürgermeisterin  Petra  Roth  –  hat
einen Beigeschmack, so berechtigt sie in der Sache sein mag.
Ganz so, als sei hier eine Hierarchie von Macht und Einfluss
ausgespielt worden. Theatermacher, u. a. Jürgen Flimm (Chef
der RuhrTriennale), forderten gestern in Offenen Briefen eine
Rücknahme der Kündigung.

Aktionstheater mit Einbeziehung der Zuschauer ist ein alter
Hut,  der  gelegentlich  wieder  hervorgezaubert  wird.
Gelegentlich war einem selbst schon mulmig zumute, wenn wildes
theatralisches Geschehen bedrohlich nahe zu Leibe gerückt ist.
Wie würde man wohl auf eine Grenzüberschreitung reagieren?

Provokationen mit Unmengen von Blut, Urin und Sperma auf der
Bühne haben sich längst erschöpft. Stadelmaier sieht derlei
brachiales Regietheater, das kaum noch auf Stücktexte, sondern
auf  unmittelbare  Lebens-  und  Ekel-Gefühle  aus  sei,  als
strukturelle Ursache der Lawinky-Attacke. Sie wäre demnach nur
ein weiterer Tabubruch. Was kommt als nächstes?

Die Zumutungen der Kritik und des Theaters

Es zeugt aber wohl von konservativer Theater-Auffassung, wenn
jemand meint, alles solle sich immer hübsch folgenlos oben auf
der Bühne abspielen – ohne jeden direkten Berührungspunkt zum
Zuschauer.  Auch  eine  Generationenfrage:  Jüngere  Theaterfans
können sich mit unvorhergesehenen Handlungen gewiss leichter
abfinden als das ältere Abo-Publikum und in Ehren gereifte
Kritiker.

Manche  Theaterleute  begleichen  jetzt  offene  Rechnungen  mit



Stadelmaier,  der  als  „Großkritiker“  schlechthin  gilund  mit
Verrissen  nîcht  zimperlich  ist.  Auch  und  gerade  das
Frankfurter Schauspiel hat er nicht geschont: Claus Peymann,
der ewige „Provo“, bot Lawinky allen Ernstes einen festen Job
bei beim „Berliner Ensemble“ an und ermunterte ihn zu weiteren
spontanen Übergriffen. Für eine schräge Schlagzeile tut dieser
Intendant manches.

Stadelmaier,  so  Peymann,  sei  ein  „Theaterkaputtschreiber“.
Hallo, Herr Peymann! Erstens gibt’s in diesem Lande etliche
Theaterkaputt-Inszenierer.  Und  zweitens  könnten  sich  jetzt
frustrierte  Darsteller  fürs  Berliner  Ensemble  empfehlen
wollen,  indem  sie  Kritikern  etwa  Ohrfeigen  verpassen.  Na,
danke! Es scheint, als könnten einige Theatermacher mit Kritik
gar  nicht  mehr  souverän  und  gelassen  umgehen.  Und  manche
Kritiker  nicht  mehr  mit  den  oft  heftigen  Zumutungen  des
Theaters.

 

 

_______________________________________________________

ZUR PERSON

Ein Kritiker, den viele fürchten

Gerhard Stadelmaier gilt als anspruchsvoller, strenger
(und  brillanter)  Kritiker.  Besonders  gefürchtet  sind
seine manchmal verächtlichen Kurz-Verrisse.
Seit 1989 zeichnet der gebürtige Stuttgarter bei der FAZ
für den Theater-Bereich.
Seit 2003 ist er auch Professor für Theaterkritik in
Frankfurt.
Kontrahent Thomas Lawinky hat seit gestern einen neuen
Vertrag beim Berliner Gorki-Theater unter Armin Petras.



Variationen  einer
Dreiecksbeziehung  –  Uwe
Hergenröder  inszeniert
Goethes „Stella“ in Dortmund
geschrieben von Bernd Berke | 13. Juni 2011
Von Bernd Berke

Dortmund. Jux und Dollerei. Anfangs jagen sie wild um einen
Tisch herum, bis zur Atemlosigkeit. Das soll Goethes Drama
„Stella“  werden?  Nun,  immerhin:  Die  Dreiecksgeschjchte
entstammt  ja  der  heftigen  Sturm-  und  Drang-Phase  des
nachmaligen Dichterfürsten. Da darf man sich vielleicht schon
mal austoben.

Zudem  leuchten  im  Lauf  des  Abends  noch  mancherlei  andere
Gefühlswerte mit hinein. Auf einem mit Herbstlaub bedeckten
Boden (oh, Vergänglichkeit!) hat Uwe Hergenröder das Stück im
Dortmunder Schauspiel-Studio inszeniert. Er hat die Vorlage um
und um gewendet, sie von einigen Seiten betrachtet und diverse
Haltungen erprobt, die man gegenüber dem rund 200 Jahre alten
Werk einnehmen kann. Mal nähert er sich dem hohen Ton und den
großen  Gefühlen,  mal  betont  er  Distanzen.  Und  schließlich
erscheint  alles  wie  ein  märchenhaftes  Narren-  oder
Kinderspiel. Abgetan ist’s in bloß 90 Minuten, doch man hat
geschickt gekürzt, so dass der Text integer bleibt.

Das oszillierende Spektrum der Darstellung reicht von inniger
Einlässlichkeit  bis  zum  vorübergehenden  Ausstieg  aus  den
Rollen. „Ich kann das nicht spielen!“ ruft unvermittelt Birgit
Unterweger,  die  die  Stella  bis  dahin  so  heißen  Herzens
verkörpert hat. Und auf einmal streitet das Ensemble lauthals
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über  den  Sinn  des  ganzen  Unterfangens.  Denn  schließlich:
Zwischen  Männern  und  Frauen  habe  sich  doch  seither  so
unendlich  viel  geändert.

Ein entblößter Rücken lockt im Stil der Sexwerbung

Schon  das  Programmfaltblatt  markiert  eine  Entfernung:
Rückenansicht  der  entblößten  Frau  Unterweger,  dazu  der
lockende Schriftzug „Bin einsam“ und eine heiße Telefonnummer
(och, nur die Theaterkasse!) – ganz nach Art der „Ruf mich
an“-Sexwerbung. Dahin haben wir’s gebracht. Und doch treiben
einen  Goethes  Geisterstimme  noch  um,  denn  das  bürgerliche
Konzept der „romantischen“ Liebe bestimmt insgeheim auch noch
unser aller Sehnen.

Der fesche Herzensbrecher Fernando wird gespielt von einer
Frau:  Silvia  Fink.  Dieser  Geschlechterwandel  trägt  keine
sonderlichen Früchte, schadet aber auch nicht. Gelegentlich
fällt dieser Fernando in Wiener Schmäh-Dialekt und wirkt dann
gleich  wie  ein  verantwortungsloser  Stenz.  Als  er  nun  den
beiden Damen wieder begegnet, die er verlassen und unglücklich
gemacht  hat,  steigert  er  sich  zuweilen  feurig  in
(eingebildete?) alte Gefühlswallungen hinein. Doch es wirkt
eher wie eine eitle Aufgipfelung des eigenen Ich, nicht wie
wahres Liebesweh.

Er  spielt  alle  Optionen  durch:  Die  eine  Frau  haben,  die
andere, alle beide oder keine. Ein Stück der fortwährenden
Indifferenz, der Unentschiedenheit. Auch Goethe selbst war ja
schon unschlüssig. Erst schrieb er die Fassung mit einer für
damals  unerhörten  Dreier-Lösung,  beide  Frauen  versichern
Fernando am Ende unisono: „Wir sind dein“. Dann verfiel er auf
Anraten von Schiller aufs Trauerspiel mit Selbstmorden. Beide
Varianten  sind  in  der  Dortmunder  Inszenierung  flackernd
präsent.

Den  stärksten  Eindruck  hinterlassen  die  beiden
Frauengestalten.  Die  holde  „Stella“  brennt  und  lodert  vor



Liebe,  sie  verliert  sich  in  Tollheit  und  schwärmerischer
Raserei.  Die  in  Kummer  ergraute  Cäcilie  (Harriet  Kracht)
scheint hingegen nur noch in den Ascheresten ihrer Gefühle zu
stochern, doch auch darunter glimmt es noch. Wer in dieser
Konkurrenz mehr liebt und leidet, lässt sich nicht sagen.

Termine: 3., 11., 26. Feb., 10., 23. März. Karten: 0231/50 27
222.

__________________________________________________

ZUR PERSON

Vielseitiger Regisseur

Der  Regisseur  Uwe  Hergenröder  hat  Literaur-  und
Musikwissenschaft  sowie  Kirchenmusik  in  Hamburg
studiert.
Er  war  in  den  letzten  Jahren  vorwiegend  am  Kölner
Schauspiel  tätig,  gehört  aber  auch  zum  Regieteam  in
Dortmund.
In  Köln  hat  er  u.  a.  Stücke  von  August  Strindberg,
Federico  Garcia  Lorca,  Tankred  Dorst,  Bernard-Marie
Koltès, Eugene lonesco und Sarah Kane in Szene gesetzt,
in Dortmund inszenierte er u. a. „Amadeus“ und „Der arme
Vetter“.
Auch  im  Opernfach  hat  Hergenröder  Regie-Erfahrungen
gesammelt,  so  bei  seiner  Inszenierung  von  Puccinis
„Tosca“.
Am  20.  Mai  wird  Hergenröders  nächste  Dortmunder
Regiearbeit Premiere haben: „Salome“ von Oscar Wilde.

 

 



Die Pein, ein Mensch und noch
dazu  man  selbst  zu  sein  –
Genazinos  „Lieber  Gott  mach
mich blind“ in Bochum
geschrieben von Bernd Berke | 13. Juni 2011
Von Bernd Berke

Bochum. Körperlicher Verfall, wohin man auch blickt. Runzeln,
Falten und Warzen breiten sich aus, die Haut wird teigig,
übler  Schweiß  rinnt  ohne  Unterlass.  Die  Haare  der  einen
stinken „nach Maggi“, das Gesicht des anderen sieht grässlich
kastenförmig aus.

Am liebsten möchte man die ganze Hässlichkeit gar nicht mehr
wahrnehmen: „Lieber Gott mach mich blind“ heißt denn auch
Wilhelm Genazinos neues Stück, das jetzt in Bochum Premiere
hatte. Stimmiger Ort ist das „Theater unter Tage“, sozusagen
der Keller des Schauspielhauses. Bloß kein Licht hereinlassen!

Büchner-Preisträger  Genazino,  zumal  als  Prosa-Autor  famos,
unterhöhlt hier den landläufigen Jugend- und Schönheitswahn.
Fünf  nahezu  abgestorbene,  gleichwohl  geschwätzige  Figuren
betreten die Bühne: Robert und Martha (Klaus Weiss und die
geradezu gläsern zerbrechlich wirkende Margit Carstensen) sind
ein älteres Paar. Sie haben sich längst nichts mehr zu sagen,
werden  aber  gewiss  für  alle  verbleibende  Lebenszeit
nebeneinander her leben. Sodann ihr Sohn Andreas und dessen
trennungswillige  Frau  Tessa  (Mark  Oliver  Bögel,  Veronika
Nickl).

Vom südlichen Liebestraum bleibt nur die Schürze mit Capri-
Motiven

Schließlich die verblühte Iris (Veronika Bayer), die früher
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mal was mit Robert hatte und immer noch lachhaft frivol an die
„Vögelei“  von  damals  anknüpfen  möchte.  Doch  zu  Roberts
Leidwesen bringt sie nicht mal mehr eine anständige Perversion
zuwege. Vom südlichen Liebestraum bleibt der kessen Iris nur
die kitschige Schürze mit Capri-Motiven.

Diese  absonderlichen  Menschen  beklagen  unentwegt  ihre
leiblichen  Schwundstufen  –  und  halten  sie  sich  auch
gegenseitig vor. Die allgemeine Hypochondrie wirkt zuweilen
äußerst komisch. Doch Vorsicht! Es ist eine schmerzliche Farce
der Vergänglichkeit nach Samuel Becketts Art. Das Stück reicht
tief ins Existenzielle, es handelt überhaupt von der Pein, ein
Mensch und noch dazu man selbst zu sein. Linderung besteht nur
darin, der Qualwenigstens Namen zu geben. Einzig und allein
dieser Wille treibt die Sprache an.

Etwaige Eingriffe der Regle (Christian Tschirner) sind kaum zu
spüren, und das ist gut so. Denn dies ist ein Stück für
Schauspieler. Die starke Bochumer Besetzung holt auf karger
Szenerie  (nur  eine  Matratze  und  ein  Wasserbecken)  viele
Nuancen heraus. Kein eintöniger Jammer, sondern reiche Ernte
im Absurden.

Termine: 21. Dez. 2005 – 3., 26., 27. und 31. Jan. 2006.
Karten: 0234/3333-5555.

„Den  Ruhrpott  muss  man
lieben“  –  Gespräch  mit  der
Schauspielerin Tana Schanzara
geschrieben von Bernd Berke | 13. Juni 2011
Von Bernd Berke und Rolf Pfeiffer
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Bochum.  Man  kann  es  bei  aller  Diskretion  nicht  ganz
verschweigen: Tana Schanzara, die große Dame des Theaters im
Ruhrgebiet, feiert nächsten Montag ihren 80. Geburtstag. Die
WR hat sie – mitten in der Probenarbeit – in ihrer Bochumer
Theater-Garderobe besucht. Der kleine Raum ist gefüllt mit
Maskottchen und Erinnerungsstücken an ihre lange Laufbahn. Zur
Begrüßung bietet Tana uns erst mal ein Piccolo-Fläschchen Sekt
an.

WR: Ihre Garderobe sieht ja aus wie eine kleine Bühne. Viele
Dinge – und so schön bunt.

Tana Schanzara: Ja, ich schmeiß nie was weg. Da schenken einem
die Leute nette Sachen und sagen Toi-Toi-Toi! Das muss man
doch aufheben. Bei manchen Kollegen sieht’s dagegen steril
aus. Wie in der Klinik.

Wie viele Rollen haben Sie wohl schon gespielt?

Tana Schanzara: Och. weiß ich gar nicht! Reichlich.

In  Bochum  haben  Sie  praktisch  alle  Nachkriegs-lntendanten
kennen gelernt.

Tana Schanzara: Ja, außer Saladin Schmitt. Eigentlich mocht‘
ich sie alle gern, auch Matthias Hartmann. 1954 kam ich aus
Gelsenkirchen als Gastschauspielerin nach Bochum – mit Jürgen
von  Manger.  Wir  fuhren  mit  dem  Bus.  Auf  diesen  Strecken
Manger  seine  Tegtmeier-Geschichten  erfunden.  Was  haben  wir
gelacht!

Wie hat alles begonnen?

Tana  Schanzara:  Meine  Eltern  waren  am  Theater,  beide  als
Sänger. Als ich in Kiel geboren wurde, gab meine Mutter ihren
Beruf auf. Eine schwere Hypothek für mich. Übrigens war ich
eine ziemlich schwere Geburt. Meine Mutter hat drei Tage lang
geschrien wie am Spieß. Ich hab‘ selbst nie ein Kind haben
wollen.



Sie gelten als die Ruhrgebiets-Figur schlechthin.

Tana Schanzara: Ja, weil ich so lange hier bin. Claus Peymanns
Chefdramaturg  Uwe  Jens  Jensen  hat  oft  mit  mir  geblödelt.
Irgendwann hat er gesagt: Du musst ein Solostück haben. Die
Songtexte,  so  richtige  Ruhrsongs,  hab‘  ich  mir  selbst
geschrieben und bin damit auch getingelt. Das brachte schön
Geld. Jensen hat dann kleine Stücke drumherum verfasst. Die
Sachen liefen dann wie Bolle. Und die Kritiken: Überragend
wär‘ ich gewesen! So ‚was liest man doch gern. Dann kamen noch
Film und Fernsehen.

Sie stehen fürs Revier, obwohl Sie in Kiel geboren sind.

Tana Schanzara: Als ich drei Jahre alt war, zogen meine Eltern
von Kiel nach Dortmund, in die Leipziger Straße. Da bin ich
aufgewachsen und habe auch früh Ballett-Unterricht genommen.
Also bin ich eigentlich „von hier“.

Haben Sie eigentlich immer noch Lampenfieber?

Tana Schanzara: Aaach! Natürlich. Wer sagt, er hat keins, der
lügt.

Was ist denn das Spezielle am Ruhrgebiet?

Tana  Schanzara:  Naja,  ich  habe  mal  so  ein  Lied  gemacht
(singt): „Wenn der ganze Ruhrpott eine Stadt war, wär’n wir
wie New York so groß…Mit unsren schönenEcken müssen wir uns
nicht verstecken.“ So isset doch!

Dann finden Sie es sicher auch gut, dass sich Essen und das
Ruhrgebiet als Kulturhauptstadt Europas beworben haben.

Tana  Schanzara:  Ja,  das  würde  mich  sehr  freuen.  Und  wenn
schon, dann muss der ganze Ruhrpott Kulturhauptstadt werden.
Essen alleine bringt es nich‘. Die sollen es werden und den
Titel annehmen – aber bitte für uns alle.

Was halten Sie von jüngeren Comedy-Leuten im Revier?



Tana Schanzara: Wennse von hier sind, könnses machen. Aber
manche sprechen die Sprache gar nicht richtig. Das ist dann
schlecht. Auch ein Herbert Knebel hat letztlich von Manger
gelernt. Der Manger war ja aus Hagen, der hat alles erfunden,
und er hat die Sprache der Gegend einfach geliebt. Übrigens
will mir Hape Kerkeling – er is‘ ja aus Recklinghausen – bald
einen  neuen  Liederabend  schreiben,  er  hat’s  versprochen.
Leider hat er so wenig Zeit. Aber ich könnte ja auch mal Helge
Schneider fragen…

Hatten Sie eigentlich jemals einen Misserfolg?

Tana Schanzara: Ich tu immer mein Bestes, und bisher hat’s
immer geklappt.

Fällt es Ihnen leicht, die Texte zu lernen?

Tana Schanzara: Da hat man ja Routine. Doch wenn man trotzdem
mal einen „Hänger“ hat, ist es heute schwierig. Früher saß die
Souffleuse in einem Kasten. Das Publikum hörte fast nichts,
wenn sie einem zuflüsterte. Der Kasten war den Bühnenbildnern
aber im Weg. Jetzt sitzt die Souffleuse irgendwo, wo sie keine
Sau auf der Bühne hört. Wenn jetzt was schiefgeht, schreit sie
von ganz hinten her oder aus der ersten Zuschauerreihe. Alle
hören es, nur die Schauspieler nicht.

Was machen Sie an Ihrem Geburtstag?

Tana Schanzara: Ich wollte ja schon abhauen. Aber das geht
wohl nicht. Ich mag die Zahl gar nicht, die ich da erreiche.
Nun ja. Jetzt muss ich wohl gleich zur Probe. So geht’s eben:
Hart aber grausam.

______________________________________________________

ZUR PERSON

„Perle vom Pott“ kam in Kiel zur Welt

Am 19.12.1925 wird Konstanze Schwanzara (Taufname) in



Kiel geboren.
Nach dem Abitur nimmt sie Schauspielunterricht in Köln.
Bevor sie 1956 als festes Ensemblemitglied nach Bochum
kommt,  hat  sie  Engagements  in  Bonn,  Köln,  Mannheim,
Oldenburg und Gelsenkirchen.
Film und Fernsehen (kleine Auswahl): „Jede Menge Kohle“
(1981, von Adolf Winkelmann, „Willi und die Windsors“
(1996) und „Die Oma ist tot“ (1997), beide von Hape
Kerkeling, „Jazzclub“ (2004, von Helge Schneider).
Heute  hat  in  Bochum  der  neue  Liederabend  mit  Tana
Schanzara Premiere:„A Kiss is just a Kiss“.
„Vatta, aufstehn!“ war in den 70er Jahren Tanas größter
Hit.
Kosenamen: „Perle vom Pott“, „Ruhrpott-Duse“.

Menschen  in  einem
Zufluchtsraum  –  Dieter
Giesing inszeniert „Die Zeit
und  das  Zimmer“  von  Botho
Strauß in Bochum
geschrieben von Bernd Berke | 13. Juni 2011
Von Bernd Berke

Bochum. Damit hatte der Kulturbetrieb nicht gerechnet: Letzten
Freitag  machte  sich  der  angeblich  so  weltenthobene
Schriftsteller Botho Strauß in der FAZ Gedanken über eine
mögliche schwarz-grüne Zukunft der Republik: Auch dabei zog er
allerdings ganz große Grundlinien und begab sich nicht etwa in
die „Niederungen“ der Tagespolitik.
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Sein 1989 uraufgeführtes Stück „Die Zeit und das Zimmer“,
jetzt von Dieter Giesing in Bochum imzeniert, scheint zwar
weit jenseits des Alltags ins Ungefähre zu schweben. Doch das
Traumspiel in der Spät-Nachfolge eines Strindberg geht aus
schmerzlich  genauen  Beobachtungen  des  Mittelschicht-Lebens
hervor.

Das leere weiße Zimmer im wundersam wechselnden Dämmerlicht,
das Karl-Emst Hermann gebaut hat, bedeutet als Zufluchtsraum
zugleich  die  jetzige  Welt  in  all  ihrer  Mobilität  und
Haltlosigkeit. Es ist Schauplatz flüchtiger Menschen-Passagen.
Wie Geistererscheinungen gleiten die Figuren zueinander und
aneinander vorbei. Wen sie gestern oder vorhin geliebt haben
und  warum,  das  haben  sie  schon  nieder  vergessen.  Jede
Begegnung  trägt  hier  schon  das  Vergehen  in  sich.

Dasein als Durchgangsstation

Es ist die ebenso sorgsame wie gelassene Arbeit eines in Leben
und Theater gewiss erfahrenen Regisseurs. Sehr präzise und
doch  mit  luftigen  Freiräumen  führt  Giesing  die  durchweg
inspirierten  Darsteller  durch  die  Aggregatzustände  dieses
Daseins als Durchgangs-Station. Alter Befund im neuen Gewand:
Die  Frauen,  vor  allem  jene  so  selbstverständlich  und
umstandslos auftretende Marie Steuber (so überaus klar, dass
sie schon wieder geheimnisvoll wird: Catrin Striebeck), die
Frauen  also  wirken  vorwiegend  naturhaft,  wie  unterwegs  zu
einem wieder gefundenen Mythos.

Diese Marie weckt Männerphantasien: Ist sie etwa eine „heilige
Hure“,  furienhafte  Medea  oder  doch  nur  eine  erotisch
Berechnende,  die  auf  einen  Job  aus  ist?  Wohl  nichts  von
alledem. Fest gefügte Identitäten gibt’s hier ohnehin nicht.

Untiefen allzu großer Ehrlichkeit

Die  Männer  hingegen  scheinen  gesellschaftlich  verbogen  zu
starren, eher bizarren Charakteren. Doch auch bei ihnen keimt
die Weigerung, noch etwas anzustreben oder Meinungen zu hegen.



Mal  wieder  geradezu  kultverdächtig  lakonisch  gibt  Ernst
Stötzner den Skeptiker „Julius“, der sich ein buddhistisches
Nichts-mehr-Wollen zu eigen machen möchte. Zusammen mit Olaf
(wunderbareer Widerpart: Burghart Klaußner) steigert er sich
gar  in  eine  Art  Sketch  über  die  Untiefen  allzu  großer
Ehrlichkeit hinein – irgendwo zwischen Beckett, Loriot und
eben Strauß.

Das Stück sammelt gängige Floskeln und Neurosen ein, zielt
aber kühn ins Jenseitige: Es spielt nach und hinter allen
gescheiterten  Verliebtheiten  oder  auch  feministischen
Aufregungen. Die wechselnden Begegnungen im Zimmer evozieren
Schrecken und Zauber der Wiederkehr. Die Kraft der Sprache ist
zuweilen so beschwörend wirksam, dass sogleich geschehen kann,
wovon eben gesprochen wurde.

Die 100 pausenlosen Minuten vergehen wie in Traum und Flug.
Atemlos  folgt  man  den  rasch  verwehenden  Spuren  der
Menschenwesen. Großer Beifall fürs Regieteam und das gesamte
Ensemble.

Termine:  4.,  12.,  15.,  19.,  20.,  27.  November.  Karten:
0234/3333-5555.

_________________________________________________________

Zur Person
• Botho Strauß wurde am 2.12.1944 in Naumburg (Saale) geboren.

• Von 1967 bis 1970 war er Redakteur bei der Fachzeitschrift
„Theater  heute“,  dann  bis  1975  Dramaturg  an  der  Berliner
Schaubühne bei Peter Stein.

• 1989 erhielt er den Georg-Büchner-Preis.

•  Eine  Auswahl  wichtiger  Werke:  1976  „Trilogie  des
Wiedersehens“ / 1978 „Groß und klein“/ 1981 „Paare Passanten“
/ 1984 „Der junge Mann“ / 1988 „Besucher“ / 1994 „Wohnen



Dämmern Lügen“ / 2001 „Der Narr und seine Frau heute abend in
Pancomedia“ / 2004 „Der Untenstehende auf Zehenspitzen“.

 

Wer die Berggeister stört –
Alpendrama  „Steine  und
Herzen“ bei der RuhrTriennale
geschrieben von Bernd Berke | 13. Juni 2011
Von Bernd Berke

Duisburg.  Der  Mann  mit  dem  klingenden  Namen  Ambrosius
Nektarine  ist  ein  asketischer  Fanatiker  des  Wissens.  Den
Schweizer Bergen will er ihre Geheimnisse entreißen und dazu
muss er hinauf. Um Hexen und Drachen, die der landläufige (von
den alten Machthabern wohlweislich genährte) Aberglaube dort
droben wähnt, mag er sich nicht scheren. Und auch nicht um die
Liebe. Diese Haltung muss doch ins Verderben führen!

Mit  dem  in  Duisburg  uraufgeführten  Alpendrama  „Steine  und
Heizen“  versucht  sich  der  Burgtheater-Schauspieler  und
Regisseur Sven-Eric Bechtolf erstmals als Autor. Sein Stück
über  Anfänge  des  Alpinismus  begibt  sich  in  die  Zeit  der
Französischen  Revolution.  Es  wetterleuchten  die  Fanale  der
Aufklärung, doch es dämmert auch rabiates Jakobinertum herauf
– und eilfertige Anpassung an kommende Verhältnisse. Zudem
zeigen  sich  bereits  die  Schattenseiten  wissbegieriger
Rationalität. Man weiß ja heute, wie Bergsteigerei und Ski-
Heil den Gebirgen geschadet haben.

Zwischen Esoterik und Spottlust
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In  dieser  musikalisch  unterfütterten  „Kreation“  der
RuhrTriennale  dominiert  ein  machtvolles,  zerklüftetes
Bühnenbild (Christian Bussmann). Die Alpenlandschaft ragt in
der  Duisburger  Kraftzentrale  bis  knapp  unter  die  Decke.
Maßarbeit! Das hätte einem Luis Trenker gefallen.

Besagter Ambrosius (Ernst C. Sigrist) hat nun gleichsam die
Wahl  zwischen  den  sanften  Busenhügeln  seiner  schönen,
sirenenhaften  Frau  Julia  (Francesca  Tappa)  und  den
Bergesgipfeln.  Herz  oder  Stein:  Ehelich  auf  die  Probe
gestellt, entscheidet sich der trockene Verstandesmensch für
die wissenschaftliche Expedition. Er entfernt sich somit von
der  „allbeseelten  Natur“,  wie  es  später  eine  Hexe  bündig
formuliert.

Das  hat  Folgen:  Ambrosius‘  junger  Gehilfe  Lucca  (Raphael
Clamer) darf für eine Nacht von Julias Nektar naschen. Sie
bekommt ein Kind, und Ambrosius wird seinen treulosen Gesellen
mit einem schweren Kristallblock erschlagen. Der Wahn obsiegt,
die Berggeister lassen eben nicht mit sich spaßen.

Tatsächlich treiben hier Hexen ihr Wesen. Bechtolf evoziert,
allen ironischen Brüchen zum Trotz, jene Sphären, die sich
unsere Schulweisheit nicht träumen lässt: eine Geisterwelt,
die mehr Phantasie und Poesie birgt als schnödes Wissenwollen.
Fast möchte man meinen, hier sollten etwa Galileo und Darwin
abermals verbannt werden – zumindest aus Gründen der Romantik.
Insofern ist es ein esoterischer Abend, aber dann wäre auch
Shakespeare ein Esoteriker. Nur konsequent jedenfalls, dass
der sprühend diabolische Hexen- und Drachen-Experte Niccussi
(Daniel Rohr) die rasantesten Auftritte hat. Extrabeifall.

„Steine  und  Herzen“  bietet  sinnliches  Theater.  Man  sieht
opulente  Szenen-Tableaus  und  große  Posen.  Munter  wie
glitzernde Gebirgsbäche sprudeln manche Dialoge. Das gemäßigte
Schwyzerdütsch  klingt  freilich  nicht  nur  anheimelnd.
Eingestreute rätoromanische Passagen hören sich gar an wie
Urworte  aus  einer  unvordenklichen  Gemeinschaft.  Etliche



Gruppenszenen  des  Bergvolks  geraten  zu  gravitätischen
Prozessionen,  wie  denn  überhaupt  viel  Liturgisches  sich
ausbreitet.

Sinnliches Spektakel mit vielen Quellen

Mitunter denkt man an Mysterienspiele, an Oberammergau, an
grandiosen Edelkitsch. Doch dann flackert mittendrin wieder
die Spottlust des Regisseurs Bechtolf auf. Er beschwört das
Jenseitige – und scheut davor zurück.

Die Musik (Andreas Schett, Markus Kraler) wird dargeboten von
der  aparten  „Musicabanda  Franui“:  Die  Skala  dieser
postmodernen Schöpfung reicht vom leisen, volksliedhaften Ton
über operettenhafte Einsprengsel bis zu Anklängen an große
Oper. Zwischen den gewaltigen Kulissen sind denn auch oft
großspurige Opern-Gesten yonnöten, die bei grotesken Szenen
ins Marionettenhafte driften. Menschlein an den Fädchen ihrer
Triebe.. .

Die  gut  dreistündige,  etwas  uferlose  Inszenierung  ist  ein
Beutezug  durch  allerlei  ästhetische  Gefilde  bis  hin  zur
altwienerischen  Zauberposse.  Sie  nötigt  Staunen  ab,  vermag
jedoch nicht tiefer zu berühren, sondern ist vorwiegend als
Spektakel zu nehmen. Ihre Wahrheit schnurrt letztlich zusammen
auf  einen  Befund,  den  ein  greiser  Diener  (Hans  Michael
Rehberg)  in  barocker  Vergänglichkeits-Tradition  lyrisch
übermittelt.  Sinngemäß:  O,  eitler  Mensch,  der  du  zu  den
Gipfeln strebst, bedenke, dass du sterblich bist. Die Geister
aber wirken weiter.

Duisburg, Kraftzentrale (Landschaftspark Nord): 5., 7., 9.,
10., 11., 13., 15., 16. und 17 Sept. Karten: 0700/2002 3456.



Elmar Goerden: „Man muss die
Texte  ernst  nehmen“  –
Gespräch  mit  dem  neuen
Bochumer Theaterchef
geschrieben von Bernd Berke | 13. Juni 2011
Bochum.  Mit  der  nächsten  Spielzeit  tritt  er  als  neuer
Intendant Matthias Hartmanns Nachfolge in Bochum an: Was darf
das Theaterpublikum von Elmar Goerden (42) und seinem neu
formierten  Ensemble  erwarten?  Ein  Gespräch  mit  Goerden  im
Bochumer Rathaus, wo sein „Vorbereitungs-Büro“ die neue Saison
plant.

Elmar  Goerden
beim  Interview
(Bild:  Bernd
Berke/WR)

Sie kommen gerade aus den Proben. An welchem Stück arbeiten
Sie denn?

Elmar Goerden: An Goethes „Iphigenie“. Das wird Mitte Oktober
eine  wesentliche  Säule  des  Eröffnungsprogramms  sein.  Wir
werden dann in 14 Tagen fünf oder sechs Premieren auf die
Bühne  bringen,  drei  davon  gleich  am  ersten  Wochenende.
Selbstverständlich werden wir auch Gegenwartsautoren spielen –
unter anderem von Botho Strauß, Peter Handke und Sarah Kane.
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Welche Konturen hat das neue Ensemble? Und welche Darsteller
aus Hartmanns Team gehören weiter dazu?

Goerden: Zunächst einmal: Ich halte das Ensemble für eine der
größten Errungenschaften des deutschen Theaters. Ich bin ein
Liebhaber des festen Ensembles, das zusammenwächst. Es kommen
Schauspieler aus Wien, Berlin, München und Hamburg. Einige
bleiben Bochum aber auch erhalten: Margit Carstensen, Veronika
Bayer,  Lena  Schwarz,  Jele  Brückner,  Maja  Beckmann,  Ernst
Stötzner, Manfred Böll, Martin Rentzsch – und natürlich die
Seele des Hauses, Tana Schanzara. Sie ist ja ein unglaubliches
Geschöpf, für das man nur danken kann. Ganz selten, dass man
so etwas noch findet…

Wer kommt neu hinzu?

Goerden:  Stellvertretend  für  ein  starkes  Ensemble:  Zum
Beispiel Imogen Kogge von der Berliner Schaubühne, aus Wien
die Nestroy-Preisträgerin Ulli Maier, vom Burgtheater Agnes
Riegl,  Henning  Hartmann  haben  wir  Peymann  „abgeluchst“.
Cornelia Froboess wird hier spielen, Catrin Striebeck, Michael
von Au – und einige andere.

Haben Sie Angst vor den Erwartungen in Bochum? Die jetzigen
Zuschauerzahlen sind ja kaum noch zu steigern.

Goerden: Das verstehe ich eher als Ansporn.

Spüren Sie eine Konkurrenz mit Bühnen in den Nachbarstädten?

Goerden: Nein. Warum auch? Es ist nicht meine Art, ängstlich
nach nebenan zu schielen. Jeder macht das Theater, das er
machen muss. Wir brauchen sicherlich ein eigenes Profil. Und
das  Bochumer  Schauspiel  wird  ein  Gesicht  haben,  das  man
erkennt.  Ich  gönne  Nachbarn  wie  Dortmund  und  Essen  jeden
Erfolg. Es ist doch schön, dass es in dieser Region eine so
hohe Reibungsdichte künstlerischer Impulse gibt. In München
habe  ich  fast  in  einer  Diaspora  gearbeitet.  Da  gibt  es
Theater-Reichtum in der Stadt, aber ringsum praktisch nichts.



Als  gebürtiger  Niederrheiner  fühle  ich  mich  überhaupt  im
Ruhrgebiet zuhause. Hier versteh’ ich die Leute auch besser.

Kein Problem, wenn in drei Städten dasselbe Shakespeare-Stück
herauskommt?

Goerden: Stören würd’s mich nur, wenn alle drei Inszenierungen
gleich wären. Übrigens braucht man ja eine bestimmte Situation
im Ensemble, wenn man gewisse Stücke spielen will. Wenn Sie
keinen  Hamlet  haben,  können  Sie  keinen  „Hamlet“  machen.
Entscheidend ist: Welche Stoffe binden wir an welche Leute?
Wer passt wozu? Da ist es wichtig, dass man Menschen hat, die
hier bleiben wollen. Deshalb werden wir auch einige Regisseure
fest ans Haus binden, zum Beispiel Tina Lanik und Jan Bosse.

Wie schätzen Sie das Publikum in Bochum ein?

Goerden: Hier gibt es eine allgemeine Gründüberzeugung, dass
Theater  ein  Mittelpunkt  der  Stadt  ist.  Das  Publikum  ist
ausgesprochen  offen,  manchmal  kann  es  sich  geradezu
leidenschaftlich an eine Aufführung „verschenken“ – und es ist
sehr strapazierfähig.

Sind denn Strapazen zu erwarten?

Goerden: Nun, wenn wir mit Goethes „Iphigenie“ beginnen, dann
kommt das nicht von ungefähr, sondern es ist bereits eine Art
„Notenschlüssel“. Ein solches Stück ist kein Steinbruch, aus
dem man sich nach Gutdünken bedienen kann. Man muss die Texte
ernst nehmen, man muss sich fragen: Was geht in ihnen um? Und
n i c h t gleich bei auf ersten Probe sagen: Was soll das m i
r? Was kommt m i r davon nahe? Dann würden die Inszenierungen
sehr schmal werden, die Sprache würde verarmen. Wir wollen
keine  allseits  bekömmlichen  60-Minuten-Versionen  anbieten,
keine Fernsehformate.

Also geht es im Prinzip werktreu zu?

Goerden: Die Texte müssen sich entfalten, sie brauchen ihren



besonderen Hallraum. Nicht, weil wir Antiquitäten-Fans sind,
sondern weil wir glauben, dass darin etwas aufgehoben ist, was
uns heute fehlt: Schicksale und Gefühlskräfte von einer Größe,
wie es sie so nicht mehr gibt. Man kann ein Wort wie „Ach“ von
Goethe kurzerhand streichen. Man kann sich aber auch fragen,
ob es nicht ein besonderer Herzenslaut ist. Es handelt sich
dabei keineswegs um „Werktreue“, wie sie Bundespräsident Horst
Köhler kürzlich angemahnt hat. Die Werke einfach so zu lassen,
wie sie sind, das wäre nur die Abwicklung von Reclam-Heften.
Ich will die Stücke vor das Licht der Zeit halten, in der wir
leben. „Zeitlose“ Klassiker gibt es gar nicht.

Da  darf  man  sich  wohl  auf  ziemlich  lange  Theaterabende
einrichten?

Goerden:  Nicht  unbedingt.  Ich  betrachte  Theater  nicht  als
strenges Exerzitium. Es geht mir nicht darum, den Leuten zu
vermitteln: Haha, ihr lebt so in den Tag hinein, jetzt zeigen
wir euch mal, wo der Hammer hängt. Demonstrative Belehrung von
der Bühne herab ist langweilig.

___________________________________________

ZUR PERSON:

Elmar Goerden wurde am 29. März 1963 in Viersen/Niederrhein
geboren.
Schon  als  Jugendlicher  trampte  er  öfter  zum  Bochumer
Schauspielhaus.  Nach  Claus  Peymanns  Aufführung  der
„Hermannsschlacht“  von  Kleist  stand  der  Berufswunsch  des
damals  15-Jährigen  fest:  Theaterregisseur!  Zwischenzeitlich
wäre Goerden allerdings fast Fußballprofi geworden. Das Zeug
dazu hätte er wohl ebenfalls gehabt.
Goerden  studierte  Kunstgeschichte,  Anglistik  und
Theaterwissenschaft  in  Köln,  Edinburgh,  Birmingham  und  New
York. Von 1991-1994 arbeitete er als Regieassistent für die
Berliner Schaubühne am Lehniner Platz. Seine Lehrmeister dort
waren u. a. Andrea Breth, Luc Bondy, Robert Wilson und Peter



Stein.
Ab  1996  war  Goerden  Hausregisseur  am  Stuttgarter
Schauspielhaus. 2001 ging er als Regisseur und Oberspielleiter
zum Residenztheater in München.

(Der Beitrag stand in ähnlicher Form am 28. Mai 2005 in der
„Westfälischen Rundschau“, Dortmund. Das Gespräch führten die
Kulturredakteure Bernd Berke und Arnold Hohmann).

Peymann-Inszenierung  bei  den
Ruhrfestspielen:  Am  Ende
bleibt  „Nathan“  schmerzlich
allein
geschrieben von Bernd Berke | 13. Juni 2011
Von Bernd Berke

Recklinghausen. Wer Lessings „Nathan der Weise“ spielen lässt,
darf dunkelste deutsche Vergangenheit nicht ausblenden. Ein
Regisseur wie Claus Peymann weiß das natürlich.

Peymanns  „Nathan“-Version  gastiert  jetzt  bei  den
Ruhrfestspielen. Ihre Premiere am Berliner Ensemble hatte die
Inszenierung bereits im Januar 2002, sie stand damals im Bann
der Terroranschläge vom 11. September 2001.

Tatsächlich taugt das Stück (daszur Zeit der mittelalterlichen
Kreuzzüge  in  Jerusalem  spielt)  auch  heute  noch,  um
fundamentalistische  bzw.  tolerante  Haltungen  dreier  großer
Religionen zu untersuchen: Judentum, Christentum, Islam. Man
muss den Holocaust hinzudenken, wenn man sich an diesen kühn
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konstruierten Text wagt.

Ein Vorschein des Schreckens findet sich bei Lessing: Nathans
Familie  ist,  bevor  die  Handlung  einsetzt,  von  Christen
umgebracht  worden.  Sein  dringlicher  Ruf  nach  allseitiger
Versöhnung zwischen den Glaubensrichtungen ist – vor diesem
Hintergrund – geradezu unfassbar human und aufklärerisch. In
diesen heil’gen Hallen kennt er die Rache nicht…

Bühnenbildner  Achim  Freyer  hat  ein  Spielfeld  mit  allerlei
Bodenlinien  entworfen:  Es  ist  sozusagen  ein  Ort  für
Zwangsneurotiker, die nicht vom einmal vorgezeichneten Wege
abweichen können. Und eine Art Schachbrett, auf dem zuweilen
hinterlistige Strategien verfolgt werden.

Peymann wahrt respektvoll den historischen Abstand, einzelne
Lessing-Wörter  wie  „itzo“  und  „kömmt“  bleiben  fremdartig
stehen.  Hie  und  da  neigt  der  Regisseur  zur  karikierenden
Überzeichnung,  doch  man  versteht’s:  Er  misstraut  den
Lippenbekenntnissen  und  erst  recht  der  großen  finalen
Versöhnung.

So bleibt Nathan (von Christen, und Moslems gleichsam kalt
lächelnd aus der menschlichen Familie hinausgedrängt) am Ende
schmerzlich allein, wenn alle anderen einander umarmen. Und
der Bühnenboden beginnt zu brennen.

Es ist ein Abend edler Schauspielkunst, die sich nicht eitel
spreizt,  sondern  innig  dem  Stück  dient,  das  hier  nie  zum
drögen Lehrtheater missrät. Zwei Namen nur: Der famose Peter
Fitz als Nathan lässt den seelischen Zwiespalt, die Brüche und
Verletzungen dieser Figur in jedem Moment spüren. Hans-Peter
Korff als Sultan Saladin ist ein bis in die Fingerspitzen
windungsreicher Komödiant.

Rauschender Beifall – ganz so, als wolle das Publikum den
einstigen  Bochumer  Theaterchef  Peymann  endlich  wieder
dauerhaft  in  unseren  Breiten  behalten.  Schön  wär’s  ja.



Termine: 20., 21., 22. Mai. Karten: 02361/92 18-0.

Im Dschungel der Begierden –
Lukas  Bärfuss‘  Stück  „Die
sexuellen  Neurosen  unserer
Eltern“ in Bochum
geschrieben von Bernd Berke | 13. Juni 2011
Von Bernd Berke

Bochum.  Der  Vorhang  öffnet  sich  und  man  sitzt  vor  einem
Dschungel. Über und über ist die Bühne bewachsen, so dass kaum
ein Durchkommen ist. Ist dies der Dschungel der Begierden? Die
Assoziation liegt nicht allzu fern, denn auf dem Spielplan
stehen „Die sexuellen Neurosen unserer Eltern“.

Das  zu  Herzen  gehende  Stück  des  jungen  Schweizers  Lukas
Bärfuss handelt von der geistig leicht behinderten Dora. Auf
Wunsch  der  Mutter  werden  eines  Tages  ihre  dämpfenden
Medikamente  abgesetzt.  Und  was  kommt  zum  Vorschein?  Ein
sexuelles Monstrum, das fortan nur noch „ficken“ will.

Einiger Unsinn ist über das Stück verbreitet worden, etwa nach
der Devise, dass Doras machtvoll erwachende Sexualität von den
Erwachsenen im Namen einer höheren Ordnung unterdrückt werde.
Ganz so, als wär’s noch wie einst in Frank Wedekinds„Frühlings
Erwachen“, wo die Lüste der Jugend im wilhelminischen Ungeist
erstickten.

Diese Dora liefert sich vollkommen aus

In Wahrheit geht es hier ziemlich permissiv zu, sprich: Die
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Erwachsenen erlauben dieser Dora so manches, sie haben (oder
heucheln)  ja  sooo  viel  Verständnis.  Die  Eltern,  der  Arzt
(bravourös:  Fritz  Schediwy),  der  Gemüsehändler  (Bernd
Rademacher  als  Doras  Arbeitgeber)  und  ein  „feiner  Herr“
(Martin  Horn  als  Parfümvertreter),  der  Dora  brutal
entjungfert, sind in verschiedenen Graden und Verdruckstheiten
selbst  bis  zum  Anschlag  sexualisiert.  Mutter  und  Vater
(Veronika Bayer, Manfred Böll) etwa treiben’s mit einem „gut
bestückten“ Mann zu dritt.

Die  Leute  sind  daher  ebenso  irritiert  wie  insgeheim
aufgestachelt, als dieses Mädchen mit seinem etwas debilen
Lolita-Appeal zu allem bereit ist und sich alles gefallen
lässt,  um  sich  endlich  einmal  selbst  zu  spüren.  Eine
unversehens auf die Welt gefallene Versuchung. Blutergüsse,
heftige Hautabschürfungen? Egal. Dora liefert sich aus, wie
ein vollkommen passives Fluidum. Es ist ihr offenbar ganz
gleich, ob man sie gröbstens beschläft, sie verprügelt oder
eine Abtreibung an ihr vornimmt. Ihre häufigsten Sätze bei all
dem  lauten  „Weiß  nicht“  und  „Ist  doch  nichts  dabei“.
Ungeheuerlich.

Martin  Höfermanns  Inszenierung  am  Bochumer  Schauspielhaus
lässt solche bestürzenden Befunde im besagten Dschungel (mit
Extra-Beifall  bedachtes  Bühnenbild:  Volker  Hintermeier)  wie
ein  düsteres  Märchen  oder  eine  Legende  erscheinen.  Der
Rcgisseur erspart uns rüde Sex-Szenen. Statt dessen wird es
jeweils  finster,  und  man  hört  ein  bcdrohlich-atavistisches
Dröhnen.

Herkömmliche Erklärungsmuster helfen hier nicht

Die  Regie  erschließt  geradezu  mythische  Dimensionen  und
beschwört abgründige Ängste vor einer freigelassenen, geist-
und  grenzenlosen  Sexualität.  Herkömmliche  gesellschaftliche
Erklärungsmuster (von Geld, Arbeit und drohender Pleite ist
nur en passant die Rede) helfen hier kaum weiter. Es waltet
ein unlösbares Geheimnis. Doch im ältesten, aristotelischen



Sinne des Theaters werden Furcht und Mitleid geweckt.

Sehr leicht könnte das Stück in Brachial-Komik oder Weltekel
abstürzen. Es steht und fällt fast alles mit der Darstellerin
der Dora: Bewundernswert, wie Angelika Richter in Bochum das
Schwanken  auf  dem  Grat  vollbringt.  Am  Ende  erstrahlt  sie
geradezu in ihrem Elend der Selbstaufopferung, als wäre sie
eine „Heilige“ ganz eigener Art.

Doch  über  allem  thront  wie  eine  Zauberin  oder
Zeremonienmeisterin die betagte, doch frisch-freche Mutter des
Gemüsehändlers: Mit dieser Urgestalt (Tana Schanzara), so ahnt
man, könnte vielleicht ein neues Matriarchat beginnen. Doch
das wäre ein anderes Märchen.

Termine: 31. März, 7., 13., 19. April. Karten: 0234/33 33-111.

Der Drang ins Grenzenlose –
Uraufführung  von  Tankred
Dorsts Stück „Die Wüste“ in
Dortmund
geschrieben von Bernd Berke | 13. Juni 2011
Von Bernd Berke

Dortmund.  Blühende  Zeiten  für  die  Dortmunder  Bühnen.  Am
kommenden Sonntag wird die Grass-Oper „Das Treffen in Telgte“
uraufgeführt, am letzten Samstag kam im Schauspiel erstmals
Tankred Dorsts Stück „Die Wüste“ heraus. Bemerkenswert, dass
solche Autoren dem Haus vertrauen.

Neuerdings pilgern ja selbst Kölner Theaterfans nicht nur nach
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Bochum, sondern just auch nach Dortmund. Nun also zieht es sie
in  jenes  ortlose,  hitzig-flirrende  Gelände,  das  allerlei
unausgelebte Sehnsüchte der Zivilisation entfacht: die Wüste.
Bleibt’s eine dramatische Fata Morgana, oder findet Regisseur
Hermann Schmidt-Rahmer die Oase?

Tankred Dorst (79) ist 1962 auf Partikel des Stoffs gestoßen,
seither hat er sich in kreativen Schüben wiederholt darauf
zubewegt  und  sich  endlich  tiefer  hinein  begeben.  Zentrale
Figur  ist  der  historische  Charles  de  Foucauld,  um  1900
französischer Kolonialoffizier in Nordafrika. Der Kerl fraß
das Leben wohl wie ein Berserker, hurte haltlos herum und
wurde unehrenhaft aus der Armee entlassen.

Später begann er ein zweites Leben als Eremit im entlegenen
Gebiet der algerischen Tuaregs – auf mystischer Suche nach dem
Unbedingten, nach Gott und Tod und überhaupt. Im wirklichen
Kirchenleben gibt’s einen Orden der „Kleinen Brüder Jesu“, der
auf seinen Spuren wandelt, und Foucauld soll zu Pfingsten 2005
selig gesprochen werden.

Mit der Hure Mimi in der Badewanne

Und auf der in gleißendem Weiß gehaltenen Dortmunder Bühne? Da
begegnet uns anfangs ein lauthals dröhnender Soldat, der sich
mit der Hure Mimi (herrlich kapriziös auf ordinäre Art: Silvia
Fink) in der Badewanne ergeht.

Doch  schon  in  den  Sekunden-Ritzen  dieser  Gier  lässt  der
Schauspieler Harald Schwaiger auch eine wachsende Verstörung
ahnen,  diesen  notorischen  Drang  ins  Grenzenlose,  der  sich
später vom Sinnlichen abwenden und in ein selbstmörderisches
Märtyrertum ergießen wird. „Töte mich!“ hallt es schon zu
Beginn mit Geisterstimme in den Lüften. Tatsächlich wird der
Einsiedler durch einen Kopfschuss enden.

Sind  also  wildester  Lebensrausch  und  quasi-religiös
unterfütterte  Todessehnsucht  zwei  Seiten  derselben  dunklen
Sache? In diesem Sinne hat sich Tankred Dorst (der sich erst



nach  der  Aufführung  im  Foyer  sehen  ließ)  vorab  geäußert.
Offenbar ist die über weite Strecken spannende Inszenierung,
die  vor  allem  bis  zur  Pause  durch  dichte  Figurenführung
überzeugt, seiner Intention treulich gefolgt. Und zwar auf
geschmackssichere Weise, wenn man davon absieht, dass am Ende
Foucauld an einer Rakete hängt wie Jesus am Kreuz.

Der Asket Foucauld wälzt sich wollüstig in seinen Visionen

In seiner Einsiedelei filtert Foucauld mit einem Grammophon-
Trichter die „Stimme Gottes“ aus dem Äther, kauert halbnackt
auf  einem  Sockel  und  weiß  abermals  dröhnend  von  seinen
Grenzerfahmngen zu künden. Der Lüstling hatte bereits einen
Hang zum Eremitentum, und noch der Asket wälzt sich geradezu
wollüstig  in  seinen  Visionen.  Seine  taumelnde  Haltung  und
seine manchmal auch so träge resignierende Stimmlage haben
sich kaum verändert. Dieser europäische Mensch ist und bleibt
einer,  der  letztlich  nur  sein  Ich  steigern  will  –
gleichgültig,  in  welche  Richtung.

Die  Wüste  scheint  ohnehin  vielerlei  schwankenden  Wahn  zu
wecken.  Zwischendurch  hält  die  Inszenierung  Ausschau  nach
heutigen Wüsten-Vorstellungen zwischen Hippie-Trip, komischer
Geschäftstüchtigkeit (Skorpione für den Verkauf nach Europa
einfangen) und touristischem Irrsinn.

Ach,  Europa!  Hier  mündet  selbst  Todeswunsch  in  bloße
Theatralik. Alles nur Auftritt, nur ichversessenes Spiel: Ein
Strang des Geschehens zeigt in Paris jene Marie (äußerlich
kühl, innerlich brodelnd: Birgit Unterweger), die vermeintlich
ihren  Mann  Hector  (hübsch  geckenhaft:  Bernhard  Bauer)  mit
Zyankali töten will, um der ach so aufregenden „Verbrecher“-
Seele Foucauld notfalls in die Hölle zu folgen. Doch es ist
nur romantische Attitüde, für deren bühnenreife Folgen selbst
Hector artigen Beifall spendet. Bei einem Attentat wird er
doch  noch  sterben,  inmitten  eines  explodierenden  Büffets,
einer Aggression gegen westlichen Luxus also. Spätestens mit
diesem Horror ragt das Stück ins Heute hinein.



Termine: 6., 19. März; 8., 16., 30. April. Karten: 0231 / 50
27 222.

Sog  der  wortkargen
Geschwätzigkeit  –  Deutsche
Erstaufführung von Jon Fosses
„Todesvariationen“ in Bochum
geschrieben von Bernd Berke | 13. Juni 2011
Von Bernd Berke

Bochum.  Gibt  es  wortkarge  Geschwätzigkeit?  Normalerweise
nicht. Doch beim norwegischen Dramatiker Jon Fosse erlebt man
sie konkret.

Seine Personen bilden sehr einfache, knappe Sätze („Es ist
nicht so“ / „Du darfst nicht“ /„Kannst du bitte gehen“). Sie
quellen melancholisch aus Mündern und tropfen in ein Meer des
Schweigens. Doch wie in einer Endlosschleife werden sie in
wechselnden Phrasierungen wiederholt, so dass denn doch auf
lakonische Art recht viel geredet wird.

Es ist vielleicht die Angst vor dem endgültigen Verstummen,
vor dem Tod, welche diese Menschen umtreibt und zum bloßen
Sagen am Rande der Sprachlosigkeit drängt. Dies gilt auch fürs
Stück  „Todesvariationen“,  das  jetzt  in  den  Bochumer
Kammerspielen als deutsche Erstaufführung zu sehen ist. Nach
„Winter“ und „Schönes“ ist es bereits die dritte Bochumer
Fosse-Premiere.  Man  erkennt  den  Autor  sogleich  am  „Sound“
wieder. Dem rhythmischen Sog überlässt sich auch der Regisseur
Matthias Hartmann.
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Der ruhmreiche Bühnenbildner Karl-Ernst Herrmann hat (passend
zum  schlackenlosen  Text)  einen  gleißend  hellen,  leeren
Kastenraum  bauen  lassen.  Nichts  lenkt  in  diesem
minimalistischen Umfeld von den Worten und Gesten ab, die hier
äußerst  plastisch  hervortreten,  obgleich  ziemlich  verhalten
gespielt wird. Jede Handbewegung, jede Schrittfolge gerinnt
zum Zeichen.

Familiäres Mysterienspiel

Vor  der  Bühne  schwankt  ein  Schiffsmast  als  Signal  eines
wellengleich wechselhaften Schicksals. Das aber ist gnadenlos
hart: Ein älterer Mann und seine Frau (ganz große Besetzung:
Hans-Michael  Rehberg,  Barbara  Nüsse)  haben  ihre  einzige
Tochter verloren. Sie hat Selbstmord begangen. Schon als Kind
wollte sie nur „ihre Ruhe haben“. Doch ihre Tat wird ein
Rätsel bleiben, der Text umschleicht den Freitod wie eine
schrecklich leere Mitte. Neben den Eltern, die den Schmerz
nicht  fassen  können  und  den  Tod  nicht  wahrhaben  wollen,
geistern zwei weitere Paare über die Erinnerungsbühne: die
beiden  selbst,  in  früheren  Jahren  des  Beginnens,  der
Schwangerschaft, der Ehekrisen und der Trennung (Patrick Heyn,
Sabine Haupt); sodann die heranwachsende Tochter mit einem
Freund (Cathérine Seifert, Johannes Zirner), der sie verlockt,
aber auch stets vor sich warnt und vielleicht „der Tod“ selbst
ist.

Familiäres  Mysterienspiel  im  Schattenreich  eines  gleitenden
Phasenwandels: Düstere Vorahnungen und verzweifelte Rückblicke
kreuzen  sich.  Die  subtil  eingesetzten  Schattenrisse  der
Figuren  werden  zum  dramaturgischen  Element.  Gespenstischer
Befund:  Jede(r)  ist  für  sich  allein,  Mitteilungsversuche
schlagen fehl.

Ohne nähere Bestimmung müssen diese Gestalten auskommen. Sie
sind letztlich alterslos. haben keine erkennbaren Berufe, auch
Ort und Epoche des Geschehens sind nicht gewiss. Soziologische
und psychologische Erklärungsversuche laufen ins Leere. Hier



geht’s  existenziell  zu,  für  Interpretationen  bleiben  weite
Spielräume.

Und  so  kreist  der  Text  zuweilen  etwas  redundant  in  sich
selbst. Gespielt von mittelmäßigen Darstellern, wäre dies wohl
schwer erträglich. Doch in Bochum tragen sie das Stück 80
Minuten  über  manche  Untiefen  hinweg,  so  dass  man  der
linguistischen  Kammermusik  doch  atemlos  lauscht.  Am  Ende
schwindet ein leuchtendes Quadrat auf der Wand ins Nichts.
Dunkel. Stille. Auslöschung.

Termine: 15. Feb., 2. und 8. März. Karten: 0234/3333-111.

Was ist uns die Kultur noch
wert? – eine dringliche Frage
anlässlich  der  finanziellen
Streitfälle  in  Dortmund  und
Hagen
geschrieben von Bernd Berke | 13. Juni 2011
Von Bernd Berke

Man stelle sich vor: Es ist kurz nach 20 Uhr, die Geschäfte
haben nun allesamt geschlossen. Wer sorgt dafür, dass die
Bürgersteige nicht gleich ganz „hochgeklappt“ werden, dass die
Stadt nicht menschenleer und öde daliegt?

Gewiss: Gaststätten, Discos und wohl auch manches schummrige
Etablissement. Nun ja. Doch vor allem Opern, Sprechtheater,
Kinos, Konzerte oder Lesungen bringen lebhaften abendlichen
Betrieb  mit  sich  –  und  Museen,  sofern  sie  gelegentlich
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Öffnungszeiten  zu  späterer  Stunde  anbieten,  wie  in  echten
Metropolen üblich.

In  der  seit  Jahren  laufenden  Kosten-Debatte.  die  sich
angesichts kommunaler Haushaltsnöte zuspitzt, drängt sich die
Frage auf: Wozu brauchen wir Kultur, warum sollten wir sie uns
auch  „in  Zeiten  knapper  Kassen“  (so  die  gängige  Formel)
leisten? Ein Thema mit vielen Aspekten und Emotionen.

Zwei gewichtige Streitfälle in unserer Region erhitzen die
Gemüter  und  füllen  Leserbriefspalten:  Das  Dortmunder
Konzerthaus  macht  abermals  erhöhten  Zuschussbedarf  geltend
(morgen Thema im Stadtrat), und das für Hagen geplante Emil
Schumacher-Museum droht(e) an Finanzfragen zu scheitern.

Damit die Städte lebendig bleiben

In beiden Städten spielen zwar auch politische und menschliche
Klimafragen ihre Rolle doch letztlich geht’s ums Geld. Manche,
die  schnell  fertig  sind  mit  dem  Wort,  behaupten  kurzum,
Kindergärten oder Schwimmbäder seien wichtiger als Kultur. Es
ist  läppisch  leicht  und  irrwitzig,  dies  gegeneinander
auszuspielen.  Eins  wie  das  andere  gehört  zur  menschlichen
„Daseinsvorsorge“,  wie  (nicht  nur)  der  Deutsche  Kulturrat
unermüdlich betont.

Das eingangs skizzierte Szenario lässt es ahnen: Wir brauchen
Kultur nicht nur, um uns unseres Herkommens, unserer Werte und
Aussichten zu vergewissern. Kulturgenuss gibt’s auch daheim
(mit Buch oder CD), vor allem aber belebt er unmittelbar die
Städte.  Zudem  profitieren  Wirtschaftszweige  davon,  so  etwa
Gastronomie  oder  Hotels;  ganz  zu  schweigen  von  der
eigentlichen Kulturwirtschaft mit Verlagen, Galerien, Kinos,
an denen etliche Arbeitsplätze hängen.

Die Sache mit den „Subventionen“

Wer wollte bestreiten, dass das vor einigen Jahren noch recht
finstere  Dortmunder  Brückstraßen-Viertel  durchs  Konzerthaus



erheblich vitaler und urbaner geworden ist? Davon hat beileibe
nicht nur das „gehobene Bürgertum“ etwas.

Zunächst einmal ist es zweitrangig, ob öffentlich finanzierte
Häuser,  private  Einrichtungen  oder  die  „Freie  Szene“  das
Lebensgefühl steigern. Auch sind Sponsoren, denen es um die
Sache  geht,  jederzeit  willkommen.  Bei  ambitionierten
Programmen  geht  es  allerdings  kaum  ohne  öffentliche
„Subventionen“. Jedoch: Was gestern noch sperrig schien, ist
morgen schon fast Allgemeingut. Kultur bedeutet somit auch
Zukunft.

Nicht von ungefähr steht der Begriff „Subventionen“ hier in
Anführungsstrichen.  Denn  eigentlich  sind  Kulturausgaben
Investitionen  –  längst  nicht  nur,  aber  auch  im
wirtschaftlichen Sinn. Öffentliche Mittel sorgen dafür, dass
Eintrittskarten nicht noch teurer werden. Je preiswerter die
Tickets,  desto  breiter  die  möglichen  Zielgruppen.  Und  am
oberen Ende der Gehaltsskala? Nun, unsere Firmen brauchen gute
Manager.  Die  arbeiten  meist  ungern  in  Städten,  welche
kulturell  wenig  bieten.

Pflichtaufgabe und Staatsziel

Mit  landläufige  „Schnäppchenjäger-Mentalität“  ist  auf
kulturellem Felde nichts zu bestellen. Geiz ist gar nicht
geil. Umsichtige Sparsamkeit aber schon. Denn natürlich haben
auch  die  Kulturschaffenden  eine  gewisse  Bringschuld:
Selbstgefällig gleißende, sündhaft teure Inszenierungen wirken
in Zeiten, da manche auf manches verzichten müssen, mitunter
obszön.  Auch  jene  eitlen  Regisseure,  die  mit  ihrer
Weltverachtung  Zuschauer  vertreiben,  sind  keine  idealen
Sendboten der Ästhetik.

Gern  schmückt  sich  der  Staat  mit  etablierter  Kultur  vom
Beethoven-Quartett zur Feierstunde bis zum Kunstwerk in der
Amtsstube. Der vormalige Bundespräsident Johannes Rau ist mit
sie  eben  nicht  ohne  einige  Schritte  weiter  gegangen,  und



Kulturstaatsministerin  kann  Christina  Weiss  ist  ihm  darin
gefolgt:  Wir  reden  von  der  Forderung,  Kultur  zur
Pflichtaufgabe  zu  erklären,  sie  als  Staatsziel  in  den
Verfassungen zu verankern – damit sie eben nicht ohne weiteres
weggespart werden kann.

Vielleicht  lässt  sich  dies  derzeit  nicht  politisch
durchsetzen, doch als Denkimpuls sollte es fruchten. Wann wird
man  dazu  ein  paar  klare  Worte  von  unserem  jetzigen
Staatsoberhaupt  Horst  Köhler  hören?


