
Mit Ibsen auf die Hüpfburg:
Nach Bochum spielt jetzt auch
Düsseldorf „Peer Gynt“ – ein
Inszenierungs-Vergleich
geschrieben von Bernd Berke | 24. November 2004
Von Bernd Berke

Düsseldorf/Bochum. Wer Frauen auf der Bühne sehen möchte, weil
sie  halt  auch  im  Stück  vorkommen,  der  ist  jetzt  in  der
Düsseldorfer  „Peer  Gynt“-Version  falsch.  Regisseur  Michael
Simon  stemmt  Henrik  Ibsens  Weltendrama  mit  einem  reinen
Herren-EnsembIe. Warum? Man muss es sich zusammenreimen, etwa
so: Die faustische Steigerung des bürgerlichen „Ich“, das den
Erdkreis  kolonisieren  will,  war  historisch  eine  männliche
Domäne. Gut, dass wir drüber geredet haben.

Aber muss man deshalb auch Peer Gynts Mutter (Götz Argus) und
die  lebenslang  treulich  auf  ihn  wartende  Solveig  (Markus
Danzeisen) männlich besetzen? So verzichtet man ja gerade auf
weibliche Gegenkräfte zur maskulinen Dominanz. Streckenweise
gerät  die  Geschlechtsumwandlung  zur  karnevalistischen
Travestie.

Vor wenigen Wochen hatte sich Jürgen Gosch in Bochum Ibsens
Riesendrama  vorgenommen  (die  WR  berichtete).  In  einer  Art
Bühnen-Sandkasten  ergab  sich  dort  ein  putzmunteres,
gelegentlich allzu turbulentes „Kinderspiel“ über Peer Gynts
fortwährend fehlschlagende Selbstsuche. In Düsseldorf ist es
nun eine aufblasbare Riesenmatte, welche zeitweise die Bühne
überwuchert  und  als  Hüpfburg  dient.  Es  sieht  so  aus,  als
nähmen  beide  Regisseure  Ibsen  aus  infantil  getönter  Tobe-
Perspektive wahr. Zufall oder Zeichen der Zeit?

Reines Herren-Ensemble – und die Hauptfigur gibt es zehnfach
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Die Hauptfigur ist in Düsseldorf gleich zehnfach vorhanden. Im
fliegenden Wechsel lösen die Darsteller einander als Peer Gynt
ab,  gegen  Ende  sehen  wir  schon  mal  alle  zugleich.  Zehn
Identitäten, also letztlich gar keine. Es ist ein Vexierspiel.
Und man kann die einzelnen Darsteller schwerlich gesondert
beurteilen. Das kollektive Gewusel lässt es nicht zu.

In Bochum wird insgesamt trefflicher agiert, in Düsseldorf
genauer  artikuliert.  Während  sie  in  der  Bochumer
Improvisations-Rasanz manche Zeile verschlucken, klingen hier
die Worte recht klar. Immer wieder greift die Düsseldorfer
Inszenierung zudem Kernsätze auf, die laut wiederholt werden.
Da möchte man meinen, hier gelte die Textvorlage noch etwas.
Doch im Revier und am Rhein setzt man einige Stückkenntnis
voraus, man bedient sich freihändig aus dem Fundus. Dabei
herrscht allemal der schnelle Jux vor.

Die Männer, der Westen und der Krieg

Regisseur Michael Simon will den Eroberer-Gestus des Peer Gynt
geißeln: Etliche Dritte-Welt- und Öko-Verkaufsstände im Foyer
werden flugs zum „Bestandteil der Inszenierung“ erklärt. Aha:
Die Sache mit dem maßlos aufgeplusterten „Ich“ ist nicht nur
eine  der  Männer,  sondern  auch  des  kolonisierenden  Westens
überhaupt. Lehrhaft wird dies vorgeführt, wenn Peer Gynt als
Kapitalist in Amerika durchstartet. Drinnen erklingt Sinatras
„Strangers  in  the  Night“,  draußen  vor  den  Theaterfenstern
bricht flammender Krieg los – und wir sollen gewiss an den
Irak denken.

Vor den Fenstern? Genau. Denn weder den umtriebigen „Peer
Gynt“ noch seinen rastlosen Regisseur hält es lange an einem
Ort. Deshalb müssen auch die Zuschauer mobil sein. Erst sitzen
sie im Parkett, dann werden sie auf die Bühne geleitet, wo
sich die Szenen mit den grotesken Trollen ereignen und man
nackenstarr zum Schnürboden hochschaut.

Hernach  geht’s  ins  Foyer,  schließlich  darf  man  wieder  im



Gestühl Platz nehmen. Sonderlichen Deutungs-Mehrwert erbringen
die  Wanderungen  nicht.  Man  kann  nur  von  diesem  Basar  der
Besonderheiten erzählen wie einer, der eine Reise getan hat.
Wohin hat sie geführt? Ins Ungefähre, doch nicht näher zu
Ibsen.

• Termine Düsseldorf: 24., 25. Nov., 11., 17., 21., 22. Dez.
Karten: Tel. 0211/36 99 11.  • Termine Bochum: 27. Nov., 4..
26. Dez. Karten: Tel. 0234/ 3333-111.

Herrlich blühender Irrsinn –
Junge  Regie-Hoffnung:  David
Bösch  inszeniert  „Romeo  und
Julia“ in Bochum
geschrieben von Bernd Berke | 24. November 2004
Von Bernd Berke

Bochum. Was sind das nur für wilde Burschen? Sie toben herum
wie nicht gescheit, sie röhren Rocksongs, spielen dazu heftig
Luftgitarre  und  brüllen  („Bumm,  zack,  bumm“)  manchmal  wie
aggressive Comic-Figuren.

Nun, die kampflustigen Sturm- und Drang-Kerle heißen Mercutio
und  Benvolio.  Sie  wollen  ihren  Freund  Romeo  über  dessen
fruchtlose  Liebe  zu  Rosalinde  hinwegtrösten  und  ihn  zu
schnellen Sex-Abenteuern mit willigeren Mädchen anstacheln. Zu
dumm nur, dass dieser Romeo sich bei der nächsten Fete in eine
gewisse Julia aus der feindlichen Sippe Capulet verknallt. Die
tragischen Folgen sind bekannt.
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Der heiße Kern der Liebesgeschichte

Sehr dynamisch und phasenweise eminent komisch legt der junge
Regisseur  David  Bösch  (Jahrgang  1978)  das  berühmte
ShakespeareLiebesdrama „Romeo und Julia“ in Bochum an. Man
nehme die eh schon etwas schnoddrige Übersetzung von Thomas
Brasch,  spitze  sie  nochmals  listig  zu  und  streiche  das
vielköpfige Gefolge aus den Häusern Montague und Capulet. Dann
hat man den heißen Kern, und der wirkt frappierend modern. Das
reimt sich nicht nur wörtlich, sondern auch als Inszenierungs-
Leitlinie.

Bösch erschöpft sich nicht in Übermut und Überschwang, sondern
findet dann auch zartere, bewegende Bilder für die allererste
Begegnung des legendären Paares. Es ist ein urplötzliches,
verrücktes Aufblühen. Geradezu physisch spürt man den Hauch
ersehnter Küsse, der die beiden umweht. Auch das Kindliche,
noch Ungelenke dieser blitzartigen Liebe kommt zum Ausdruck.
Übrigens: Der hierbei sehr stimmig und dezent eingesetzte Pop-
Song „Consequence“ ließ viele Besucher rätseln. Lösung: Die
ungemein eingängige Melodie stammt vom Album „Neon Golden“ der
bayerischen Gruppe „Notwist“.

Es war der Handy-Ton und nicht die Lerche

Später, in der Balkonszene, könnte es glatt heißen: Es war der
Handy-Ton und nicht die Lerche. Denn ganz ohne Nachtigall
führen  die  beiden  ihre  mobilen  Gespräche  –  bis  hin  zum
angedeuteten Telefonsex. Überhaupt lassen sich Julia (Julie
Bräuning)  und  Romeo  Johannes  Zirner)  zu  herrlicher  (und
dämlicher) Unvernunft hinreißen. Ein gar schöner Irrsinn.

Derweil deutet das Szenen-Geviert mit Wasserbecken, Neonlicht-
Stäben  und  Beton-Quadern  (Bühne:  Volker  Hintermeier)  auf
scheußlichen Neureichtum hin. Kein Ort für erotische Utopien.

Gewiss:  All  das  ergreift  einen  nicht  zutiefst.  Doch  der
jugendfrische,  leicht  ironisch  getönte  Zugang  eröffnet
Spielräume,  um  die  altbekannte  Geschichte  leichten  Sinnes



(aber eben nicht leichtsinnig) zu entfalten. Das ist schon
einiges, auch wenn’s gelegentlich noch an einer Ökonomie der
Mittel mangelt. Die zwar rasanten Fechtszenen sind denn doch
ein  wenig  zu  lang  geraten.  Vielleicht  sollen  sie  ja  auf
ungebrochene Dominanz der Männerwelt verweisen.

Am Ende bleibt ein Geisterreigen

Beachtliche Besetzung bis in die Nebenrollen hinein: Ebenso
handfest-sinnlich  wie  empfindsam  spielt  Martina  Eitner-
Acheampong  die  rührend  besorgte  Amme  der  Julia.  Bernd
Rademacher als Julias Vater ist ein schmieriger Conferencier
der Machterhaltung, in übler Kumpanei mit seinem linkischen
Wunsch-Schwiegersohn  Paris  (Thomas  Büchel).  Fabian  Krüger
vollführt irrwitzige Bauchredner-Dialoge mit einem geknoteten
Taschentuch-Püppchen;  ein  Kabinettstück,  das  freilich  die
Grenze zur Albernheit streift.

Das erste und letzte Wort hat der über allen stehende und doch
so ratlose Prinz (Manfred Böll). Vergebens predigt er Frieden,
hilflos preist er Poesie, Licht und Liebe. Am Ende kann er uns
nur einen Geisterreigen zeigen: Erst im Jenseits sind alle
Figuren kampflos beisammen – beim Totentanz.

Tosender Beifall für eine veritable Regie-Hoffnung und das
Ensemble!

Termine:  2.,  8.,  15.,  19.,  22.  und  27.  November.  Karten:
0234/3333-111.

Eine  Sause  am  Abgrund  –
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Jürgen  Gosch  inszeniert
Ibsens „Peer Gynt“ in Bochum
geschrieben von Bernd Berke | 24. November 2004
Von Bernd Berke

Bochum. Saisonstart im Bochumer Schauspielhaus und dann gleich
mit  Henrik  Ibsens  ausuferndem  Weltendrama  „Peer  Gynt“
(Uraufführung  1876),  das  in  jenen  Zeiten  als  „nordischer
Faust“  galt.  Regisseur  ist  Jürgen  Gosch,  seit  seiner
Düsseldorfer  „Sommergäste“-lnszenierung  (Gorki)  wieder  in
höchster Gunst stehend. Ganz großes Theater also?

Zunächst  einmal  „armes“  Theater,  minimale  Ausstattung:  Man
begnügt sich mit einem schwarzen Spielraum, einer „Black Box“
(Bühne: Johannes Schütz). Der Boden ist sandig bestreut; eine
lichte Substanz, die optisch als Schnee durchgeht und in der
sich Spuren des chaotischen Geschehens abzeichnen.

Als Requisiten reichen Birken-Äste

Als Requisiten reichen einige Birken-Äste, die zu allerlei
Verrichtungen taugen und auch schon mal einen ganzen Wald
hergeben. Häuser und Seefahrt werden imaginiert, indem sich
Schauspieler-Gruppen ballen – mal in Pyramidenform, mal als
von  Gischt  umtoster  Schiffskörper.  In  derlei  Szenen  ist
spontanes Impro-Theater gefragt, und die Bochumer bringen es
zu gewisser Vollendung – allen voran Ernst Stötzner. Keiner
chargiert so hintersinnig, brüchig und doch alltagsprall wie
er.

Aus dem ohnehin etwas gestaltlosen Stück bedient man sich wie
aus einer Wunderkiste. Der vierte Akt, der den ruhelos sein
wahres  Selbst  suchenden  Peer  Gynt  nach  Afrika  und  ins
„Tollhaus zu Kairo“ trieb, entfällt komplett. Der Rest wird,
auf  Basis“  einer  zuweilen  derb-drastischen  Neuübersetzung
(Jürgen  Gosch  und  Klaus  Missbach  lassen  nur  vereinzelt
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Reimpaare  als  sprachliehe  Mahnmale  stehen),  in  Grundlinien
nachskizziert.

Spürbarer Gruppengeist

Manche Sequenzen, wie etwa das bübische Herumtollen Peer Gynts
mit  seiner  Mutter  (Veronika  Bayer),  das  dörfliche
Hochzeitsfest  seines  Rivalen  Mads  Moen  oder  das  quiekende
Treiben  der  schweinsgesichtigen  Trolle,  werden  mit  viel
kunterbunter Randale pastos ausgepinselt, so dass mancher Satz
beim Spektakel der im Grunde todtraurigen Orgien untergeht.
Die  seelische  Verwahrlosung  auf  dem  Dorfe  trägt  geradezu
präfaschistisehe Züge. Grellfarbige Kostüme deuten auf eine
kindsköpfige Sause hin. Doch es ist Lustbarkeit am Abgrund.

Bei  Gosch  sind  stets  alle  (auch  die  gerade  nicht  direkt
beschäftigten) Schauspieler auf oder an der Bühne präsent,
gespielt wird fast drei Stunden ohne Pause. Leitidee: Wer
seine Mitstreiter ohne Unterlass agieren sieht, statt hinter
der Szene seinen Einsatz abzuwarten, nimmt Energiefluss auf.
Tatsächlich wird bei den nur 12 Darstellern ein Gruppengeist
spürbar,  der  über  allem  waltet  und  rasante.  Rollenwechsel
gleitend leicht wirken lässt.

Knallbunt lärmend geht’s also im schwarzen Kasten meist zu.
Als graue, gleichsam erst noch einzufärbende Gestalt tobt,
kobolzt, wankt und taumelt Peer Gynt (Oliver Stokowski) durch
die Welt, doch stets mogelt er sich ums Wesentliche herum. Der
verarmte Sohn eines Säufers verausgabt sich schier atemlos als
Draufgänger,  schamloser  Lügner,  Größenwahnsinniger,
Außenseiter, Verbannter, Vogelfreier. Die ganze Skala hinab.

Da hilft kein Psycho-Jargon

Stokowski  stürzt  sich  koppheister  ins  Gewoge.  Eben  noch
quatschselig berlinernd, stimmt er im Nu eine verbale Bravour-
Arie an, vollführt Eisläufer-Sprünge oder sonstwas Wildes. Da
gerät einer bei der Ich-Suche ins Rotieren; einer, der rabiat
mit „Weibern“ umspringt, letztlich aber nicht faustisch auf



Weltbeherrschung  aus  ist,  sondern  tiefes  Ungenügen  am
Irdischen durchleidet – vielleicht ein Verwandter von Büchners
„Lenz“.

Herzlich wenig nützt bei all dem ein pseudo-psychologischer
Jargon der Verständigung, der hier mehrfach parodiert wird.
Mit einem windelweichen „Gut, dass wir drüber geredet haben“
ist es nicht getan. Auch fromme Choräle reichen nicht hin.
Hier hilft nur dies: reinste Liebe, Glaube, Hoffnung. Solche
biblischen  Grundwerte  verkörpert  scheu  und  leise  die
Zuwanderer-Tochter Solveig (Catherine Seifert), die ein Leben
lang treulich auf Peer Gynt wartet. Am Ende darf er im Schoße
dieser immer noch mädchenhaften Allmutter ruhen.

Also doch noch ein Traumspiel, eine irrsinnige Fügung, wider
alle Vernunft! Und gerade deshalb so ergreifend.

Nächste Termine: 3., 10., 29. Okt. Karten: 0234/3333-111.

Wurzeln  und  Früchte  des
Terrors  –  Luc  Bondys
Inszenierung  von  Martin
Crimps „Cruel and Tender“ bei
den Ruhrfestspielen
geschrieben von Bernd Berke | 24. November 2004
Von Bernd Berke

Recklinghausen.  Über  Luc  Bondys  Inszenierung  „Cruel  and
Tender“ (Grausam und zärtlich) stand kein guter Stern: Halb
leer  blieb  zur  Premiere  das  Ruhrfestspielhaus,  trotz  des
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ruhmreichen  Regisseurs.  Sodann  fiel  die  Übersetzung  der
englischen Produktion mehrmals aus.

Überdies litt Darsteller Joe Dixon unter einer Halsinfektion,
so dass er nur mit Mikro-Verstärkung antreten konnte. Dies
freilich  sorgte  für  einen  Verfremdungseffekt,  der  zum
sprachlich prononcierten (Anti-)Konversationsstück passt, in
dem  politische  wie  „private“  Sphäre  in  Elementarteilchen
zerlegt werden.

Der Brite Martin Crimp hat „Cruel and Tender“ nach Vorbild
geformt: Sophokles‘ Drama „Die Frauen von Trachis“ dient als
Folie.  Deianira  wartet  dort  auf  die  Heimkehr  des  !
kriegerischen Herakles. Bei Crimp wartet Amelia (Kerry Fox,
bekannt  aus  Patrice  Chéreaus  Film  „Intimacy“)  auf  ihren
Gatten, einen General, der in Afrika Terroristen bekämpft und
offenbar kein Massaker auslässt.

Amelia verkündet schon anfangs redselig den Befund, dessen
Untiefen  dann  allerdings  eindringlich  durchmessen  werden:
Terroristen und deren Widersacher zeugen stets neuen Terror,
der tief ins Zwischenmenschliche reicht (weil er letztlich
daraus  hervorgeht).  Auch  geschlechtlich  scheint  das  Übel
vorgeprägt. Schon kleine Jungs wollen immerzu schießen.

Die Frau grausam genommen – wie einen Feind in der Schlacht

Die Tragödie begibt sich, weil der General das afrikanische
Mädchen  Laela  (Georgina  Ackerman)  und  deren  Bruder  als
Vorboten schickt. Amelia soll sich um die beiden kümmern.
Angeblich  hat  der  General  die  Kinder  aus  humanen  Gründen
gerettet, tatsächlich will’s der Unhold nach seiner Heimkehr
mit  der  Schwarzen  treiben.  Amelia  lügt  sich  ‚was  von
toleranter  Ehe  vor,  doch  in  ihr  wimmert  Eifersucht.  Aus
rasender Liebe wird sie ihren Mann vergiften. Sie hängt an dem
Monster: Grausam zärtlich habe er sie ehedem „genommen“ – wie
einen Feind in der Schlacht. Ein richtiger Mann also, findet
sie. In derlei Sex-Gemenge lauert von jeher Gewalt.



Famose  Kerry  Fox!  Indem  sie  zwischen  Verzweiflung,  Trotz,
schier aus dem Nichtsgeschöpfter Kraft und etlichen anderen
Emotionen oszilliert, beweist sie ungeheure Präsenz. Amelias
„Warteraum“ beim Airport ist ein gestaltloser Ort des Transits
zum  Tode  (Bühnenbild:  Richard  Peduzzi).  Mit  Kosmetik  und
Fitness-Übungen hält sie sich hier bereit für ihren Bezwinger,
zankt  sich  mit  widerspenstigem  Personal,  selbstgerecht
taktierenden Einflüsterern und ihrem rüden Sohn.

Der  General  (Joe  Dixon)  kehrt  erst  nach  Amelias  Freitod
zurück. Obgleich durchs Gift nur noch ein röchelndes Wrack,
will er sogleich wieder herrschen und zwingen. Er ist durch
die Hölle gegangen (irgend jemand musste es schließlich tun?!)
und  rühmt  sich  des  Sieges  über  den  Terror.  Gleichzeitig
wittert er überall Gefahr. Dieser paranoide Berserker weckt
Furcht – und sogar Mitleid; fast so, wie antike Dramatiker es
wollten.

Termine: 12. und 13. Juni. Karten: 02361/92 18-0

 

Der  Mann  aus  dem  Nichts  –
Tankred Dorst inszeniert sein
Stück  „Ich,  Feuerbach“  in
Bochum
geschrieben von Bernd Berke | 24. November 2004
Von Bernd Berke

Bochum. Woanders warten sie ewig und drei Tage auf „Godot“. In
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Tankred  Dorsts  Drama  „Ich,  Feuerbach“  ist  es  ein
Theaterregisseur namens Lettau, der sich partout nicht blicken
lässt.  Verdacht  in  beiden  Fällen:  Wenn  jemand  dermaßen
abwesend ist, so könnte es sich um ein nahezu göttliches Wesen
handeln.

Lettau also kommt nur als Leerstelle vor, der abgetakelte
Schauspieler  Feuerbach  hingegen  ist  schmerzlich  vorhanden.
Nach sieben Jahren Bühnen-„Pause“ will er heute im Theater aus
Goethes „Tasso“ vorsprechen. Doch er trifft nur einen jungen
Schnösel an, der sich als Regie-Assistent ausgibt, vom Beruf
aber rein gar nichts zu verstehen scheint.

Aus dieser fruchtlosen Begegnung erwächst inniges „Theater im
Theater“,  durchsetzt  mit  Anekdoten  von  den  Abgründen  des
Metiers. Gelächter und Verzweiflung halten sich die Waage.
Eine  trampelige  Frau  (Martina  Eitner-Acheampong)  mit  Hund
taucht  auf,  und  immer  wieder  betreten  Bühnenarbeiter  die
Szenerie, sie werkeln gespenstisch schweigsam vor sich hin.
Der Betrieb geht weiter, doch das Theater ist wohl längst tot.

Tankred  Dorst  (78)  selbst  inszeniert  in  den  Bochumer
Kammerspielen sein 1986 uraufgeführtes Stück, das sich erneut
als Schauspieler-„Futter“ par excellence erweist. Dorst hat
den  Text  modifiziert:  In  der  Erstfassung  lief  es  darauf
hinaus, dass Feuerbach jene besagten sieben Jahre in einer
Psychiatrie zugebracht hat und nun seine letzte Chance sucht.

Dieser existenzielle Ansatz bleibt erhalten, wird aber neu
eingefärbt  durch  einen  Seitenblick  auf  theatralische
Zeitläufte: Das auf Video-Orgien versessene Regiehandwerk der
Gegenwart (Grüß Gott, Herr Castorf!) braucht den Schauspieler
eigentlich  gar  nicht  mehr.  Der  Regie-Assistent  (Alexander
Maria Schmidt) gibt unbedarft die Parole aus: Es reiche doch,
wenn ein Darsteller auf der Bühne Nudeln isst und dabei er
selbst bleibt. Sinn und Bedeutung? Nebensache!

Landstreicher mit Loriot-Touch, der mühsam seine Würde im Wahn



zu wahren sucht: Wolf-Dietrich Sprenger vollbringt als derart
„überflüssig“  gewordener  Feuerbach  eine  Atem  beraubende,
manchmal  stockende,  jedenfalls  sonderbare  Equilibristik.  Er
zeigt sich und deklamiert unentwegt, doch wir wissen nicht,
wer er ist. Er kommt aus dem Nichts und wankt am Ende ins
Nichts. Ein Mann im Paradox: abgeschabt seine Würde, würdevoll
seine  Scham;  unverschämt  kommt  seine  Demut  daher,  demütig
seine Anmaßung, und in geradezu leutseliger Weise lässt er
bestürzende Einsamkeit ahnen. Vielleicht ist er als Darsteller
wirklich ein Genie (gewesen), dieser verrückte Heilige, der in
einer quasi-religiösen Szene nackt mit den Vögeln spricht. Ein
Mann mit Visionen, der „in Zungen redet“, wie pathologisch
auch immer.

Alexander  Maria  Schmidt  ist  als  Regie-Assistent  ein  trotz
aller geckenhaften Tumbheit gelegentlich gewitzter Widerpart:
Er  durchläuft  die  Skala  zwischen  Ratlosigkeit,  Naivität,
Entsetzen und Hilfsbereitschaft, die aber jedes Fettnäpfchen
findet:  „Bekommen  Sie  denn  keine  Sozialhilfe?“  will  er,
halbwegs mitfühlend, von Feuerbach wissen. Grundfalsche Frage
an einen, der aufs Unbedingte und Grenzenlose aus ist.

Tosender Beifall nach Bochumer Art.

Termine: 22., 29. Mai, 9.. 27. Juni. Karten:,0234/3333-111

Die Schweiz kommt schräg
geschrieben von Bernd Berke | 24. November 2004

https://www.revierpassagen.de/2872/die-schweiz-kommt-schrag/20040415_2149


Schweizer Impression (Foto: Bernd Berke)

Basel/Genf/Dortmund. Drei Tage, fünf Städte, zwei Sprachzonen.
Es  war  ein  straffes  Kurzreise-Programm,  das  die  Schweizer
Kulturstiftung „Pro Helvetia“ und die Organisation „Präsenz
Schweiz“  arrangiert  hatten.  Unterwegs  gab’s  manchen
Vorgeschmack auf die vielen Gastpiele der Schweizer Kultur ab
Mai in NRW. Zentrum mit rund 100 der 160 Veranstaltungen wird
Dortmund sein.

Die 37. Internationalen Dortmunder Kulturtage tragen den Titel
„scene:  schweiz“.  Nicht  so  sehr  mit  Glanz  und  Gloria  der
Künste will das Alpenland bei uns prunken, sondern den Blick
eher auf „Alternativen“ auf diverse Freie Szenen richten.

Eröffnet wird der Reigen, der zahlreiche Dortmunder Spielorte
(u. a. Konzerthaus, Theater Fletch Bizzel, Jazzclub „domicil“)
umfassen wird, allerdings festlich; so mit einem klassischen
Ballett des Grand Théatre de Genève am 16. Mai (18 Uhr) im
Opernhaus. Die renommierte Compagnie, die im altehrwürdigen
Gehäuse am heimatlichen Standort Genf über eine der modernsten
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Bühnen-Maschinerien  Europas  verfügt,  wird  einen  Querschnitt
durch  ihr  jüngstes  Schaffen  darbieten.  Es  dürfte  eine
ästhetisches  Ereignis  ersten  Ranges  werden.  Tatsächlich
geradezu  paradiesisch  schön:  die  Szenen  aus  dem  Tanzstück
„Para-Dice“. Ballettfans aus Dortmund und der Region können
sich schon darauf freuen.

Der Hauptlinie des Festivals entspricht jedoch eher die freie
Tanztruppe  im  Théâtre  Sévelin,  die  sich  auf  einem  alten
Fabrikgelände  in  Lausanne  niedergelassen  hat.  Gründer  und
Leiter Philippe Saire, der hier die einzige reine Tanzbühne
der  Schweiz  etabliert  hat,  huldigt  einem  aufregenden,  ja
bisweilen aufwühlenden Körper-Theater, das hie und da an die
wundersamen  Exerzitien  der  Pina  Bausch  erinnert.  Um
Liebeslust, Liebesweh und sexuelle Identitäten geht es hier
wie dort. Am 4. Mai wird die Compagnie Saire ab 20.30 Uhr in
der  Dortmunder  Reinoldikirche  auftreten,  danach  in  Bonn,
Aachen und Düsseldorf. Vorführen wird man die Produktion „Les
Affluents“  (etwa:  die  Zusammenfließenden).  Vielfältige
Begegnungen  der  Geschlechter  setzen  dabei  die  geradezu
„obszön“  wirkende  Urgewalt  des  Eros,  jedoch  auch  ungeahnt
zärtliche Momente frei. Das Gastpiel soll nicht ohne Folgen
bleiben: Mit dem Tanzhaus in NRW (Düsseldorf) will man künftig
dauerhaften Austausch pflegen.

Natürlich  wird  nicht  nur  getanzt.  Einige  kabarettistisch,
clownesk oder satirisch geprägte Schweizer Bühnenproduktionen
kommen ab 12. Mai im Dortmunder „Fletch Bizzel“ heraus. Es
wird zudem etliche Filmvorführungen geben. Emil Steinberger
wird am 21. Mai zur Lesung im Schauspielhaus erwartet.

Vor allem aber wird die bildende Kunst ihre „Auftritte“ haben:
Im Museum am Ostwall lautet das Motto vom 16. Mai bis 11.
Juli: „comment rester zen“ (frei übersetzt: Wie man gelassen
bleibt).  Hier  spüren  Schweizer  Künstler  den  schweigsam
schwingenden Kräften meditativer Weltbetrachtung nach.

Bereits ab 1. Mai (bis 4. Juli) wird die imposante Dortmunder



„PhoenixHalle“ auf dem westlichen Gelände des früheren Hoesch-
Stahlwerks von mehr als 20 Schweizer Künstler(inne)n bespielt,
und  zwar  mit  neuesten  Ausformungen  der  Foto-,  Video-,
Computer- und Internet-Kunst. Kostproben waren in Basel zu
sehen. Manches scheint schöne, gar naive Spielerei zu sein,
anderes  ist  vielleicht  unterwegs  zur  Vision  kommender,
vollends  technisch  bestimmter  Zeitalter.  Federführender
Gastgeber der Schau „So wie die Dinge liegen“ ist der von
Deutschlands  Kunstkritikern  jüngst  preisgekrönte  Dortmunder
„hartware  medien  kunst  verein“  (Iris  Dressler,  Hans  D.
Christ).

Ein visuelles Großereignis namens „Wind der Hoffnung“ freilich
konnte sich Dortmund nicht sichern, aus logistischen Gründen
musste man abwinken und Oberhausen den Vortritt lassen: Ein
fast 60 Meter hoher Fesselballon mit 35 Metern Durchmesser
wird (vom 26. Mai bis 31. November) im Inneren des 117 Meter
hohen Gasometers aufgepumpt – „passt und hat Luft“. Kurator
Wolfgang  Volz,  der  am  selben  Ort  schon  Christos  Fässer-
Invasion („The Wall“) zum Event mit 400 000 Besuchern machte,
plant  dazu  Ton-  und  Lichtinszenierungen  (Musik  von  Philip
Glass) sowie eine bündige Dokumentation über die phänomenale
Schweizer Abenteurer-Familie Piccard, deren anekdotenträchtige
Nachlässe  sich  im  Musée  du  Léman  zu  Nyon  am  Genfer  See
befinden. Auguste Piccard fuhr als erster Mensch mit einem
Ballon in die Stratosphäre hinauf, sein Sohn Jacques stellte
in einer Krupp-Spezialkapsel den nicht mehr zu verbessernden
Weltrekord im Tieftauchen (rund 11000 Meter) auf – und dessen
Filius Bertrand wiederum umrundete 1999 in jenem Ballon, der
in Oberhausen gezeigt wird, die gesamte Erdkugel. Das soll’s
dann aber auch gewesen sein: Bertrand hat zwei Töchter, die
auch  nach  dem  Willen  des  Vaters  das  landesübliche  Leben
genießen möchten…

Noch wird letzte Hand angelegt ans Programm der Kulturtage,
das komplett am 20. April in Dortmund vorgestellt werden soll.
Für Lukas Heuss, Betreuer der internationalen Projekte bei



„Pro  Helvetia“,  ist  jedenfalls  die  Zielrichtung  klar:  Die
Schweiz will weg vom Klischee aus Bergidyll und Geldwäsche, ja
Heuss  findet  sogar:  „Diese  Imagepflege  haben  wir  bitter
nötig.“  Eine  „freche,  kunstvolle,  selbstkritische  Schweiz“
solle statt dessen sichtbar werden.

Ins Umfeld gehören z. B. auch der Schweiz-Schwerpunkt der
Wittener Tage für Neue Kammermusik (23. bis 25. April) und das
Jazzfest „europhonics“ (im Herbst im neuen „domicil“-Haus an
der  Dortmunder  Hansastraße).  Die  Schweiz  kommt  also  auf
breiter Front: mit manchmal schrägen Bildern, Klängen, Szenen.
Alphorn, ade!

(Der  Beitrag  ist  zuerst  am  15.  April  2004  in  der
„Westfälischen  Rundschau“  erschienen)

Ein  Glimmen  in  den
Ascheresten  der  Gefühle  –
Eric-Emmanuel  Schmitts
Zweipersonenstück „Enigma“ in
Dortmund
geschrieben von Bernd Berke | 24. November 2004
Von Bernd Berke

Dortmund.  Der  Dichter-Titan  Abel  Znorko  lebt  seit  vielen
Jahren als Eremit auf einer Insel in Polarnähe. Nähert sich
jemand seiner Behausung, greift er zum Gewehr und feuert. Kein
schöner Zug des Nobelpreisträgers.

Reales Vorbild könnte J. D. Salinger („Der Fänger im Roggen“)
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sein, dem man nachsagt, es mit ungebetenen Gästen ähnlich
rabiat zu halten.

Dabei hat Znorko dem vermeintlichen Journalisten Erik Larsen
doch schriftlich ein Interview genehmigt. Und nun empfängt er
ihn mit solchen Salven. Dann aber lässt er ihn herankommen;
freilich nur, um ihn eisgrau abweisend zu behandeln. Eric-
EmmanuelSchmitts Erfolgsstück „Enigma“ ergeht sich fortan in
dialogischen  Sinn-Wendungen,  die  das  Gesagte  und  für  wahr
Gehaltene immer wieder umstoßen.

Wenn alle Fassaden abgetragen sind, bleiben zwei verflucht
einsame  Männer  zurück,  deren  Gespräche  um  eine  bestürzend
abwesende Frau kreisten. Znorko, der sich von ihr getrennt
hatte, um gerade in dieser Distanz die reine Liebe zu wahren,
wollte ihr brieflich verbunden bleiben. Larsen hingegen hat
mit ihr gelebt. Die ferne und die nahe Liebe, gleichermaßen
fruchtlos.  Ob  in  den  Ascheresten  der  Gefühle  noch  etwas
glimmt?

Harald Demmer hat das wortreich gewundene Zweipersonen-Drama
im  Dortmunder  Schauspiel-Studio  inszeniert.  Die  wenigen
Requisiten  künden  von  einsamer  Verwahrlosung:  zwei  schäbig
senffarbene  Sessel;  ein  dürftiges  Bar-Eckchen  mit
Hochprozentigem,  ein  achtlos  gehäufter  Bücherstapel  mit
Znorkos  eigenen  Werken,  ein  Plattenspieler,  ein  Bild  vom
weiten  Wolkenhimmel.  Nichts,  was  vom  Dialog-Duell  ablenken
könnte.

In Berlin begab sich jüngst Mario Adorf in die Znorko-Rolle,
in Paris übernahm Alain Delon den Part. Ein Fall für gereifte
Prominenz also. Es lag ziemlich nahe, den Autor in Dortmund
mit Claus Dieter Clausnitzer zu besetzen. Anfangs hört man ihm
und seinem existenziellen Widerpart Pit Jan Lößer (als Larsen)
denn auch äußerst gespannt zu, man vernimmt da buchstäblich
jedes Knistern zwischen ihnen.

Auch gekürzt trägt das Stück nicht über die ganze Distanz



Doch selbst in gekürzter Form „trägt“ das Stück nicht über die
gesamte  Distanz.  Gewiss  enthält  es  einige  klug  gesetzte
Pointen und Denkanstöße. Doch allzu planvoll und willkürlich
stellt  Schmitt  seine  „Geheimnisse“  aus  dem  Baukasten  her.
Ständig sucht er Überraschungen, bis es halt keine mehr sind
und man sie eh schon in irgend einer Form erwartet. Edward
Elgars musikalische „Enigma“-Variationen (1899), die bei der
Namensgebung Pate standen, dürften ungleich rätselhafter sein.

Die Mängel der Text-Vorlage, die zu oft mit überzeitlichem
Gestus  auftrumpfen  möchte  (ein  Autor  muss  hier  eben
Nobelpreisträger sein, und als Krankheit kommt nur Krebs in
Frage), lasten auf den Schauspielern.

Vielleicht  könnte  man  gegensteuern,  indem  man  vollends
boulevardesk oder aber gänzlich unterkühlt spielt. Doch in
Dortmund lassen sie sich gelegentlich hinreißen zu bitterem
Ernst. Es kommt dann zu heftigem körperlichen Gerangel und
überdeutlichen Verzweiflungs-Gesten. Man tut dem Text damit
wohl zu viel Ehre an, denn allem ersten Anschein zum Trotz
lotet er gar nicht so furchtbar tief.

Gleichwohl  hat  die  Inszenierung  immer  wieder  sehr
konzentrierte  Phasen  –  und  die  beiden  Darstellet  finden
vielfach  zu  subtileren  Zwischentönen.  Clausnitzer  lässt
schmerzlich spüren, wie sehr der schroffe und unwirsche Znorko
ein Echo aus der übrigen Welt ersehnt. Und Lößer zeigt zum
Erbarmen, wie dringlich auch Larsen des heilsamen Zuspruchs
bedarf.

Termine: 1., 9, 17. April, 14., 30. Mai. Karten: 0231/50 27
222.



Die  Kannibalen  wollen  doch
nur spielen – Paolo Magelli
inszeniert  Nestroys
„Häuptling  Abendwind“  als
Insel-Karneval
geschrieben von Bernd Berke | 24. November 2004
Von Bernd Berke

Mülheim.  Dschungel-Drama  ganz  anders:  Österreichs  Theater-
Urviech  Johann  Nepomuk  Nestroy  (1801-1862)  verlegte  seine
Burleske „Häuptling Abendwind“ in exotische Gefilde, damit er
europäische  Gebräuche  umso  trefflicher  zerrspiegeln  konnte.
Ja, jegliche nationale Staatlichkeit gerät hier ins Fadenkreuz
des Witzes. Fast schon ein anarchistischer Ansatz.

Paolo  Magelli  (Regie)  und  Gralf-Edzard  Habben  (Bühnenbild)
haben die grelle Rarität fürs Mülheimer Theater an der Ruhr in
Szene  gesetzt.  Ein  abgezirkeltes  Halbrund  markiert  den
Bühnenausschnitt,  der  wie  eine  gläserne  Schneekugel  wirkt.
Darin leuchten Südsee-Farben: Alles so schön bunt hier! Es
herrscht  allerliebste,  spielzeughafte  Künstlichkeit.  Am
Schluss  werden  Bühnenarbeiter  kommen  und  dies  alles  auf
offener Szene abbauen: Es war nur ein Spiel, nun ist es aus.

Wenn zwei Herren jeweils des anderen Gattin verspeist haben

Die abstruse Geschichte stellt alle abendländische Konferenz-
Diplomatie  parodistisch  auf  den  Kopf:  Häuptling  Abendwind
(Rupert J. Seidl) erwartet den „Staats“-Besuch des Nachbar-
Häuptlings mit Namen „Biberhahn, der Heftige“ (Volker Roos).
Wie sich herausstellt, haben die in knappen Schurz-Kostümen
stolzierenden und meist dröhnenden, doch zuweilen auch geziert
parlierenden  Herren  jeweils  heimlich  des  anderen  Gattin
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verspeist. Als Witwer also sehen die kannibalischen Fürsten
sich nun wieder. Ihr Beratungsthema: die verhasste Entdeckung
ihrer Inselwelt durch Europäer. Gegen solche „Globalisierung“
wollen sie sich wappnen.

Weil  das  Jagdglück  bei  der  Tierhatz  nicht  hold  war,  will
Abendwind seinem Gast halt einen menschlichen Fremdling und
Friseur  namens  Arthur  (Albert  Bork)  servieren,  der  als
Schiffbrüchiger auf der einsamen Insel gestrandet ist. Des
Herrschers  Leibkoch  Ho-Gu  (Klaus  Herzog)  wetzt  schon  die
Messer. Doch mit diesem Arthur, der sich flugs in Abendwinds
16jähriges Töchterlein Atala (Nicola Thomas) verguckt, hat’s
eine besondere Bewandtnis..

Mit ein paar wienerischen Tonfällen beginnt das Spektakel.
Doch  derlei  Anklänge  verlieren  sich.  Es  werden  etliche
hinterlistige Dialekt-Anspielungen ausgelassen (die in unseren
Breiten  zum  Großteil  erklärungsbedürftig  wären).  Doch  vor
allem  wird  Nestroy  einiges  von  seiner  funkelnden  Bosheit
genommen.

Dünne Decke der Zivilisation vorsichtig lupfen

Hie und da lupft man die dünne Decke der Zivilisation, doch
nur  ganz  vorsichtig.  Magelli  erspart  uns  eine  blutige
Menschenfresser-Orgie. Diese leichthändige Inszenierung will
gar nicht mehr sein als Farce, Burleske, Inselwitz, Karneval,
Slapstick und Geierabend. Solche Gefilde werden allemal recht
stilsicher angesteuert. Sich begnügen bringt auch Vergnügen.

Mit Schmäh und gezieltem Über-Dreh grantelt man die Couplets
und Lieder des Jacques Offenbach, die hier innig zum Stück
gehören. Herrlich schräg und fast falsch tönt’s – genau so ist
es  richtig.  Manchmal  klingt  es  beinahe  schon  nach
Brecht/Weill, doch auch Mozart hallt noch nach. Zwischendurch
dringt  mancher  bedrohliche  Urklang  wie  aus  unvordenklicher
„Traumzeit“  der  Aborigines  hinein.  Ein  weißer  Bär  (Simone
Thoma), Sinnbild des Irrationalen, tapst durch die Szenerie,



bis er ein für allemal verschwunden ist. Hier ist kein Platz
mehr für kultisch verehrte Wesen.

Gespielt  wird  mit  Lust  am  absurden  Detail.  Man  tollt  und
kobolzt  zwischen  Plastikpalmen.  Jeweils  ein  Schauspieler
genügt,  um  die  beiden  Völker  der  Herrscher  erzkomisch
darzustellen  (Fabio  Menendez,  Steffen  Reuber).  Und  jener
„Hulla-Hulla“-Kriegsgesang  der  Papatutuaner,  eine  Art
Nationalhymne der wilden Staatsgäste, hört sich glatt nach
„Humba, Humba, Täterää“ an. Kamelle!

Termine: 25., 27. März, 22., 30. Art April. Karten: 0208/5 99
01 88.

Wenn  Ibsen  uns  anbrüllt  –
Volker  Lösch  murkst  in
Oberhausen  den  „Volksfeind“
mit Skandal-Gehabe ab
geschrieben von Bernd Berke | 24. November 2004
Von Bernd Berke

Oberhausen. Sieben rote Laufbahnen auf ansonsten leerer Bühne
streben stracks auf den Zuschauerraum zu. Es sieht so aus, als
könnte  hier  gleich  eine  Sprint-Konkurrenz  beginnen.
Tatsächlich  kommt  man  fix  aus  den  Startblöcken,  und  die
Ziellinie ist auch zeitig erreicht: In knapp 90 Minuten ist
das Stück abgetan, bei dem es sich um Henrik Ibsens „Ein
Volksfeind“ handeln soll.

Der  Kleinstadt-Arzt  Dr.  Stockmann  hat  entdeckt,  dass  das
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Wasser aus der Heilbad-Quelle des Ortes verseucht ist. Diesen
Umweltskandal will er sogleich in der Zeitung publik machen.
Der Redakteur ist Feuer und Flamme, schwingt linksradikale
Phrasen.  Auch  alle  anderen  wollen  den  Arzt  lauthals
unterstützen.  Doch  Stockmanns  Bruder  ist  Bürgermeister  und
vertritt touristische Interessen. Nach und nach kippen die
Opportunisten um und huldigen der Stadtspitze im Namen einer
„kompakten Majorität“. Als wär’s ein Stück von heute.

Grotesk gehetzte Figuren eilen über die Laufbahn

Unter der Regie von Volker Lösch geht alles rasch und lärmend
vonstatten. Die eingangs erwähnten Laufbahnen (Bühne: Carola
Reuther) werden weidlich genutzt. Die Figuren, grotesk gehetzt
von  Karriere-Geilheit  und  ökonomischen  Zwangslagen,  sausen
hier ständig auf und ab wie in einer schrillen Spielshow. Sie
kommen kaum zu Atem, mithin nicht zur Sprache. Deshalb müssen
sie Ibsen japsen – oder bellen, brüllen und juchzen.

Dennoch: Bis zu einem gewissen Grad sind Bewegungsabläufe und
Figurenzeichnung stimmig angelegt. Prägnant arbeitet Jeff Zach
das Doppelwesen des beileibe nicht nur edlen Stockmann heraus.
Der Doktor ist von seiner Öko-Mission so erleuchtet, dass
fiebriger Glanz in seinen Augen glimmt. Auch Frank Wickermann
als Bürgermeister findet zur ansehnlichen Parodie amtlichen
Krisengejammers, mit kaum verhohlenen Drohungen unterfüttert.

Doch  dann  wird  das  Stück  brachial  abgemurkst:  Um  uns  zu
beweisen,  dass  in  Dr.  Stockmann  ein  verbaler  Amokläufer
steckt, lässt Lösch ihn gegen Ende (assistiert von der Ehefrau
und der ihm fast inzestuös ergebenen Tochter) eine rabiate
Volks(feind)-Rede auskotzen, direkt vor die Zuschauer hin. Es
ist eine kalkulierte Überschreitung des reinen Spiels. Und
darauf darf man entsprechend antworten.

Zuschauerinnen per Zuruf als „Fotzen“ bezeichnet

Merke: Wir alle, die wir da ach so bräsig sitzen, sind jene
Stimmvieh-Idioten, die nichts tun gegen herrschende Mächte.



Gewiss treiben diese famosen Theaterleute unterdessen täglich
die Revolution voran, nicht wahr? Leider muss Klartext her:
Nicht nur pauschal, auch per Einzelzuruf werden Frauen im
Zuschauerraum  als  „Fotzen“  bezeichnet,  zudem  krähen  die
Schauspieler,  dass  sie  in  diesem  „verfickten  Saal‘  nicht
auftreten wollen. Ach, dann lasst es eben bleiben! Müßig zu
erwähnen,  dass  Stockmann  sich  bei  seiner  wüsten  Tirade
splitternackt auszieht und sich wie ein geschundener Christus
geriert. Vermutlich dient auch dies der Wahrheitsfindung.

Geradezu putzig, dass Intendant Johannes Lepper die Abonnenten
brieflich vorgewarnt hatte. Einige Premierenbesucher taten der
Truppe  den  offenbar  heiß  ersehnten  Gefallen,  Reißaus  zu
nehmen.  Andere  gaben  sich  abgebrüht,  manche  lachten.  Mit
ungleich  minderen  Mitteln  ausgestattet  als  vor  Jahrzehnten
Peter  Handkes  „Publikumsbeschimpfung“,  feiern  hier
ausgeleierte, kläglich ins Leere laufende und niemals ironisch
gebrochene „Provokationen“ schaurige Auferstehung. Welch ein
bequem subventioniertes Skandal-Gehabe!

Bruchloser Wechsel an Bochums
Bühne  –  Matthias  Hartmann
übergibt an Elmar Goerden
geschrieben von Bernd Berke | 24. November 2004
Von Bernd Berke

Bochum.  Es  herrscht  Harmonie  in  der  Bochumer  Theaterweit:
Elmar  Goerden  (40),  designierter  Intendant  des
Schauspielhauses  ab  2005,  stellte  sich  gestern  glücklich
strahlend im Rathaus der Revierstadt vor: „Es ist eine Freude,
hier zu sein.“ Am liebsten, so Goerden, würde er nun jeden
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Mauerstein des Theaters mit eigenen Händen berühren.

Offenbar ist er ein Mann des sinnlichen Zugangs. Und seine
guten  Erinnerungen  an  Bochum  reichen  weit  zurück.  Als
Jugendlicher,  so  der  gebürtige  Viersener,  sei  er  vom
Niederrhein an die Ruhr gepilgert, um Peymanns Inszenierung
der Kleistschen „Hermannsschlacht“ zu sehen. Seither habe er
gewusst: „Ich will zum Theater“.

Gesegnete Verhältnisse

Sodann  pries  er  die  „gesegneten“  Verhältnisse,  die  er  in
Bochum vorfinde. Unter Matthias Hartmann, so Goerden, stehe
das  traditionsreiche  Haus  „wie  eine  Eins  da“.  Es  sei
verwurzelt in der Region, das Publikum ströme zahlreich herbei
und sei bestens gemischt. Elmar Goerden will daher für einen
behutsam akzentuierten, bruchlosen Übergang sorgen und „das
Rad nicht neu erfinden“.

Exakte  Dramaturgie:  Kaum  hatte  Goerden  die  lobenden  Sätze
gesprochen eilte der jetzige Amtsinhaber Hartmann in den Saal.
Die  beiden  sind  befreundet.  Also  kam’s  zur  herzlichen
Umarmung, in die dann auch Bochums Kulturdezernent Hans-Georg
Küppers einbezogen wurde.

Küppers  rechnet  fest  mit  der  Zustimmung  des  Stadtrats  im
Januar. Er habe vor der Entscheidung „manche schlaflose Nacht
verbracht“,  denn  die  Messlatte  für  den  Hartmann-Nachfolger
habe hoch gelegen. Mit Goerden komme ein Intendant, der selbst
Regie  führe  und  daher  interne  Feinstrukturen  viel  genauer
kennen werde als ein bloßer Verwalter.

Bisher am Münchner Residenztheater

Welche Schauspieler und weiteren Regisseure er ans Bochumer
Schauspiel holen wird, mochte Goerden noch nicht verraten. Er
habe bereits genaue Vorstellungen, müsse aber noch Gespräche
führen. Vager Richtungsweiser: Am Münchner Residenztheater, wo
Goerden derzeit als Oberspielleiter (Intendant: Dieter Dorn)



wirkt,  hat  er  zuletzt  mit  Darstellern  wie  Lambert  Hamel,
Oliver Nägele und Rudolf Wessely gearbeitet; beispielsweise in
Stücken von Shakespeare, Lessing, Handke und Schimmelpfennig.

Jedenfalls gilt Elmar Goerden als Regisseur, der eine gewisse
Texttreue wahrt und Stücke nicht nach Gutdünken „zertrümmert“.
Mit  seinen  Worten:  „Der  Text  ist  für  mich  ein  ernst  zu
nehmendes  Gegenüber.“  Es  sei  ihm  daran  gelegen,  in  jeder
Saison  mindestens  einen  großen  Klassiker^zeitgemäß  zu
befragen.

Das Bochumer Theater, so der bodenständig wirkende Goerden,
könne man nur „mit einer besonderen Passion“ leiten. Dabei
wolle  er  das  hohe  Gut  des  Ensemble-Gedankens  besonders
pflegen. Erkennt den Teamgeist übrigens aus anderer Warte:
Goerden war bei Borussia Mönchengladbach mal auf gutem Wege
zum Profifußball. Erst eine Verletzung stoppte seine Kicker-
Ambitionen.

Angst  vor  dem  Verstummen  –
Deutsche  Erstaufführung  von
Jon Fosses Stück „Schönes“ in
Bochum
geschrieben von Bernd Berke | 24. November 2004
Von Bernd Berke

Bochum. Verglichen mit den Bühnen-Gestalten des Norwegers Jon
Fosse, wirken selbst die gelangweilten Figuren eines Anton
Tschechow wie Action-Helden. Hier geschieht nahezu nichts, die
Dialoge  sind  extrem  karg.  So  auch  in  Fosses  neuem  Stück
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„Schönes“. Abermals klingt jede Zwiesprache derart lakonisch,
als sei’s bereits eingeübte Tiefsinns-„Masche“.

Doch  es  ist  eine  geradezu  schwatzsüchtige  Lakonie,  die
redundant  in  sich  kreist  und  unversehens  schräge  Komik
(irgendwo  zwischen  Loriot  und  Kaurismäki)  freisetzt.  Die
Figuren haben Angst vor dem Verstummen, vor der großen Leere.

Fosse  (Jahrgang  1959),  in  den  letzten  Jahren  wohl
meistgespielter  Dramatiker  des  Kontinents,  lässt  weite
Deutungs-Spielräume klaffen. Bei der deutschen Erstaufführung
in Bochum nutzt Regisseur Dieter Giesing diese schmerzliche
Freiheit beharrlich und behutsam.

Das  Bühnenbild  (Karl-Ernst  Herrmann)  atmet  raumgreifend
Ewigkeit: Einander kreuzende (Boots)-Stege verlieren sich nach
hinten  in  die  melancholische  Unendlichkeit  eines  einsamen
Fjords, vorn ragt eine Planke bis zum Publikum. Die schwarze
Silhouette eines Bootshauses wandert geisterhaft langsam über
die  schimmernde  Szenerie.  Die  Zeit  schleicht  dahin  und
verrinnt.  Worte  kommen  aus  dem  Nichts  und  versickern  im
Nichts.

Vor dem Horizont des Stillstands

Vor diesem Horizont des Stillstands verbringt ein Ehepaar mit
fast erwachsener Tochter die Sommerferien. Die Frau (Catrin
Striebeck) fühlt sich angeödet. Mal geht sie links den Strand
entlang, mal rechts. Ein Buch lesen? Ach was! Antriebe und
Interessen sind erloschen. Es schwillt in ihr lediglich eine
zickige, ziellose Gier an, die sich eher zufällig auf Leif
(Ernst Stötzner) richtet, den grandios maulfaulen Freund ihres
Mannes  aus  Kindertagen.  Dieser  allzeit  im  Dorf  gebliebene
Sonderling („Hat sich so ergeben“) lässt sich wohl nur aus
höflichem Mitleid auf eine Begegnung im alten Bootshaus ein.

Was dort wirklich geschieht, bleibt freilich ebenso ungewiss
wie alles andere: Ahnt der Ehetrottel Geir (Burghart Klaußner)
etwas? Warum erschöpft sich dann sein Aufbegehren darin, dass



er seine Gitarre immerzu mit hackenden Griffen (verdruckster
Frust-Gipfel: „Bang, Bang – I’ll shoot you down“) traktiert?

Anders als bei Ibsen wird hier nichts enthüllt

Warum hat Leif in der Pubertät alle Neugier auf die Welt
verloren,  warum  haben  er  und  Geir  damals  ihre  Rockband
aufgelöst?  Wird  die  einstweilen  halbwegs  vitale,  mitunter
patzige Tochter (Julie Bräuning), die im Dorf einen farblos
strotzenden jungen Mann (Manuel Bürgin) kennen gelernt hat, so
heil- und haltlos enden wie ihre Mutter? Und warum preisen sie
alle so kleinlaut die Natur? Ist sie ein unnennbar „Schönes“,
vor dem der Mensch nur versagen kann? Ganz anders als bei
Ibsen, mit dem man Fosse häufig vergleicht, wird hier nichts
enthüllt. Die Eltern reisen. vorzeitig ab – zurück von der
ländlichen in die städtische Seelen-Ödnis. Das ist alles.

Das wattierte Unglück in Hier und Jetzt

Irgend etwas ist vorgefallen und schief gelaufen, doch nun ist
es, wie es ist. Existenziell und gnadenlos scharf umrissen
stehen die Gestalten in reinster Gegenwart da, im allerdings
gedämpften, wattierten Unglück des Hier und Jetzt. Und nun?
Was soll noch werden? Dieses folgenlose Weh ergreift einen
mehr, als wenn (wie in Gegenwartsdramen oft üblich) aller
Schmutz und Ekel im Blut- und Spermastrom verrührt werden.

Dieter Giesings Inszenierung lässt beklemmende Atmosphäre ganz
unaufdringlich  quellen.  Die  Darsteller  gewinnen  diesem
stockenden  Text  staunenswert  viele  Akzente,  Rhythmen  und
Nuancen ab. Äußerst gespannt folgt man ihrer Expedition in die
Leere.

Termine: 5, 6, 21. Dezember. Karten: 0234/3333-111.



Das  Theater  sieht  sich  als
Pflichtaufgabe  –  beim
Berliner  Kongress  zur  Krise
der Bühnen
geschrieben von Bernd Berke | 24. November 2004
Aus Berlin berichtet
Bernd Berke

Ein ums andere Mal konnte man staunen beim Berliner Kongress
„Bündnis für Theater“. Debattenbeiträge kamen in dichter Folge
von Teilnehmern aus Dortmund, Siegen, Köln, Bonn, Düsseldorf,
Krefeld und Münster. Schließlich wunderte sich auch Moderator
Hansjürgen Rosenbauer: „Eine alte Befürchtung wird wahr: NRW
hat Berlin übernommen.“

Offenbar  ist  an  Rhein  und  Ruhr  das  Bewusstsein  für  die
Finanzkrise  der  Bühnen  am  meisten  geschärft.  Prominente
Berliner Theaterleute, die im schmucken Kronprinzenpalais ein
„Heimspiel“ gehabt hätten, blieben hingegen der Veranstaltung
fern.

Auf  einen  zentralen  Begriff  konnten  sich  praktisch  alle
Anwesenden einigen. Bundespräsident Rau, seit geraumer Zeit
mahnender  Fürsprecher  der  Theaterkunst  und  Miturheber  des
„Bündnis“-Gedankens,  gab  das  Stichwort  vor:  Kulturförderung
dürfe von der Politik nicht mehr als freiwillige Leistung,
sondern müsse als öffentliche „Pflichtaufgabe“ verstanden und
auch verankert werden.

Das Gejammer ist man leid

Fortan  kam  der  Kongress  immerwieder  auf  das  Zauberwort
„Pflichtaufgabe“ zurück. Stünde es erst einmal (wie in Sachsen
bereits geschehen) in den Gesetzen, so könnten Kulturmittel
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nicht mehr ohne weiteres gestrichen werden. Endlich einmal
dürfte man sich dann „auf Augenhöhe“ mit anderen Bereichen
sehen. Kulturstaatsministerin Christina Weiss möchte überdies
erreichen, dass derlei kulturelle Verpflichtungen nicht nur
auf dem Papier sich ausbreiten, sondern „vor allem in den
Köpfen“.

Theaterleute  und  engagierte  Kulturpolitiker  sind  das
jammervolle  Krisen-Gerede  offenbar  ziemlich  leid.  Amelie
Niermeyer,  finanziell  gebeutelte  Intendantin  in  Freiburg:
„Wenn wir immer nur die Krise beklagen, hört uns irgendwann
keiner mehr zu.“ NRW-Kulturminister Michael Vesper bilanzierte
zum Schluss, dies sei gottlob „kein Jammer-Kongress“ gewesen,
sondern  ein  selbstbewusster  Auftritt  der  Theaterschaffenden
nach  dem  Leitsatz:  „Wir  bieten  das,  was  die  Gesellschaft
braucht.“ Genau so müsse die Kultur auf die Politik zugehen.

Boulevardisierung greift um sich

Beklagt  wurde  freilich  das  mediale  Umfeld.  Die
Boulevardisierung greife derart um sich, dass man damit nicht
mehr  konkurrieren  könne.  „Wir  dürfen  nicht  alle  Mensehen
erreichen wollen“, lautete ein bemerkenswerter Befund. Gewiss
wolle man sich um jedes Publikumssegment bemühen, doch wenn
etwa bei der ZDF-Sendung über „Die größten Deutschen“ ein
Daniel Küblböck mehr gelte als manche Klassiker, so dürfe man
solchen Entwicklungen nicht hinterherlaufen.

In  vier  thematischen  Foren  sichtete  der  Kongress  etliche
konkrete Ansatzpunkte – von der theatergerechten Reform der
Tarifverträge bis hin zu neuen Marketing-Konzepten. Dortmunds
OB  Gerhard  Langemeyer  erläuterte  die  womöglich  bundesweit
beispielhaften Vorteile des Theater-Eigenbetriebes, der über
die  Verwendung  kommunaler  Mittel  selbstständig  entscheidet.
Essens Kulturdezernent Oliver Scheytt suchte schließlich nach
starken  Bündnispartnern  fürs  Theater  und  hoffte,  sie  in
Schulen, Medien und Kulturbetrieben anderer Sparten zu finden.



Idealistisch gab sich Wolfgang Suttner, Kulturdezernent von
Siegen/Wittgenstein.  Wenn  Menschen  erst  einmal  von  Kultur
„angezündet“ seien, so sei diese „nicht mehr so leicht kaputt
zu machen“. Ihm wurde freilich entgegengehalten, dass eine
Mehrheit kulturell zu „erkalten“ drohe. Sollte denn am Ende
alles eine klimatische Frage sein?

 

Proust  auf  dem  Boulevard  –
Dortmund  bringt  Harold
Pinters Drama über die „Suche
nach  der  verlorenen  Zeit“
heraus
geschrieben von Bernd Berke | 24. November 2004
Von Bernd Berke

Dortmund. Viele nennen ihn mit Ehrfurcht, die allerwenigsten
dürften  ihn  je  gänzlich  gelesen  haben:  Marcel  Prousts
vielbändigen Romanzyklus „Auf der Suche nach der verlorenen
Zeit“. Am Dortmunder Schauspiel kann man das Epos jetzt in
rund zweieinhalb Stunden durchmessen. Wie das?

Nun, der britische Dramatiker Harold Pinter hat anno 1972 auf
der Basis seiner Proust-Lektüre ein Script erstellt, das von
Joseph Losey verfilmt werden sollte. Dazu kam es nie. Viele
Jahre später aber hat die Regisseurin Di Trevis den Text für
die Bühne hergerichtet und fürs National Theatre in London
inszeniert. Dortmunds Fassung (Regle: Hermann Schmidt-Rahmer)
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firmiert als deutschsprachige Erstaufführung.

Um die Wahrheit zu sagen: Mit Proust hat das Resultat nur noch
von ungefähr zu tun. Schon Pinter sah sich genötigt, ungeheuer
viele Feinheiten und Hunderte von Figuren des Ur-Textes zu
opfern, er konnte nur Essenzen destillieren und Tupfer setzen.
Gleichwohl ist’s ein Werk aus eigenem Recht.

Eine weitere Verlustmeldung betrifft die deutsche Übersetzung
von Ingrid Rencher, in der gelegentlich unschöne Anglizismen
(„Das  würdest  du  nicht“)  durchscheinen.  Eine  schwierige
Vorlage also.

Endlich beginnen – mit dem Leben und dem Schreiben

So sehen wir denn Prousts literarische Stellvertreter-Figur
Marcel (entschieden gegen Prousts Typus besetzt, weil blond,
sportlich und frisch: Manuel Harder) zumeist verhalten durch
sein Werk und Leben (Leiden der Kindheit, Pariser Salons usw.)
geistern. Oft sinniert er nur still, gelegentlich lacht er auf
im Blitz nachträglicher Erkenntnis. Sein Fazit: Etliches hat
er  versäumt  im  unmittelbaren  Dasein.  Erinnerung  tut
schmerzlich not. Sein letzter Satz lautet, es sei „Zeit zu
beginnen“. Mit dem Leben? Mit dem Schreiben?

Vor allem aber driftet Marcel durch einen triebgesteuerten
Menschenreigen.  Gar  manches  schnurrt  hier  letztlich  auf
boulevardeske Fragen an eine schrille „Szene“ zusammen: Wer
trieb’s wann mit wem? Wer war schwul oder lesbisch? Ach, welch
ein munterer Tratsch.

Durch sieben Türen müssen sie gehen: Im meist gleißend weißen
Halbrund  der  minimalistischen  Szenerie  (Bühnenbild:  Herbert
Neubecker) kommen und verschwinden die Gestalten Proustscher
Erinnerung.  Ein  Effekt,  der  anfangs  überzeugt,  sich  aber
abnutzt. Jedenfalls geht’s in dieser dekadenten Gesellschaft
im  Vorfeld  des  Ersten  Weltkrieges  vorwiegend  kaltherzig,
gierig und intrigant zu. Was wohlfeil zu beweisen war.



Sieben Türen und keine Erfüllung

Hier gleitet, auf spiegelglattem Boden, die Zeit gespenstisch
rasch. Die Jahre überlagern sich, sie flackern mitunter fast
simultan auf: Kaum sahen wir Marcel als kleinen Jungen, da
erscheint er schon als kranker Mann. Denkwürdige Folge und
eine Stärke des Textes, der irgendwie auch die mäandernde
Vielfalt  des  Romans  abbildet:  Todesnähe  folgt  direkt  auf
selbstvergessenes Leben, Eifersucht stellt sich gleich nach
erster  Liebesblüte  ein.  Überhaupt  findet  hier  niemand
Erfüllung in Zweisamkeit. Da wähnt man sich in Gefilden von
Botho Strauß.

Nicht leicht ist’s, sich im Gewimmel der aus Prousts Universum
verbliebenen  Gestalten  zurechtzufinden.  Ein  pragmatischer
Kritiker stellte in London die Frage: „Who is who?“ Auch in
Dortmund  ließe  sich  manches  Rollenprofil  wohl  noch  etwas
schärfen  (was  freilich  nicht  im  Sinne  einer  steilen
Typisierung geschehen sollte). So aber bleibt es stellenweise
bei Türenschlagen, Getrappel und Kostumvorführung.

Doch einige Figuren schleichen sich ins Gedächtnis ein, so
besonders der ziemlich originalgetreue Dandy Baron de Charlus
(Jens Weisser), die vor Sehnsucht waidwunde Odette (Silvia
Fink) oder der linkisch sich aus dem Leben davonstehlende
Swann (Bernhard Bauer); womit wir die Leistung der Anderen
nicht schlankweg schmälern wollen.

Freundlicher  Beifall  fürs  spürbare,  jedoch  nur  zum  Teil
fruchtende Bemühen um einen problematischen Text. Ob andere
Bühnen ihn nachspielen werden?

Termine: 13., 21., 29. November. 5.. 14, 20. Dezember. Karten:
0231/50 27 222.



Flimm  will  Triennale  im
Spätsommer  –  Künftiger
Festival-Chef stellte sich in
Bochum der Presse vor
geschrieben von Bernd Berke | 24. November 2004
Von Bernd Berke

Bochum.  Sonnenklar:  Jürgen  Flimm,  ab  2005  Chef  der
RuhrTriennale,  hat  erst  vor  wenigen  Tagen  seinen  Vertrag
unterzeichnet  und  kann  noch  nicht  mit  fertigen  Festival-
Konzepten  aufwarten.  Doch  er  skizzierte  gestern  in  Bochum
schon mal „Ideen aus meinem Zettelkästen“.

So kann er sich etwa Programme auf der Basis von Renaissance-
und Barock-Kompositionen vorstellen. Diese Epochen lägen uns
innerlich  gar  nicht  so  fern:  „Auch  damals  mussten  neue
Horizonte entworfen werden.“ Apropos: Ein alle Produktionen
überspannendes Grundthema sei in unseren Umbruch-Zeiten kaum
vorstellbar.  Flimm:  „Es  herrscht  Zersplitterung.“  Aber
vielleicht  ergebe  sich  ja  ohne  Absicht  eine  heimliche
Leitidee.

„In Salzburg ist man altgierig, im Revier neugierig“

Flimm,  der  bei  der  RuhrTriennale  nicht  selbst  inszenieren
will, nannte zwei konkrete Wünsche: Schon seit längerem reize
ihn Bernd Alois Zimmermanns Oper „Die Soldaten“ (nach J.M.R.
Lenz).  Auch  für  Luigi  Nonos  bislang  fast  nur  konzertant
gegebenes Musikdrama „Prometeo“ will Flimm eine theatralische
Umsetzung  anregen:  „Konzertant  ist  doch  eunuchenhaft.“  Gut
möglich  also,  dass  derlei  Stoffe  das  Fundament  für
„Kreationen“ bilden, wie sie Flimms noch amtierender Vorgänger
Gerard  Mortier  ersonnen  hat:  tiraditionelle  Formen  als
Ausgangsmaterial  für  neue  Mischungen  und  Erkundungen.
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Überhaupt  zollt  Flimm  dem  Belgier  großen  Respekt.  Und  er
schwärmt vom Revier-Publikum: „In Salzburg ist man altgierig,
hier im Revier ist man neugierig.“

Überhaupt keine Probleme mit Castorf

Weit gediehen sind Flimms Überlegungen, die RuhrTriennale im
Sinne  einer  Entzerrung  zeitlich  neu  zu  postieren.  Der
Schwerpunkt soll nicht mehr im Frühjahr oder Herbst liegen,
wenn etliche andere Festivals und Premieren anstehen, sondern
im Spätsommer. Vor allem dürfe es keine Überschneidungen mit
den Ruhrfestspielen geben, die dann unter dem Triennale-Dach
von Frank Castorf (Flimm: „Mit dem habe ich überhaupt keine
Probleme“) geleitet werden.

Zudem  zeichnet  sich  eine  Konzentration  auf  noch  weniger
Spielorte ab. Flimm sieht die Bochumer Jahrhunderthalle als
zentrales  Festspielhaus.  Daneben  dürfte  der  Duisburger
Landschaftspark Nord Bestand haben, wo Flimm gerade einen WDR-
Film dreht – die Kleist-Phantasie „Käthchens Traum“.

„Kürzungsschock“ ist überwunden

Für  Koproduktionen  mit  Stadttheatern  ist  Flimm  prinzipiell
offen. Allerdings: Die Häuser zwischen Dortmund und Oberhausen
müssten in erster Linie gezielt für ihre Städte spielen. Die
Triennale stehe nur für besondere Projekte bereit, sie sei
keine zweite Subventions-Quelle für kommunale Bühnen. Flimm
bekannte, er habe den „Kürzungsschock“ (38 statt 42 Mio. Euro
für die Triennale 2005 bis 2007) überwunden, und er sehe Spar-
Möglichkeiten. Die musikalische Reihe „Century of Songs“ werde
er aber fortsetzen.

Und wie hält es der Fußballfan mit dem Revier? Flimm ist
Anhänger von Werder Bremen und derzeit sauer auf Schalke, das
den Hanseaten den Torjäger Ailton abspenstig macht. Flimm:
„Ich werde mich wohl auf Borussia Dortmund zubewegen Da geht
mein Freund Müller-Westernhagen auch immer hin.“



Feilschen  und  flackern  –
Doppelpremiere  in  Bochum:
„Minna  von  Barnhelm“  und
„Electronic City“
geschrieben von Bernd Berke | 24. November 2004
Von Bernd Berke

Bochum. Doppelter Premieren-Hieb zum Saisonstart am Samstag in
Bochum:  Karin  Beier  setzte  Lessings  Lustspiel  „Minna  von
Barnhelm“ in Szene. Intendant Matthias Hartmann servierte die
Uraufführung  von  Falk  Richters  Globalisierungs-Stück
„Electronic  City“.  Ein  Kontrastprogramm,  fürwahr.

Wollte man denn einen kleinsten gemeinsamen Nenner finden, so
wär’s wohl dieser: Ökonomischer Druck lastet auf den Menschen
mitsamt ihren Liebesregungen (oder dem, was davon bleibt).

Lessing zuerst: Jener Major von Tellheim, schnöde aus dem
Militärdienst entlassen, daher zutiefst gekränkt und obendrein
verschuldet, weist seine große Liebe Minna von Barnhelm nun
von sich. Sein schroffes Ehrgefühl lässt die Verbindung nicht
zu. Manche List muss Minna anwenden, um wieder anzubandeln.
Geld erweist sich als treibende Kraft.

Den Touch der Kostümierung könnte man mit „mühsam verborgene
Verwahrlosung“  umschreiben.  Das  Dekor  (Bühnenbild:  Thomas
Dreißigacker) wird beherrscht von einer Wand mit grässlicher
Nussbaum-Anmutung und einem schäbig ausgeflockten Bodenbelag.
Auch eine tückische Klappcouch und piefige Lampen deuten auf
frühe 1960er Jahre hin, deren Mobiliar derzeit wieder als
todschick gilt. Sonderlichen Sinn für die Inszenierung gibt
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dieses  Ambiente  nicht  her,  es  schmeichelt  eher  unserem
schrägen Zeitgeist.

Altjüngferlicher „letzter Versuch“

Fisch  oder  Fleisch  vermisst  man  gelegentlich  auch  in  der
Darstellung, die sich nur phasenweise zum Lust-Spiel bekennt,
aber auch nicht ohne Scherzen ins Land gehen mag. Dem Text
bleibt man recht treu, doch wird mit der hie und da gehudelt.
Die  Bemühungen  Minnas  (Johanna  Gastdorf),  den  verstockten
Tellheim (Michael Wittenborn) zurückzuerobern, wirken wie ein
altjüngferlicher „letzter Versuch“.

Von Erotik spüret man kaum einen Hauch: Hier laufen eher zähe
Verhandlungen zwecks Interessen-Abgleich. Am Ende wollen die
beiden  einander  in  entgegengesetzte  Richtungen  ziehen  –
landläufiges Gezerre zwischen den Geschlechtern.

Immerhin werden Tellheims Abgründe erahnbar: Der Kerl will
lieber noch tiefer sinken, als sich in der Schuld anderer zu
fühlen. Ein hölzerner deutscher Charakter, den es in dunkle
Tiefen  zieht.  Gut,  dass  es  die  Nebenstränge  gibt:  Felix
Vörtler als Wachtmeister und Angelika Richter als Minnas Zofe
Franziska geben ein köstliches Komödien-Duo ab, Franz Xaver
Zach als schmieriger – Hotelwirt trägt zum Vergnügen bei.

Zahlen-Codes und Onanie zum Pornokanal

Harscher  Szenenwechsel  in  die  Kammerspiele,  wo  Matthias
Hartmann  sattsam  elektronisches  Gerät  aufgebaut  hat,  das
freilich (wie er erläuterte) zuweilen nicht funktioniert. Die
„hilfreiche“ Hotline habe man am Samstag auch nicht erreichen
können. Dennoch: Man sieht ausgeklügelte Video-Sequenzen und
Bilder  von  Live-Kameras,  die  leibliche  Präsenz  der
Schauspieler (vorwiegend junge, gut gemixte Truppe) wird fast
zur Nebensache. Technisch und logistisch ist’s meisterlich,
darstellerisch geht die Sache auch in Ordnung.

Stromzufuhr tut not. Schließlich heißt das Stück „Electronic



City“.  Geschrieben  hat’s  Falk  Richter,  Jahrgang  1969.  Im
Premierenpublikum saß auch „Superminister“ und High-Tech-Fan
Wolfgang  Clement,  der  selbst  beruflich  mit  Globalisierung
ringt. Hier bekommt man atemlos aufgesagt, was es damit auf
sich hat: In allen Metropolen der Erde sieht’s gleich aus,
Manager und Hilfskräfte jetten heimatlos um den Globus, sie
denken nur noch in Zahlen-Codes. Ansonsten onanieren sie zum
Flimmern des Pornokanals im Hotel, um sich dann sofort wieder
Laptop und Handy zuzuwenden. Merke: Simulation und medialer
Overkill töten die Seele.

Glimmspuren der Zuneigung

Am Ende aber wollen es die Protagonisten Tom und Joy trotz
aller Endzeit noch mal mit den Glimmspuren ihrer Zuneigung
versuchen.  Doch  so,  wie  diese  erloschenen  Individuen
verwechselbar werden, so auch diese Art des simultan tönenden
und  flackernden  Theaters  mit  seinen  überwiegend  chorisch
gesprochenen  Zustands-Behauptungen,  etwas  Agitprop-Stakkato
und Debatten-Geklingel plus Traumspiel-Fasern. Es bleibt kaum
ein Rest von Geheimnis.

Hartmann lässt de sterilen Spuk die vielleicht bestmögliche
Aufbereitung angedeihen. Mit diesem Text hält die Inszenierung
allemal Schritt, mehr steckt kaum drin.

In Bochumer Theater regt sich
stets ein guter Geist – seit
dem Neubeginn vor 50 Jahren
geschrieben von Bernd Berke | 24. November 2004
Von Bernd Berke
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Wenn denn ein guter Geist herrschen soll, so muss er auch
begünstigt werden, und da bedarf es wohl einer Vorgeschichte:
So haben die ersten beiden Intendanten die Grundsteine der
großen  Bochumer  Tradition  gelegt  –  schon  lange  vor  dem
Neubeginn von 1953: Saladin Schmitt (Intendanz 1919 bis 1949)
und  Hans  Schalla  (1949-1972)  amtierten  jeweils  mehrere
Jahrzehnte lang. Die Ensembles hatten Zeit, in aller Ruhe zu
wachsen.  Das  Bochumer  Intendanten-Leben  schien,  vom
branchenüblichen täglichen Chaos abgesehen, ein langer ruhiger
Fluss zu sein – angesichts heutiger Wechselgelüste auch im
Theaterbetrieb fast unvorstellbar.

So reifte denn auch der oftmals gerühmte „Bochumer Stil“ heran
– bei Schmitt vor allem in Gestalt prachtvoll dekorierter
Klassiker-Aufführungen, die in eher gemächlicher Würde um den
Text kreisten. Schalla hingegen brachte ungleich mehr Bewegung
auf die Bühne; ganz gleich, ob in klassischen Dramen oder bei
all jenen Texten, die in der NS-Zeit nicht hatten aufgeführt
werden dürfen und die er nun „nachholte“.

Damit waren zwei Grundtöne angeschlagen, die auch später immer
wieder  nachklingen  sollten.  Statisches,  eher  düster
grundiertes Theater sah man auch in der Ära Frank Patrick
Steckel  (1986-1995),  höchst  bewegte  Zeiten  mit  Revue  und
manchmal  herrlichem  KIamauk  gab’s  zuvor  bei  Peter  Zadek
(1972-1979), eine gewisse Synthese beider Strömungen gelang in
den allerbesten Phasen Claus Peymann (1979-1986), vorwiegend
Theater  für  die  Spaßgesellschaft  erlebte  man  bei  Leander
Haußmann (1995-2000).

Seligste Zeiten: Bei Zadek spielten u. a. Hannelore Hoger,
Ulrich Wildgruber, Eva Mattes und Rosel Zech, bei Peymann
schwelgte man in Aufführungen etwa mit Kirsten Dene, Gert
Voss, Therese Affolter und Branko Samarovski. Wer bietet mehr?

Allen Bochumer Spielleitern gemeinsam war eine Vorliebe fürs
ungeheure Werk des William Shakespeare, der so etwas wie ein
Hausheiliger an der Königsallee geworden und geblieben ist.



Wer weiß, vielleicht ist am Ende er der gute, der waltende
Geist  von  Bochum.  Noch  so  eine  langlebige  Tradition
jedenfalls,  auf  die  auch  die  ansonsten  so  verschiedenen
Bühnenchefs gern zurückkamen.

Der jetzige, beim Publikum so erfolgreiche Intendant Matthias
Hartmann (seit 2000), der auch Entertainer wie Harald Schmidt
und  Helge  Schneider  ans  Haus  holte  und  2005  nach  Zürich
wechseln wird, sollte also möglichst höchstselbst noch ein
oder zwei große Dramen des Engländers auf dieBühne bringen,
will er sich in die Überlieferung einreihen.

Damit nicht genug des ehern Bleibenden: Auch eine Darstellerin
steht  für  schier  unglaubliche,  höchst  erdverbundene
Kontinuität. Damit kann natürlich nur Tana Schanzara gemeint
sein. Bereits 1953, als am 23. September alles wieder neu
begann, stieß die von manchen als heimlichen Regentin der
(Revier)-Herzen  angesehene  Schauspielerin  als  Gast  zum
Bochumer Ensemble, seit 1954 gehört sie fest dazu. Intendanten
und Mimen-Kollegen kamen und gingen, sie blieb – und kann
gewiss  so  manche  Theater-Anekdoten  aus  all  diesen  Jahren
erzählen. Das wäre ein Buch wert.

Wäre  aber  nichts  als  Beharren  in  Bochum,  so  hieße  das
irgendwann Erstarrung. Immer wieder erwies sich diese Bühne
auch als rechter Ort für weithin beachtete Uraufführungen. Nur
scheinbar paradox: Auch das jeweils Brandneue ist somit schon
gute Bochumer Tradition.

__________________________________

• Die neue Bochumer Saison beginnt heute, 4. Oktober, mit zwei
Premieren:  Auf  Lessings  „Minna  von  Barnhelm“  (19  Uhr,
Schauspielhaus) folgt die Uraufführung von Falk Richters Stück
„EIectronic City“ (22 Uhr, Kammerspiele). Karten: 0234/3333
111.

• Das Jubiläum wird an diesem Sonntag, 5. Okt. (11-16 Uhr),
mit  einem  Fest  auf  dem  Theatervorptatz  und  in  den  Foyers



gefeiert. Am Samstag/Sonntag (18. und 19. Oktober) gibt’s das
Sonderprogramm „50 Jahre – 50 Stunden“.

 

Stunden der wahren Empfindung
– Johan Simons inszeniert die
famose  Produktion
„Sentimenti“  für  die
RuhrTriennale
geschrieben von Bernd Berke | 24. November 2004
Von Bernd Berke

Bochum. Stoffe mit Ewigkeitswert sind im Grunde oft einfach,
schon  die  Antike  hat  Muster  bereitgestellt.  Wenn  nun  ein
Mittvierziger ins Land seiner Jugend zurückkehrt, als seine
Mutter stirbt, und sich an jene Zeit erinnert, als die Ehe der
Eltern zerbrach, so bangt man dennoch: Was kann das Theater
daraus gewinnen? Die Antwort lautet: alles!

Natürlich nicht irgendwie und immer. Sondern dann, wenn man
den Stoff so überaus inspiriert entfaltet wie Johan Simons,
Paul Koek und ihre Truppe ZT Hollandia. Aus der Freien Szene
hervorgegangen und heute in Eindhoven tätig, hat die Formation
jetzeine  grandiose  Kreation  für  die  RuhrTriennale  aus  der
Taufe gehoben: „Sentimenti“ verknüpft kühn Grundzüge von Ralf
Rothmanns Roman „Milch und Kohle“ mit Opernmusik von Giuseppe
Verdi.  Siehe  da:  Diese  Vorlagen  steigern  einander  in
zweieinhalb  Stunden  der  wahren  Empfindung  zu  ungeahnter
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Wirksamkeit.

Rothmanns Prosa beschwört mit frappanter Detail-Süffigkeit die
60er Jahre im Ruhrgebiet herauf. In jeder Textfaser spürt man
den  Beinahe-Jahrgangsgenossen  aus  der  Region:  Der  1953
geborene Autor wuchs im Revier auf und lebt heute in Berlin.
Sein Erzähler Simon (dargestellt vom famosen Jeroen Williams)
schildert, was er als Jugendlicher im Ruhrgebiet der 60er
erlebte:  Seine  Mutter  gab  sich  damals  einem  italienischen
„Gastarbeiter“ hin, als der Vater nach einem Bergwerksunglück
mit gebrochenen Beinen in der Klinik lag.

Kläglich  hat  der  Vater  dahingelebt:  zwischen  Malochhe  im
Schacht, Autoreparaturen und seinen geliebten Kanarienvögeln.
Nun wirft ihn die Untreue zu Boden. Dem Sohn sind manche
Erinnerungen  an  die  Zeit  der  Burda-Schnittmusterkleider
peinlich, doch er findet zu einem fast zärtlichen Umgang mit
der Vergangenheit.

Selten aber fühlt man das Schmerzliche eines Ehebruchs so
scharf und persönlich ergreifend wie hier, wo das Leben als
vom Tode umsäumter Bezirk erscheint. Oh, hättet ihr eure Zeit
auf Erden besser genutzt! Der allgegenwärtige Todesengel in
Schwestern-Tracht  wartet  geduldig:  Letztlich  wird  ihm  doch
jedes Wesen zuteil.

Die  äußerst  weitläufige  Spielfläche  in  der  Bochumer
Jahrhunderthalle besteht im zentralen Bereich aus Unmengen von
Kohlebriketts.  Man  kann  diese  16  Tonnen  Materie  wörtlich
nehmen:  Bei  aller  Phantasie  ist  diese  Aufführung  zutiefst
„geerdet“, sie basiert auf konkreten sozialen Verhältnissen.

Ruhrgebiets-Roman und Verdis Arien beflügeln einander

Doch sie führt auch himmelweit darüber hinaus. Wenn etwa die
Mutter  die  Szenerie  betritt,  so  zunächst  noch  nicht  als
lebensgierige  und  kokette  Frau,  sondern  als  monströs
röchelndes Häuflein Elend, dem Tode schon bestürzend nah.



Überhaupt ist alles, was die Menschlein hier tun und treiben,
von Vergänglichkeit umfangen. Lebensstufen gleiten beklemmend
ineinander über, Figuren verschwimmen surreal, sie wiederholen
Sätze wie in Trance. Mit sehr feinem Strich werden da die
Hirnströme des Erinnerns nachgezeichnet.

Und zu alledem noch Verdi! Diese Bühne der Erinnerung erweist
sich als idealer Hallraum für seine gleißenden Arien (aus „II
Trovatore“,  „La  Traviata“,  „Rigoletto“,  „Don  Carlos“,
„Nabucco“, „Aida“) – notengetreu in eher kammermusikalischer
Besetzung  mit  jazzigen  Einsprengseln  gespielt  und  von  den
Sängern, die sich wie hilflose Beschützer in die Handlung
mengen,  zur  Essenz  gebracht.  Diese  Klänge  überhöhen  das
Geschehen nicht nur, sondern werden ihrerseits angefüllt mit
neuer Gegenwart. Es gibt Momente, da könnte man heulen vor
menschlicher Trauer und vor Theaterglück.

Doch  die  „Sentimenti“  erschöpfen  sich  keineswegs  in
Vergeistigung. Es gibt auch eine Dimension des Humors und
barscher Körperlichkeit. Verzweifelt ziellose Begierde entlädt
sich in sexuellen Attacken, Streit in Eruptionen des Schlagens
und Tretens. Man spürt, wie es sich anfühlt, das anhaltend
waltende Ungenügen – und sehnt sich nach der Gegenwelt.

Ganz großer Beifall.

Termine: 22, 25.. 26.. 28., 29. Juni. 1., 2., 3., 6. Juli.
Karten: 0700/2002 3456.

Jürgen  Flimm  wird  Chef  der
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RuhrTriennale – ab 2005 als
Nachfolger von Gerard Mortier
geschrieben von Bernd Berke | 24. November 2004
Von Bernd Berke

Im Westen. Der Favorit hat das Rennen gemacht: Jürgen Flimm
soll  ab  2005  neuer  Leiter  der  RuhrTriennale  und  damit
Nachfolger von Gerard Mortier werden. Der 61-jährige Flimm
bleibt bis 2004 Schauspielchef der Salzburger Festspiele. Als
Präsident  des  Deutschen  Bühnenvereins  war  er  kürzlich
zurückgetreten.  Dies  hatte  bereits  Spekulationen  über  ein
Engagement im Ruhrgebiet genährt.

Auf  Flimm,  den  langjährigen  Leiter  des  Hamburger  Thalia
Theaters, einigten sich alle Gremien: der Aufsichtsrat der
Kultur  Ruhr  GmbH  (Rechtsträger  der  Triennale)  hat  den
einstimmigen Vorschlag der Findungskommission „zustimmend zur
Kenntnls  genommen“.  Gestern  gab  auch  der  Aufsichtsrat  der
Ruhrfestspiele, die künftig unter dem „Dach“ der Triennale
angesiedelt sind, grünes Licht. Damit könnte Jürgen Flimm am
11. Juli formell berufen werden.

Enorme Erfahrung in vielen Positionen

Bis  auf  Gastinszenierungen  in  Bochum  (1974-79,  Ära  Zadek)
hatte Flimm bisher kaum direkte Verbindungen zum Revier. Doch
sonst  bat  er  fast  alles  gemacht,  was  in  der  Theaterwelt
möglich ist. Am 17. Juli 1941 in Gießen geboren, wuchs der
Sohn eines Arzt-Ehepaares in Köln auf – mit evangelischem
Hintergrund, zu dem er sich entschieden bekennt. Da sein Vater
als Theaterarzt arbeitete, konnte Jürgen Flimm schon als Kind
hinter die Kulissen blicken. Dies hat ihn, wie er sagt, fürs
ganze Leben „infiziert“.

Neben  dem  Studium  der  Theaterwissenschaft,  Germanistik  und
Soziologie in Köln absolvierte Flimm eine Schauspielausbildung
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und bekam 1968 sein erstes Engagement als Regie-Assistent an
den Münchner Kammerspielen. 1972 wurde er Oberspielleiter in
Mannheim,  1973  übte  er  die  gleiche  Funktion  am  Hamburger
Thalia Theater (unter Boy Gobert) aus. Ab 1979 war er – als
Nachfolger  von  Hansgünther  Heyme  –  Schauspiel-Intendant  in
Köln. 1985 begann seine glorreiche, bis ins Jahr 2000 währende
Ära als Thalia-Intendant. Unter seiner Ägide wurde die Bühne
zur Pilgerstätte.

Lieber das „Erbe“ überprüfen, als Uraufführungen zu sammeln

Bei der Jagd auf Uraufführungen hat sich Flimm – anders als z.
B. Claus Peymann – stets merklich zurückgehalten. Statt dessen
erkundete er die klassischen Stoffe, zumal das Werk Georg
Büchners, sorgsam neu. Überhaupt prüfte er am liebsten das
„Erbe“: von Shakespeare, Goethe, Schiller, Lessing und Kleist
über Schnitzler, Tschechow und Ibsen bis hin zu Brecht.

In den letzten Jahren hat Flimm auch zahlreiche Opern (u. a.
Mozart,  Wagner)  inszeniert,  und  zwar  für  die  „ersten
Adressen“,  so  beispielsweise  an  der  New  Yorker  „Met“,  in
Bayreuth und Salzburg.

Behutsamer Umgang mit den Klassikern

Bei all dem betätigte er sich nie, wie etwa Frank Castorf, als
„Stücke-Zertrümmerer“,  sondern  aktualisierte  die  Werke
behutsam, ohne ihren Handlungskern zu beschädigen. Flimm hat
immer wieder betont, dass Theater mit Blick aufs Publikum
entstehen  müsse  und  nicht  fürs  eitle  Ego  der  Macher.  Auf
Erdverbundenheit  und  „Revier-Tauglichkeit“  deutet  auch  sein
großes Faible für Fußball hin. Flimm ist seit Jahrzehnten
Mitglied bei Werder Bremen.

Blättert man in den Annalen, so stößt man auf einen möglichen
Reibungspunkt mit dem designierten Leiter der Ruhrfestspiele,
Frank  Castorf,  dessen  Vorgesetzter  Flimm  als  Leiter  der
RuhrTriennale  wäre.  In  Interviews  hat  sich  Flimm  recht
deutlich von Castorfs oft rabiater Form des „Regietheaters“



abgegrenzt.

Flimm kennt sich bestens in den Fährnissen der KulturpoHtik
aus. Das langjährige SPD-Mitglied (Austritt u. a. mit Günter
Grass nach der Asyldebatte) ist inoffizieller Kulturberater
von Bundeskanzler Schröder. Von Flimm stammte die Anregung,
das Amt eines Staatsministers für Kultur zu schaffen. Mit
Bundespräsident Rau schuf er zudem ein „Bündnis für Theater“.

_________________________________

Kommentar:

Eine ideale Wahl
Hätte  man  seine  Wunschkandidaten  für  die  Leitung  der
RuhrTriennale nennen sollen, so wären fraglos die Namen Claus
Peymann und Jürgen Flimm gefallen. Mit anderen Worten: Die
gestern getroffene Entscheidung für Flimm ist eine geradezu
ideale Wahl.

Der  61-Jährige  hat  ungeheure,  unschätzbar  wertvolle
Erfahrungen als Regisseur und Theaterleiter angehäuft. Auch in
den Feinheiten der Kulturpolitik kennt er sich präzise aus.
Zudem  ist  er  in  den  Sparten  Schauspiel  und  Oper  höchst
sattelfest. Was will man mehr? Flimm ist ein Theatermacher,
der „vom Publikum her“ denkt. Es ging ihm nie, wie leider so
vielen  anderen  Regisseuren,  um  schrankenlose
Selbstverwirklichung auf Kosten der Stücke. Andererseits ist
er kein bloßer Traditions-Verwahrer, sondern er schneidet die
Stoffe durchaus aktuell zu.

Flimm  gilt  als  gleichermaßen  verbindlich  wie
durchsetzungsfähig und verhandlungssicher. Im politischen Raum
pflegt er die allerbesten Kontakte. Nur: Wenn im Gezerre um
die Düsseldorfer Koalition auch die RuhrTriennale unter die
Räder  geraten  sollte,  hätte  selbst  er  wenig  Chancen,  den



Schaden einzugrenzen.

Jedenfalls kommt es Flimm zugute, dass er sich stets als sehr
kostenbewusster Bühnenchef erwiesen hat. Für den Fall einer
Etat-Überziehung  hat  er  andernorts  sogar  schon  mal  einen
Verzicht auf große Teile seiner Gage angeboten.

Im Ruhrgebiet keinesfalls zu unterschätzen: Zu allem Überfluss
hat Jürgen Flimm, ein langjähriger Freund des Trainers Otto
Rehhagel, auch noch gehörig Ahnung vom Fußball. Auf seinen
„Anstoß“ in den Kulturstadien des Reviers darf man sich schon
jetzt freuen.

Bernd Berke

Technik  kann  die  Tagträume
beflügeln  –  Werkschau  der
Multimedia-Künstlerin  Laurie
Anderson in Düsseldorf
geschrieben von Bernd Berke | 24. November 2004
Von Bernd Berke

Düsseldorf.  In  den  dezent  abgedunkelten  Räumen  des
Düsseldorfer Museums „kunst palast“ rumort es beständig aus
Lautsprechern.  Zudem  hängen  hier  etliche  Kopfhörer  zur
gefälligen  Selbstbedienung.  Dazwischen  flackern  Videos  in
Kabinetten. Ein medialer Overkill, der einen nur nervös macht?
Im Gegenteil: Diese Ausstellung wirkt kontemplativ.

Kein Wunder, dass man hier fast mehr zu hören als zu sehen
bekommt. Denn die 1947 in Chicago geborene Urheberin heißt
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Laurie Anderson und hat als Musik-Performerin (Song-Erfolg: „O
Superman“) einige Berühmtheit am avantgardistischen Saum des
Pop-Sektors erlangt. Seit rund 30 Jahren regt sie sich auf der
Szene. Größen wie Peter Gabriel, Brian Eno oder Wim Wenders
haben bei gemeinsamen Projekten ihre innovative Kraft schätzen
gelernt.

Laurie Anderson äußert sich in zahllosen Medien-Mischungen:
Musik,  Filme,  Fotos,  Stimmen,  mit  Schriftzeichen  gefüllte
Räume,  Objekte,  Installationen  und  theatralische  Auftritte
gehören zum Arsenal.

Ihre besondere Stärke liegt nicht so sehr auf den einzelnen
Feldern, sondern vielmehr in der Kombinatorik, deren Alchemie
oft gespenstisehe Einblicke in unbewusste Bezirke eröffnet.
Eine Papageien-Figur plappert Worte und Satzfetzen daher, die
man sonst höchstens still zu denken wagt – „Unsinns“-Sedimente
des Lebens. Doch man lausche nur: Vielleicht kommt hier eine
ungeahnte Wahrheit zum Vorschein.

Vielfach exponiert Anderson ihren Körper. So trommelt sie mit
den Händen an ihren Kopf, fängt die „Hirnschalentöne“ auf und
gibt sie verstärkt zum entsprechenden Videofilm wieder. Der
Mensch als schaurig verkabelter Automat, als Anhängsel der
Technik – oder als kreatives Wesen, das sich stets mutig in
neue Symbiosen begibt?

Die Geige ist ihr Lieblings-Instrument. Es mag formal für
Weiblichkeit  stehen,  was  die  Künstlerin  freilich  auch
ironisiert,  indem  sie  ihren  eigenen  männlichen  „Klon“
elektronisch erzeugt. Digital gerüstet, entlockt der Strich
mit  dem  Geigenbogen  einer  Computer-Festplatte  präparierte
Klänge der astralen Art.

Meditative Momente zuhauf: Auf einem Sockel liegt ein Kissen.
Der Besucher soll seinen Kopf darauf betten. Die sphärischen
Töne, die nun aus den Federn dringen, könnten seine Tagträume
beflügeln. Selbst ein unscheinbarer Tisch beginnt sanft zu



vibrieren, wenn man die Ellbogen darauf stützt.

Von  Laurie  Andersons  Qualitäten  als  technische  Tüftlerin
zeugen Planskizzen, die auch Performance-Situationen penibel
im Voraus kalkulieren. Die reiche Phantasie fußt auf solidem
Fundament.

museum kunst palast, Düsseldarf (Ehrenhof). Bis 19. Okt., di-
so 11-18 Uhr. Katalog 15 €

 

Die Sehnsucht nach Ironie und
Humor  im  Theater  –  Fritz
Kater  gewinnt  den  Mülheimer
Dramatikerpreis
geschrieben von Bernd Berke | 24. November 2004
Von Bernd Berke

Mülheim. Herrje, was war das für ein Kopf-an-Kopf-Rennen beim
Mülheimer Dramatikerwettbewerb „stücke 2003″! Um Mitternacht
lag  in  der  öffentlichen  Jury-Diskussion  Roland
Schimmelpfennigs  „Vorher/Nachher“  noch  mit  drei  Stimmen  in
Front. Aber dann! Da wechselten unversehens zwei Damen des
Gremiums  (Luzerns  Intendantin  Barbara  Mündel  und  die
Schauspielerin  Verena  Buss),  deren  erklärte  Lieblingsdramen
bereits  ausgeschieden  waren,  das  Lager  und  plädierten  nun
unisono für Fritz Katers „zeit zu lieben zeit zu sterben“.

Jetzt stand es plötzlich drei zu drei. Traditionell wiegt in
Mülheim das Votum des gesamten Festival-Publikums eine Jury-
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Stimme auf. Und das gab diesmal den Ausschlag: Die feucht-
fröhliche  und  doch  anrührende  Groteske  über  das  Scheitern
einer Liebe zwischen Deutschland Ost und West lag in der Gunst
der Besucher denkbar knapp vorn („Notenschnitt 1,99″). Ergo:
Fritz Kater (bürgerlich: Armin Petras) bekommt diesmal den mit
10.000 Euro dotierten Preis.

Roland Schimmelpfennig hatte mit seinen 51 episodischen, oft
surreal-märchenhaften Szenen, die gleichfalls um die schiere
Unmöglichkeit der Liebe in diesen wehen Zeiten kreisen, das
Nachsehen („Note 2,19″). Schade, schade.

Diese  zwei  am  höchsten  gehandelten  Stücke  erfüllten  einen
ansonsten meist vergebens gehegten Wunsch nach mehr Humor und
(Selbst)-Ironie in der aktuellen Dramatik. Jurorin  Barbara
Mundel  wunderte  sich:  „MUSS  Theater  eigentlich  immer  nur
schmerzen und verstören?“ In der Tat: Orgien des Weltekels und
der  allzeit  rinnenden  Körperflüssigkeiten  wie  Marius  von
Mayenburgs „Das kalte Kind“ gibt es mehr als genug.

Lebhaftes Desinteresse an Ulrike Syhas „Nomaden“

Geradewegs eine Zumutung war am Abschlussabend Ulrike Syhas
ungelenker Versuch „Nomaden“, zwangsläufig hilf- und ratlos
dargeboten vom Landestheater Tübingen. Das steife Stück spielt
in  einer  endzeitlichen  Stadt,  in  der  offenbar  diverse
Terrorgruppen einander bekämpfen. Letztlich muss jeder jedem
misstrauen, weil jeder jeden betrügen könnte. Ein schmaler
Befund, der sodann endlos wiedergekäut wird.

Bis man überhaupt auseinander halten kann, wer wann mit wem
oder  gegen  wen  paktiert,  ist  die  Aufmerksamkeit  längst
erstickt.  Großmäulige  Zeitgeist-Phrasen  wie  „Grammatik  der
Ödnis“  fallen  wie  faules  Obst.  Die  nie  nachvollziehbare
„Räuberpistole“, die die Apokalypse stemmen will und sich in
puren  Behauptungen  erschöpft,  findet  zu  keiner  eigenen
Sprache,  hat  keinerlei  konturierte  Figuren  –  eine
theatralische Wüstenei, die sozusagen lebhaftes Desinteresse



weckt.

Eine gut geölte Sprach-Maschinerie

Ungleich  anregender  der  vorletzte  Beitrag  im  Wettbewerb,
Martin  Heckmanns  Collage  „Schieß  doch,  Kaufhaus!“
(Koproduktion Jena/Dresden, Regie: Simone Blattner). Fürchtet
man zunächst, hier gebe es nur hektischen Sprach-Kampfsport
und  Turnmatten-Theater,  so  schälen  sich  aus  dem
Gruppenauftritt alsbald gliedernde Rhythmen heraus, als sei da
eine  bestens  geölte  Wort-Maschinerie  am  Werk.  Die  Tonlage
oszilliert irgendwo zwischen Agitprop und Rap. Doch Heckmanns
lauscht dabei auch kleinen, alltagsnahen Sehnsüchten und Nöten
nach. Keine geringe Sache!

Wie kann man unter dem Bann der Globalisierung („Tenor der
Ökonomie“)  eine  widerständige  Sprache  behaupten,  und  wie
bringt  man  das  Private  darin  unter?  Mit  solchen  Fragen
jongliert  dieses  pointierte  Stück,  das  denn  auch  die
allerbeste  Publi-  kumsnote  erhielt.

 

Das  schrille  Krähen  der
Apokalypse  –  Thomas
Ostermeiers  Berliner  „Nora“-
Inszenierung gastiert bei den
Ruhrfestpielen
geschrieben von Bernd Berke | 24. November 2004
Von Bernd Berke
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Marl. Brütende Hitze herrscht in der Marler Eisenlagerhalle
Victoria 1/2, dieser industriellen Stätte der Ruhrfestspiele.
Doch was soll’s. Hier sieht man ein gepriesenes Hauptereignis
der  Theaterspielzeit:  Henrik  Ibsens  „Nora“  in  Thomas
Ostermeiers  Berliner  Schaubühnen-lnszenierung  lohnt  manchen
Schweiß.

Der moderne Klassiker von 1879 ist ein heimliches Stück der
Saison. Viele Bühnen, darunter Dortmund, haben das dramatische
Prägemuster  weiblichen  Aufbegehrens  ins  Programm  genommen.
Doch die Berliner Fassung im kühlen Bauhaus-Ambiente, das vom
vorläufig wachsenden (aber stets bedrohten) Wohlstand kündet,
dürfte  bei  weitem  unerreicht  sein.  Dem  frisch  ernannten
Bankdirektor Helmer (Jörg Hartmann) geht die Karriere so sehr
über alles eheliche Maß, dass er Nora jederzeit opfern würde.

Gewaltphantasien wie aus Horrorfilmen

Bei Ostermeier flackern allerlei jetzige, vorwiegend medial
aufgepeitschte Krisen-Gespenster durchs Geschehen. Es ist wie
ein schrilles Krähen der Apokalypse: Eingestreute Slapstick-
Nummern  beschwören  krude  Gewaltphantasien  wie  aus  Video-
Ballerspielen  oder  blutigen  Horrorfilmen  herauf.  Die
Machtfrage zwisehen den Geschlechtern wird zuweilen körperlich
drastisch  ausgetragen:  Nicht  nur  ihr  Besitz  ergreifender
Gatte,  dieses  Laptop-  und  Handy-Monster,  sondern  auch  der
erpresserische Krogstad und der todkranke Hausfreund Dr. Rank
geben  sich  so  unverfroren,  als  sei  Noras  Leib  durchaus
„verfügbar“  wie  der  eines  sadomasochistischen  Pornostars.
Erschreckend:  All  das  kommt  einem  ziemlich  plausibel  vor.
Ostermeier webt das Stück vom Tod der Emotionen ins Heute
hinein, er zerrt es nicht bloß herüber.

Die anfangs so sorglos-flatterhafte Nora (umwerfend präsent:
Anne  Tismer)  wirkt  zunächst  wie  ein  Plappermäulchen  vom
Schlage  einer  Verona  F.:  atemlos  konsumgierig,  über  alles
hinweg trappelnd.



Der Weg führt nicht ins Freie

Unter steigendem Leidensdruck wirft sich Nora in (hilflose)
Posen der Selbstbehauptung, als wolle sie wenigstens aufrecht
durchs  Martyrium  staksen.  Zugleich  wachsen  Hysterie  und
Selbstentfremdung: Entgeistert betrachtet sie ihre Hände, die
ein seltsames Eigenleben führen. Bin ich das noch. die da
handelt?

Schließlich  handelt  sie  ungeheuer  haltlos!  Sie  geht  nicht
einfach fort, sondern feuert kaltblütig ein Pistolenmagazin
auf ihren Mann ab: ein grotesker, gurgelnder Tod im heimischen
Aquarium. Als Nora die Haustür hinter sich schließt, führt der
Weg nicht ins Freie, sondern in ein Niemandsland fortwährender
Verzweiflung.

Termin: Heute, 31. Mai (19 Uhr). Karten: 02361/92 180.

Lizenz  zur  Goethe-Zerlegung:
Samuel Schwarz inszeniert die
„Clavigo“-Tragödie in Bochum
geschrieben von Bernd Berke | 24. November 2004
Von Bernd Berke

Bochum.  Der  Publizist  Clavigo  gleicht  einem  Schilfrohr  im
Winde. Frommt es seiner Karriere beim spanischen Hofe, so ist
er flugs bereit, sein Heiratsversprechen zu brechen und Marie
zu verlassen. Wird er aber von deren Bruder drangsaliert, so
kehrt  er  eilends  zu  ihr  zurück.  Nicht  wahre  Reue  ist’s,
sondern letztlich Berechnung. Daher hat auch diese Haltung
keinen Bestand.
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War  nicht  auch  der  „Clavigo“-Autor  Goethe  ein  solcher
Wendehals und Fürstenknecht? „Aber ja!“ ruft uns die Bochumer
Inszenierung des Schweizers Samuel Schwarz triumphierend zu.
Und so schickt man sich an, den Klassiker, der dieses Stück in
seiner „Sturm und Drang“-Phase (24jährig, binnen acht Tagen –
wow!) hinwarf, zu dekonstruieren. Ist das nun raffiniert und
schneidig oder nur frech?

Nur noch tauglich für ein B-Movie oder ein TV-Melodrama

Das  Drama  darf  nicht  für  sich  bestehen.  Schon  in  einem
angepappten  Vorspiel  wird  der  wankelmütige  Clavigo  (Maik
Solbach) mit dem Verfasser Goethe überblendet. Später gibt es
immer  wieder  epische  Einschübe,  die  den  Text  perforieren.
Maries  rachsüchtiger  Bruder  Beaumarchais  (Thomas  Büchel)
springt oft mitten im Dialog aus seiner Rolle und erzählt in
prosaischer Rückschau, was er „damals“ getan und gesagt habe.
Um Goethes Tonfall aufzugreifen: Oh, über diesen vermaledeiten
Verfremdungseffekt!

Genüsslich wird ein Mer(c)k-Satz zitiert: Dieses ganze Stück
sei „Quark“. So verwarf Goethe-Mentor Johann Heinrich Merck
seinerzeit den „Clavigo“. Der Regisseur nimmt’s als Lizenz,
den Text zu zerlegen. zerlegen. Er behandelt die Tragödie als
gesunkenes Kulturgut, nur noch tauglich für ein B-Movie oder
ein  TV-Melodrama.  Da  geraten  selbst  die  klassizistischen
Figürchen,  die  anfangs  auf  ihren  Podesten  standen,  ins
trollhafte Tänzeln.

Mit kindlicher Beschwörungslust reagiert die Regie auf bloße
Stichworte. Ist vom Blitz die Rede, schlägt er gleich ein.
Geht’s um spanische Momente im Leben, so ertönen Flamenco-
Akkorde. Wer wollte sich bei all dem noch um die feineren
Regungen der Figuren kümmern? Sie sind ja eh in erster Linie
Marionetten ihrer schalen Interessen.

Dramaturgische Schlaumeierei erobert die Bühne

Der  totenbleiche,  vampiristische  Zyniker  Carlos  (Fabian



Krüger),  der  dem  Freund  Clavigo  die  Karriere-Geilheit
einflüstert  und  sich  zum  Spielleiter  aufschwingt,  scheint
homoerotisch getönte Neigungen nur notdürftig zu bemänteln.
Auf  der  anderen  Seite  sieht  es  so  aus,  als  begehre
Beaumarchais  seine  Schwester  Marie  inzestuös.

Hier  wird  die  Dramaturgen-Schlaumeierei  eines  Programmhefts
mitinszeniert: Ausführlich kann der französische Revolutions-
Anreger  und  „Figaro“-Textautor  Beaumarchais  darlegen,  wie
schändlich er sich von Goethe im Stück verwurstet fühle. Ein
zwielichtiger Gewährsmann. Auch wird Goethe vorgehalten, was
in historischer Wirklichkeit aus den Figuren geworden ist ganz
so, als dürfe Dichtung nicht Wahrheit verwandeln.

Wallende  Vorhänge,  ein  Boden  mit  apartem  Gittermuster
(Bühnenbild:  Chantal  Wuhrmann,  Andy  Hohl);  dazu  allerlei
schöne Figuren-Tableaus: Die Aufführung hat vielfach den Reiz
eines  Gemäldes.  Doch  sobald  sie  sich  bewegt  und  sich  in
teilweise geckenhaften Kostümen (Rudolf Jost) erhitzt, neigt
sie zur Überzeichnung und gerät aus den Fugen, Wenn etwa Marie
(Lena Schwarz) sich erregt, dann mit wahnwitzigen Zuckungen
(was schelmische Anwandlungen im nahezu selben Moment nicht
ausschließt).

Im Suff Worte wie „Pissnelke“ und „Titten“ lallen

Überhaupt  ist  das  antikisierende  Gehäuse,  das  die
Beaumarchais-Schwestern  Marie  und  Sophie  einzwängt,  ein
Tollhaus für Farce und Randale. Hausfreund Buenco (Johann von
Bülow) säuft und nölt, darf Worte wie „Pissnelke“ und „Titten“
lallen  und  so  dem  Überdruss  prollig-punkigen  Ausdruck
verleihen.  Lustig,  lustig  –  aber  viel  zu  hoch  dosiert.

Den Tod Maries und Clavigos Krokodilstrauer erlebt man nur als
überdimensional irrlichterndes Schattenspiel. Goethes „Erbe“
erschleichen  und  dann  so  achtlos  verschleudern;  Geister
beschwören, Geist verscheuchen. Da fahre doch ein Donnerwetter
hinein!



Termine: 28. Mai; 1., 21., 24. Juni. Karten: 0234/3333-111.

„Ich  bereue  gar  nichts“  –
Gespräch mit dem scheidenden
Ruhrfestspiel-Intendanten
Hansgünther Heyme
geschrieben von Bernd Berke | 24. November 2004
Von Bernd Berke und Arnold Hohmann

Recklinghausen.  Seit  1990  leitet  er  die  künstlerischen
Geschicke  der  Ruhrfestspiele.  Jetzt  absolviert  Hansgünther
Heyme seine 13. und letzte Saison in Recklinghausen. Über das
Ende dieser Ära, die Zukunft der Festspiele unter dem Dach der
RuhrTriennale und über seine persönlichen Vorhaben sprach die
Westfälische Rundschau (WR) mit dem Theaterchef.

WR: Spüren Sie so etwas wie Abschiedsschmerz?

Hansgünther Heyme: Eigentlich nicht. Obwohl die künstlerischen
Verluste  durch  die  von  Gerard  Mortiers  Gnaden  gestoppten
Projekte  wie  „Saul“  spürbar  sind.  Das  hat  uns  ganz  hart
getroffen. Insofern ist es auch ein Schmerz: Denn das, was wir
in Zusammenarbeit mit Mortiers RuhrTriennale machen wollten,
ist fehlgeschlagen. Trotzdem haben wir ein gutes Programm. Und
meine Zeit in Recklinghausen war insgesamt gut und sinnvoll.
Ich bereue gar nichts.

Die Abgründe der NRW-Kulturpolitik

WR: Haben Sie schon persönliche Pläne für die nächsten Monate?
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Heyme: Noch nicht viel Konkretes. Es gibt da ein „Prometheus“-
Filmprojekt, gemeinsam mit dem Autor Christoph Hein. Ansonsten
ist es wegen der Geldknappheit die mieseste aller Zeiten, um
wieder ins „freie Wasser“ zu springen. Es ist fürchterlich,
dass die Landesmittel für Theater jetzt weiter gekürzt werden.
Also, die Kulturpolitik des Landes ist für mich sowieso ein
Abgrund. Ganz furchtbar! Ich bin ja einer der alten Kämpen,
die sich immer für die Theater der Region eingesetzt haben. Es
gab  Konfrontationen  mit  Rau,  mit  Clement.  Daher  bin  ich
gestählt in Gefechten mit Düsseldorf. Und wir haben sehr viel
‚rausgeholt, oder wir haben das Schlimmste verhindert. Aber
jetzt ist es noch viel schlimmer. Die „Schlachten“ mit Herrn
Vesper (NRW-Kulturminister, d. Red.) müssten geschlagen werden
– und zwar ganz groß, von allen Intendanten.

WR: Spüren Sie die Konkurrenz der diesmal zeitlich parallelen
RuhrTriennale?

Heyme: Oh ja, sehr. Wir schaffen das zwar; aber nur, weil wir
früher mit dem Vorverkauf begonnen haben. Als die bei der
Triennale aufgewacht sind, hatten wir bereits viele Karten
abgesetzt. Die Auslastung liegt bei 70 Prozent. Aber mit der
Triennale ist es derzeit ein feindliches Gegeneinander, kein
Miteinander. Auch der Spielplan der „Akzente“ in Duisburg ist
eindeutig gegen Recklinghausen gerichtet, denn das Land hat
das Zusammengehen der Revierfestivals unter dem Titel „T 7″
zerschmettert. Vernünftige Absprachen zwischen den Festivals
gibt  es  seitdem  nicht  mehr.  Aber  man  darf  nicht  nur  die
Triennale bezichtigen, das wäre lächerlich. Die Krise reicht
tiefer:  Die  Menschen  geben  nicht  mehr  so  leicht  Geld  für
Theater aus.

„Mortier hatte vom Revier keine Ahnung“

WR: Wie geht es wohl weiter mit den Ruhrfestspielen?

Heyme: Ich wünsche den Ruhrfestspielen die Anwesenheit derer,
die hier die Zukunft gestalten. Wenn die aber nie da sind,



wird  es  schwierig.  Außerdem  hoffe  ich,  dass  eine  Art  von
politischer  Theaterarbeit  fortgesetzt  wird.  Frank  Castorf
(designierter Ruhrfestspiel-Chef, d. Red.) ist das zuzutrauen.
Was  Mortier  betrifft:  Wenn  die  nächsten  Ruhrfestspiele
beginnen, ist der schon gar nicht mehr da, sondern in Paris.
Er kam damals von Salzburg und hatte keine Ahnung, wie teuer
es  ist,  große  Hallen  im  Ruhrgebiet  zu  bespielen.  Teurer
jedenfalls, als gemachte Betten in Salzburg zu lüften…

WR: Droht bei den Ruhrfestspielen ein Vakuum?

Heyme: Ja, natürlich. Der eine künstlerische Leiter geht, der
andere ist noch nicht da. Dabei müsste Castorf längst am neuen
Spielplan arbeiten und die hiesigen Strukturen kennen lernen.
Bei mir hat er sich bisher nicht erkundigt.

WR: Haben Sie die Mensehen im Ruhrgebiet so erreicht, wie Sie
es wollten?

Heyme: Im Großen und Ganzen ja. Manchmal war es ein schweres
Ringen. Fremdsprachige Produktionen sind selten ausverkauft.
Aber es ist wichtig, dass diese Theatergruppen zu uns kommen.

WR: Bleiben Sie im Revier?

Heyme: Ich hab‘ Schwierigkeiten mit Städten, in denen ich mal
gearbeitet habe. Nach meiner Essener Intendanz habe ich dort
nie wieder eine Inszenierung gesehen. Mit Recklinghausen wird
es auch so sein. Am liebsten würde ich im Ausland inszenieren.
Griechenland. Spanien. Weg vom deutschen Mief.

 



Patrice Chéreaus Huldigung an
die  Worte  –  festliche
„Phädra“-Inszenierung  zur
Eröffnung der RuhrTriennale
geschrieben von Bernd Berke | 24. November 2004
Von Bernd Berke

Bochum. Das Wort klingt ja nicht so schön, doch die Eröffnung
der RuhrTriennale in der Bochumer Jahrhunderthalle war fürs
Revier ein, nun: ein wahres „Event“. Oder halt ein Ereignis.
NRW-Ministerpräsidenf  Steinbrück  und  Kulturstaatsministerin
Weiss  nahmen  ebenso  in  recht  knapp  bemessenen  Sitzschalen
Platz wie etwa WDR-lntendant Pleitgen oder auch TV-Plauderer
Biolek.

Frankreichs  gepriesener  Theater-  und  Filmregisseur  Patrice
Chéreau, seit seinem Bayreuther „Ring“ (1976) eine Leitfigur
der europäischen Szene, gastiert mit seiner Inszenierung von
Jean Racines Tragödie „Phèdre“ (Phädra). Der Produktion des
Pariser Odéon-Theaters eilt ein Ruf wie Donnerhall voraus.

Ein  antikes  Portal  (ansonsten  radikal  schmucklose  Bühne:
Richard  Peduzzi)  genügt,  um  in  der  riesigen  Halle  eine
altgriechische Szenerie zu beschwören. Die Darsteller agieren
zwischen zwei Zuschauerblöcken. Man fühlt sich unversehens in
eine  Polis  versetzt,  auf  einen  Platz,  wo  Schicksale  von
öffentlichem Interesse verhandelt werden. Chéreau hat das 1677
(zur Barockzeit Ludwigs XIV.) entstandene, strikt moralische
Stück  auf  seine  antiken  Quellen  zurückbezogen,  hat  ältere
Schichten freigelegt wie ein Archäologe. Und siehe da: Am
Anfang war das Wort!

Seit  Lessings  berühmtem  Verdikt  gelten  die  französischen
Klassiker  Corneille  und  Racine  hierzulande  als  steif  und
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blutleer.  Lange  sind  sie  für  uns  hinter  Shakespeares
leidenschaftlichem Welttheater nahezu verschwunden. Doch die
kunstreich  gereimten  Alexandriner  der  „Phädra“  klingen  in
Chéreaus  textdienlicher  Zurichtung  lebendig  und  seelenvoll,
wobei die strenge Form letztlich gewahrt bleibt. Zudem lässt
die französische Sprache (per Kopfhörer gibt es eine taugliche
Synchron-Übersetzung) weiten Raum für Pathos.

Aus weiter Ferne so nah rücken uns somit die ebenso prägnant
wie dezent gewandeten Gestalten (Kostüme: Moidele Bickel): die
Königsgattin Phädra (gesättigt mit Leiden: Dominique Blanc),
welche  ihren  Stiefsohn  Hippolyte  (Eric  Ruf)  liebt,  der
wiederum der gefangenen Fürstin Aricie (Marina Hands) zugetan
ist. Die rasende Rache des Königs Theseus (Pascal Greggory)
wird fürchterlich sein.

Lichtkegel  folgen  den  Figuren  wie  göttliche  Rest-
Illuminationen.  Immer  wieder  blicken  die  Protagonisten
entgeistert, Haare raufend zum Götterhimmel, dabei wohnt doch
die Zerrissenheit längst in ihrer eigenen Brust. Liebe scheint
eingezäunt  in  rigide  Regeln,  weshalb  man  über  sie  in
Kategorien  des  Kampfes  und  der  Überwindung  denkt.

Dies ist eine Huldigung an die Worte. So stark und wirksam
sind sie, dass sie allein es immer wieder vermögen, die Leiber
zu  magnetisieren,  zu  beugen,  herumzureißen.  Sprache  kommt
dermaßen klar, rein und wuchtig zur Geltung wie nur selten. In
gewisser Weise hat man hier einen mächtigen Gegenentwurf zum
in  Deutschland  oft  üblichen  Körper-Theater  mit  allerlei
Deutungs-Mätzchen. Ob man es immer so haben möchte, ist eine
andere Frage.

Chéreau  und  sein  großartiges  Ensemble  zeigen  uns  mit
hochlöblicher Sprechkultur ein Stück des Verschweigens und der
abgerungenen  Geständnisse,  beides  mit  auswegloser  Tragik
beladen: Reden heißt bereits irren, Schweigen bereits ein Übel
zulassen. Und die Worte scheinen schmerzvoll einem Urgrund der
Sprachlosigkeit zu entsteigen.



Zurück ins Jetzt: Die Jahrhunderthalle, deren gläserne Front
an ein Flughafenterminal gemahnt, erweist sich als rechter Ort
fürs Abheben mit Bühnenkunst. In diesem Falle ist es großes,
denkbar würdiges Festtagstheater, keines für alle Stunden.

Weitere Termine: 3., 4.. 7., 8., 9., 10. und 11. Mai. Karten-
Hotline: 0700 / 2002 3456.

 

Am Ende haben sich alle recht
lieb: Klaus Pohls „Seele des
Dichters  –  Unheimliches
Lokal“ in Bochum uraufgeführt
geschrieben von Bernd Berke | 24. November 2004
Von Bernd Berke

Bochum. Das Bühnenbild besteht aus Stapelware: Überall türmen
sich Kästen einer in Bochum gebrauten Biermarke, die denn im
Verlauf  des  Abends  auch  schon  mal  geordert  wird.  Wie  ein
bleicher Mond hängt über dieser Szenerie eine Echtzeit-Uhr,
die anzeigt, wie die dreistündige Aufführung verrinnt.

Derweil geht es in Klaus Pohls Stück „Seele des Dichters –
Unheimliches Lokal“, das jetzt in den Bochumer Kammerspielen
uraufgeführt wurde, um Gott und die Welt, um Dichtung und
Wahrheit,  Theater  und  Revolte,  um  Macht,  Ohnmacht  und
Beziehungskram.  Sprich:  Es  geht  vorderhand  um  alles  und
letztlich um nichts.

Der Bilderbogen rauscht ziemlich folgenlos vorüber
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Ein  schier  unüberschaubares  Vielerlei  wird  da  vor  uns
ausgebreitet  –  ganz  so,  als  ergötze  sich  das  Theater
selbstgenügsam am eigenen Vorhandensein, am puren Plappern und
quirligen  Treiben.  Da  lässt  man  eben  den  wortreichen,
farcehaften, oft etwas naiven Bilderbogen halbwegs amüsiert an
sich vorüberrauschen. Wenn’s vorbei ist, ist’s aber auch gut.

Der Stücktitel, den der erfahrene Dramatiker und Schauspieler
Pohl („Das Alte Land“, „Karate-Billi kehrt zurück“) gewählt
hat, soll angeblich bei Arthur Schnitzler entlehnt sein, doch
das macht nichts. Bedeutsamer ist der Umstand, dass es sich um
einen  Auftragstext  für  die  alljährliche  Produktion  mit
Bochumer Schauspielschülern handelt. Die durften munter Ideen
liefern,  und  Pohl  hat  offenbar  den  jungen  Leuten  nichts
verwehren wollen. Also hat er wohl nur wenig aussortiert, hat
dies  und  jenes  verwertet,  um  etliches  „Spielfutter“  zu
liefern. Eigentlich ein sympathischer Zug. Doch dann hat er
auch noch selbst Regle geführt, so dass es gar keine rechte
Kontrollinstanz mehr gab.

Kapitalistischer Einpeitscher der Kistenstapler-Brigaden

In  der  ortlosen  „Kistenstadt“  konkurrieren  zwei  seltsame
Kulturschaffende  um  Konzepte  und  Weiber  –  der  Baumeister
Caspar  Neuhauser  (aha,  aha  –  man  soll  an  Kaspar  Hauser
denken!) und der dichtende Kistenstapler Alexander Polti. Zum
Panoptikum zählen außerdem der versoffene Ex-Priester Volker
(typischer Flachatmungs-Gag: „Wir sind das Volk“ – „Und ich
bin  Volker“),  eine  Spanischlehrerin,  ein  schüchterner
Spielzeugverkäufer,  ein  Mann  ohne  Schottenrock,  eine
sangesfreudige  Serviererin  im  „Seelen“-Lokal,  eine
Schauspielerin und vor allem zwei feindliche Brüder: Zunächst
beherrscht  der  schmierige  Claus  Rotter  als  Megaphon-
Einpeitscher die Kistenstapler-Brigaden. Merke: Unter seiner
Kapitalisten-Knute welken alle Träume dahin. Mit einem absurd-
listig  herbeigeführten  Börsencrash  wird  er  entmachtet,  es
bricht  gar  eine  groteske  Revolution  aus.  Auch  wird  das
orgienfeindliche Alkoholverbot aufgehoben. Hernach, unter dem



aus der Verbannung zurückgekehrten Bruder Peter Rotter, der
sich  vom  Melancholiker  zum  Theatergründer  und  Impresario
mausert, läuft’s anders.

Die langwierige Szenenfolge soll wohl (oh, Frevel!) ein wenig
an  die  Theaterproben  der  Handwerker  aus  Shakespeares
„Sommernachtstraum“ erinnern, doch hier heißt es: Spektakel an
die Macht, circensisches Vergnügen, bis die Schwarte kracht.
Ein  wüstes  Rap-Musical  auf  Mozart-Basis  wird  da  ellenlang
geprobt,  bei  dem  ein  weiblicher  Don  Giovanni  die  Männer
reihenweise vergewaltigen soll. Peter Rotter stammelt immer
wieder  begeistert  das  Motto:  „Raubvögeln!  Schweinegut!“
Ziemlich frei flottieren da die Sinnbezüge, und am Ende haben
sich alle irgendwie lieb.

Beachtliche Jung-Schauspieler retten Larifari-Text

Und die Darsteller? Nun, wenn sich die Profile mancher Figuren
nie so recht schärfen wollen, liegt dies eher am Larifari-
Text.  Die  Schauspieler  agieren  achtbar  bis  beachtlich.
Besonders  auffallend:  Nora  Jokosha  als  Claus  Rotters
schnippische, den lesbischen Lüsten zuneigende Gattin Lou und
der schelmische Peter Luppa als Peter Rotter.

Auch die Anderen haben Beifall verdient, wenn auch nicht so
frenetisch,  wie  ihn  zur  Premiere  die  Freundes-Fanclubs
spendeten. Klaus Pohl bekam indes ein paar Buhs zu hören. Auch
da in man kaum widersprechen. Schwer vorstellbar, dass weitere
Bühnen sich zum Nachspielen drängen.

Termine: 15., 20. April, 7, 31.. Mai. Karten: 0234/3333-111.



Wüste Leidenschaft bis in den
Tod  –  Ernst  Stötzner
inszeniert  Ibsens  „Hedda
Gabler“  mit  einer
hinreißenden Dörte Lyssewski
geschrieben von Bernd Berke | 24. November 2004
Von Bernd Berke

Bochum. Von wegen Luxus, Eleganz und Ambiente: Das Haus, das
der  Kulturhistoriker  Jörgen  Tesman  und  seine  Frau  Hedda
bezogen  haben,  wirkt  in  Petra  Korinks  Bühnenbild  wie  ein
Verschlag. Auf trapezförmigem Grundriss umschließen Holzwände
mit Billigbaumarkt-Anmutung die Szenerie, fensterlos und mit
Schiebetüren versehen. Hier ist kein Bleiben, kein Ankern.

Ernst Stötzner, der Henrik Ibsen „Hedda Gabler“ In Bochum
inszeniert,  stellt  Figuren  in  einen  verwahrlosten  Alltag.
Bevor sich Hedda in Glitzerkleidchen oder Venus-Pelz hüllen
darf, tritt sie als unbefriedigte Schlampe mit Netzstrümpfen
und  Morgenrock  auf.  Auch  der  ungeschlacht  wirkende  Jörgen
muss, wenn Besuch kommt, erst mal rasch die Hose anziehen.
Überdies läuft im Hintergrund pausenlos ein Fernsehgerät (mit
Skisport). Sind wir etwa im sozialen Brennpunkt angelangt?

Irgendwie  schon,  wenn  auch  noch  nicht  in  der  trostlosen
Trabantenstadt.  Doch  immerhin  droht  hier  akut  der  soziale
Absturz. Man hat sich finanziell übernommen, man lebt auf
Bürgschaft, Kredit und vage Erfolgsaussichten hin.

Wilde Ausbrüche sind gestattet

Wo  Ibsens  Figuren  sonst  in  aller  Verhaltenheit  ihre
Lebenslügen  zu  verbergen  suchen,  sind  ihnen  diesmal  wilde
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Ausbrüche gestattet. Wenn etwa der kläglich angepasste Jörgen
(Felix  Vörtler)  gewahr  wird,  dass  Ejlert  Lövborg  (Alexej
Schipenko) mit ihm um ein Professoren-Pöstchen konkurriert, so
tobt er wie Rumpelstilzehen. Der genialische Lövborg, der sich
unterm  Einfluss  der  eheabtrünnigen  Frau  Elvstedt  (Diana
Greenwood)  „gefangen“  hat,  doch  alkoholgefährdet  bleibt,
erleidet  eine  überaus  wüste  Fallsuchts-Attacke  schon  beim
ersten Glas Punsch.

Mit arg übertriebenem Tonfall und haltloser Gestik hat uns
zuvor schon Jörgens Tante Juliane (Irm Hermann) verstört. Die
Inszenierung bezahlt derlei forcierten Verdeutlichungs-Furor
und  ihren  Mangel  an  Dosierung  mit  gewissen  inneren
Spannungsverlusten.

Dennoch ist es über weite Strecken ein Abend mit Sogwirkung.
Denn das Ensemble ist stärker als jedes Konzept. Hinreißend:
Dörte Lyssewski als just in die Ehe hinein geschlitterte, zu
Tode gelangweilte, achtlos konsumierende, doch von (makabrem)
Schönheitsdrang  getriebene  Hedda  zeichnet  eine  Gestalt  mit
schlingerndem Tiefgang bis zur Bodenlosigkeit.

Das Weh und Ach der Beziehungen

Heddas  todessehnsüchtige,  im  Übermaß  fordernde  Leidenschaft
für Lövborg ist ein gleichsam strahlend finsterer Kontrast zur
Neigung  der  Frau  Elvstedt,  welche  Lövborg  eher  karitativ
retten will.

Dörte Lyssewski spielt mit höchster Präsenz und wahrhaftig mit
jeder  Faser;  man  achte  nur  auf  ihre  vielfältigen
Beinstellungen, in denen sich ein ganzes Seelenleben zeigt.
Überhaupt hat Stötzner für die wehen (Dreiecks)-Beziehungen
eine  subtile  Choreographie  der  Schrittfolgen  bis  hin  zur
tänzerischen  Einlage  ersonnen.  Ausgeklügelt  ist’s,  wie  sie
sich  hier  aufeinander  zu  und  vor  allem  voneinander  weg
bewegen.

Heddas  rastlose  Unzufriedenheit  könnte  konventionell  im



organisierten Fremdgehen mit dem Hausfreund (Martin Hörn als
Richter  Brock)  verplätschern.  Doch  statt  sich  seiner
kaltblütigen  Gier  auszuliefern,  will  die  Generalstochter
selbst  einmal  Macht  ausüben.  So  treibt  sie  Lövborg  ins
Verderben – und erschießt sich am Ende selbst. Ihr ungeliebter
Gatte, der flaue Fachidiot, hat von all dem Trachten nichts
bemerkt. Felix Vörtler schafft es freilich, dass man diesen
Trottel  irgendwann  nicht  mehr  nur  belächelt,  sondern  auch
bemitleidet.  Des  Richters  berühmtes  Schlusswort  nach  ihrem
Freitod („So was tut man doch nicht!“) wird Hedda hier nicht
zuteil.  Die  Überlebenden  machen  einfach  stumm  weiter  und
weiter – verdammt in alle Ewigkeit.

Termine: 11, 14., 24. März. Karten: 0234/3333-111.

Unendliche Räume des Traumes
–  achtstündiges  „Fest  der
Romantik“  im  Dortmunder
Schauspiel
geschrieben von Bernd Berke | 24. November 2004
Von Bernd Berke

Dortmund. Zuweilen war es wirklich wie ein schöner Traum – von
einer  allseits  mit  Künsten  gesättigten  Sehnsuchts-Welt:
Dortmunds  Schauspiel  beging  am  Samstag  erstmals  sein  groß
angelegtes „Fest der Romantik“.

Mit einer ganzen Flut einschlägiger Texte werden im Laufe des
fast achtstündigen Spektakels sämtliche Winkel des Theaters
bespielt, bis hin zu Probenräumen und Unterbühne. Selbst in
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den  Pausen  sind  Foyer  und  Wandelgänge  von  historisch
kostümierten,  literarischen  Geistern  erfüllt.

Es kann nur gut sein, wenn sich – in schwierigen Zeiten – ein
Stadttheater so massiv inErinnerung bringt, wenn es zudem sein
Innerstes hervorkehrt und sich in die imposante Maschinerie
blicken  lässt.  Und  so  weckt  das  auch  logistisch  gewiss
ungeheuer  aufwändige  Kaleidoskop  in  seiner  Gesamtheit
nachhaltige  Sympathien  für  die  Bühne.

Natürlich  geht’s  nicht  um  Hollywood-Romantik,  sondern  um
Ausflüsse  und  Eckpunkte,  um  Sehnsuchts-,  Nacht-  und
Schattenseiten  jener  Epoche,  in  der  die  Tore  zu  den
unendlichen Räumen des Traumes und des Unbewussten aufgetan
wurden. Nicht ganz lupenrein, aber im Sinne der Gewichtigkeit
und  der  Grenzverläufe  plausibel:  Kleist,  Hölderlin  und
Nietzsche sehen sich mit einbezogen. Man hätte etliche Linien
auch in die Gegenwart verlängern können, etwa bis zu Botho
Strauß.

Kleists „Käthchen“ mit Stahlhelmen und Wehrmachtsmänteln

Mit  Kleists  „Käthchen  von  Heilbronn“  beginnt  der  Reigen,
Hausherr Michael Gruner lat den Klassiker selbst inszeniert.
Er malt den Text nicht breit aus, sondern schraffiert ihn
rasch  mit  verschatteten  Grau-Tönen.  Stahlhelme  und
Wehrmachtsmäntel lassen allzu früh ahnen: Das „Käthchen“ wird
einmal mehr auf die gespenstischen Seiten deutscher Historie
bezogen – eine Rechnung, die nicht restlos aufgehen mag. Es
waltet  kaum  ein  Zauber,  sondern  Entzauberungs-Absicht.
Wenigstens  ist  damit  der  etwaige  Vorwurf,  in  diesen
kriegsschwangeren Wochen nur „auf Romantik zu machen“, vom
Tisch.

Von  dunklen  Mauern  umgeben  und  geheimnisvoll  ausgeleuchtet
(Bühne: Peter Schutz), schnurrt hier ein doch etwas bemühtes
Spiel ab, das die sprachlichen Qualitäten derVorlage nicht
immer  im  Sinn  behält.  Man  vernimmt  dumpfe  Echos  aus  dem



Gruselkeller der Geschichte. Graf Wetter vom Strahl (Pit-Jan
Lößer) ist ein Typ fast wie aus dem Landser-Heft, das ihn so
aufopferungsvoll  liebende  Käthchen  (Astrid  Rashed)  bleibt
selbst in traumhaften Sequenzen blässlich patent.

Gar  zu  greller  Kontrast:  Käthchens  böse  Gegenspielerin
Kunigunde (gespielt von einem Mann: Manuel Harder) gerät zur
jaulenden  Chargenrolle,  zur  hassenswerten  Gesamt-Germanin.
Anders  als  bei  Kleist,  heiratet  Graf  Strahl  dieses
präfaschistische Monstmm und nicht das zarte Käthchen. Die
reine  Liebe  ist  nur  ein  Traum,  es  obsiegt  martialisehe
Geschichte.  Ein  Ansatz,  den  man  filigraner  hätte
herausarbeiten  können.

Worte zwischen Weltschmerz und Natur-Beglückung

Es  folgt  der  wohl  schönste  Teil  des  Projekts,  die  mit
punktgenauer Raffinesse dargebotene Offenbach-Oper „Hoffmanns
Erzählungen“, die man eines Tages aus dem Projekt lösen und
separat spielen sollte.

Sodann hat man die Wahl zwischen sechs parallel aufgeführten
Texten. Schweren Herzens lasse ich Tieck, E. T. A. Hoffmann,
Bonaventura,  Achim  von  Arnim  und  Nietzsche  beiseite  und
entscheide mich für Hölderlins Briefroman „Hyperion“, der hier
als „dramatisches Fragment“ firmiert und bruchstückhaft auf
drei  Darsteller  (Jürgen  Hartmann,  Manuel  Harder,  Birgit
Unterweger) verteilt wird.

Regisseur  Matthias  Gehrt  lässt  die  Zuschauer  auf  der
knarzenden Drehbühne sitzen und rotieren. Das scheint von den
wunderbaren Wendungen der Sprache abzulenken. Doch so kommen
die Figuren von allen Seiten her ins vieldimensionale Wort-
Gewoge zwischen Weltschmerz und Natur-Beglückung, die Phantome
sind nah. Man lauscht bewegt und hoch erfreut: So herrlich ist
einst in deutscher Sprache geschrieben worden.

Termine:  14.  Feb.  (18  Uhr),  16.  Feb.  (16Uhr),  22.  Feb.
(17Uhr). Karten: 0231/50 27 222.



 

Die Not wird mit dem Dreck
verkleistert  –  Kay  Voges
inszeniert  Wedekinds
„Frühlings  Erwachen“  in
Oberhausen
geschrieben von Bernd Berke | 24. November 2004
Von Bernd Berke

Oberhausen.  Der  Bühnenräum  ist  rundum  gekachelt.  Es  gibt
Umkleidekabinen,  Waschbecken,  Duschen,  ein  paar  Pissoirs.
Alles in geradezu gellend weißer Sterilität, so dass man am
liebsten die Augen schließen würde – besonders, wenn diese
furchtbaren Neonlichter zu flackern beginnen. Ein „sauberer“
Albtraum.

Hier hat man sie eingesperrt wie in eine geschlossene Anstalt:
die  Jugendlichen  aus  Frank  Wedekinds  Stück  „Frühlings
Erwachen“. Ehedem haben sie sich mit wilhelminischem Drill und
Triebunterdrückung „christlichen“ Zuschnitts geplagt. In Kay
Voges‘  Oberhausener  Inszenierung  lernen  sie  erst  einmal
„Neusprech“, als sei’s ein Text von George Orwell („1984″).
Gipsköpfige, völlig ent-individualisierte Erwachsene lugen von
oben über die Kachelwände, geben Takt und Lügenworte vor:
„Krieg bedeutet Frieden. Unwissenheit ist Stärke.“ Die Jugend
spricht’s verängstigt im Stakkato nach.

Psycho-Szenerie mit gleißenden Kacheln
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Es ist eine enorm beklemmende Psycho-Szenerie (Bühne: Svea
Kossack), in der letztlich doch die herkömmlichen Herrschafts-
Verhältnisse ausgetragen werden. Erzwungene Körper-Panzerung,
Zurüstungen zu aggressiven, ja kriegerischen Ersatz-Handlungen
– im Grunde das alte Leidens-Lied, sozusagen ein Mord an aller
Lust. In Ewigkeit, Amen?

Die  Regie  ergreift  vehement  die  Partei  der  Jugendlichen.
Halbwegs  liberale  Positionen  der  Eltern,  die  bei  Wedekind
vorkommen,  sind  getilgt.  Lehrer,  Klerus  und  Erzeuger
erscheinen hier nur als seelenlose Monster, als automatisiert
schnarrende  Funktionsträger.  Aus  solch  wohlfeiler
Eindeutigkeit lassen sich heftige Funken der Emotion schlagen.

Über weite Strecken ein beachtlicher Versuch

Es  bleibt  freilich  über  lange  Strecken  ein  beachtlicher
Versuch, das doch ein wenig angegilbte Stück näher ans Heute
heranzuholen, uns damit auf den Leib zu rücken. Voges, der
sich  im  Text  bedient  wie  in  einem  Baukasten,  filtert  ein
zunächst schlüssig wirkendes Konzentrat. Not und Drangsal der
beherrschten Jugend wer den oft wahrhaftig greifbar.

Verwunderlich aber, dass man die „Aufklärungs“-Szene mit dem
uralten Storchen-Märchen nicht gestrichen hat. Wendla dürfte
nur fragen: „Wie bin ich auf die Welt gekommen?“ und müsste
bangend ohne Antwort bleiben. So aber, mit all‘ dem Storchen-
Gedöns, entschwebt das Stück plötzlich doch in weite Ferne.

Durchweg atemlos und gehetzt sind Gesten und Sätze der 14-
jährigen  Opfer,  denen  die  Welt  keine  Ruhe  lässt:  Wendla
(Regina Gisbertz) wird geschwängert und verreckt am Ende bei
einer grauenhaften Abtreibung. Moritz (Kaspar Markus Küppers)
bricht unter Sexualnöten und schulischem Druck zusammen, er
gibt sich die Pistolenkugel. Nur der Nihilist Melchior (Daniel
Wiemer) findet einen Überlebens-Dreh – mit mephistophelischer
Hilfe des grotesk vermummten Herrn (Michael Witte), der einen
abgeklärten Ton übers Geschehene breitet, als sei der Spuk



vorüber.

Das Stück rabiat ins Heute gezerrt

Jetzt wird noch gekrittelt: Denn leider gibt Voges im Laufe
des Abends den bühnenüblichen Untugenden eines ach so gängigen
Welt-Ekels nach, er bedient das notorische Blut-, Sperma- und
Tränen-Theater.

Die Darsteller, die Diffenzierteres als diese Art von Drastik
verdient hätten, müssen nach und nach sämtliche Körpersäfte
ausscheiden  und  sich  zudem  mit  Erdbatzen  gründlich
beschmutzen, bis die gesamte Bühne besudelt ist; ganz so, als
würden wir sonst ihre Nöte nicht begreifen.

Das Gegenteil ist der Fall: Ihre Regungen werden mit Dreck
zugeschüttet und verkleistert. Und das Stück wird denn doch
nicht  ganz  zu  uns  geholt,  sondern  zum  Teil  rabiat
herbeigezerrt. Jammerschade um etliche interessante Ansätze.
Unser Mitgefühl gilt derweil dem Reinigungspersonal.

Termine: 16., 19., 26. Januar. Karten: 0208/85 78 184

Im Chaos-Zimmer der Pubertät
– Jürgen Kruse inszeniert in
Bochum  Handkes  „Die
Unvernünftigen sterben aus“
geschrieben von Bernd Berke | 24. November 2004
Von Bernd Berke

Bochum. „Jeden Tag ein Produkt weniger. Vorbei die schöne
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Vielfalt des Marktes. Umsonst die höheren Weihen. Das Ende der
stolzen  Zahlen.  Ich  bin  ratlos.“  Knappe  Worte  zur
Wirtschaftskrise,  aus  einem  Stück  der  Stunde?  Nein!  Sie
stammen aus Peter Handkes im Ölschock-Jahr 1973 verfasstem
Text „Die Unvernünftigen sterben aus“.

Jürgen Kruse, der dieses Stück nun in Bochum inszeniert hat,
stellt  den  zeithistorischen  Abstand  plakativ  heraus:  Die
Jahreszahlen „ 1973″ und „2002″ prangen über der Szenerie.
Auch gehört zu den Requisiten (Bühnenbild: Altmeister Wilfried
Minks) – zwischen virtueller Hochhaus-Silhouette und kubischem
Mobiliar  –  die  Attrappe  einer  Marx-Engels-Ausgabe  mit  den
berühmten blauen Buchrücken („MEW“). Jaja, die Revolten-Chose
ist  längst  passe.  Geschichtliche  Verwüstung  hat  sich  noch
breiter gemacht.

Ein weiteres Direktoren-Drama

Der  Unternehmer  Quitt  und  vier  Konkurrenten  schmieden  ein
Kartell  mit  Preisabsprachen.  Einziger  Widerpart  ist  ein
wahnwitziger Kleinaktionär (Alexander Maria Schmidt), der hier
immer mit den Fingern schnippst wie ein Erstklässler. Quitt
jedenfalls hält sich nicht an die Vereinbarungen und drückt
die  anderen  –  keineswegs  nur  geschäftlich  –  an  die  Wand.
Punkt. Aus. Ein weiteres „Direktoren“-Drama in Bochum also.

Diesmal aber dauert die Sache über vier Stunden. Denn Kruse
lässt  Handkes  Sätze  vielfach  manieristisch  dehnen  und  die
Worte  äußerst  langsam,  Silbe  für  Silbe,  aus  Quitts  Mund
kollern.  Darsteller  Michael  Altmann  muss  sogar  unentwegt
„Eeeees“ statt „Es“ sagen. Der Mann, der sich so ausgiebig in
anderen  gespiegelt  sehen  will,  gibt  mal  den  verzweifelt
empfindsamen Wanderprediger, mal den cholerischen Markt- und
Menschen-Beherrscher.  Das  schrankenlos  ausgelebte  Ich,  der
Rollenwechsel als Machtinstrument.

Mal wieder den Plattenschrank geplündert

Zudem hat Kruse mal wieder seine Plattensammlung geplündert,



was sich diesmal als zeitraubender Fehlgriff erweist und die
GEMA-Gebühren nicht wert ist. Denn schon Handkes Text über die
letzten Zuckungen und Aufwallungen des bürgerlichen „Ich“ ist
diffus  genug.  Die  Klangspur,  nach  Kruses  Lust  und  Laune
zwischen  Bryan  Ferry  und  Hildegard  Knef  sich  erstreckend,
setzt die Assoziationen jeweils auf noch ganz andere, oft
nicht recht passende Fährten. Die Bühne als Chaos-Zimmer der
Pubertät: laute Musik, unaufgeräumt…

Zu Beginn wähnt man sich gar in einer Küstenkneipe, da ertönen
Auszüge aus einem Hamburger Hafenkonzert, und Quitt drischt
auf einen Sandsack mit aufgedruckter Weltkarte ein, der am
Ende leer rinnen wird. Welch eine umstandslose Symbolik des
Vergehens, des Welt- und Wirklichkeitsverlustes!

Stärke durch Distanz zum eigenen Tun

Doch  vieles,  was  man  ohne  Textkenntnis  Kruse  zuschreiben
würde,  steht  wirklich  bei  Handke  –  auch  die  gewittrigen
Stürme, die aus Lautsprechern tönenden Monumental-Rülpser oder
die lebenden Schlangen, die am Schluss züngeln. Willkommen im
apokalyptischen Zirkus. Oder auch in der „Voodoo Lounge“ –
dieser Stones-Titel steht auf der Tür, die zur Bühne führt.

Kruse folgt der Vorlage ziemlich genau und hält sie an allen
Flanken  überaus  vieldeutig  offen.  Quitts  Überlegenheit  mag
sich aus seiner besonderen Ich-Stärke speisen, vielleicht aber
auch daraus, dass er – anders als die anderen Unternehmer –
jederzeit von sich absehen und Distanz zu seinem Tun halten
kann. Mitunter scheint sich der Text aus Sprechakt-Theorien
nahezu rechnerisch zu ergeben. Er enthält viele Slapstick-
Treibsätze  und  somit  herrliche  Spiel-Anlässe,  die  weidlich
genutzt werden. Es kündigt sich freilich auch schon jener
Peter Handke an, der durch schieres Erzählen und Erinnern die
Welt bewahren will. Doch derlei Ansätze zerfaserten damals
noch in atemloser Anekdotik.

Wie bei einer.ordentlichen Rock-Session, so bekommt in Bochum



jeder Darsteller sein furioses Solo. Immer wieder erzielt das
großartige Ensemble (u.a. Ernst Stötzner, Manfred Böll, Bernd
Rademacher)  auch  konzentrierte,  intime,  beinahe  privat
wirkende  Momente,  in  denen  die  Gestalten  ihre  Rollen
probehalber verlassen. Anschließend drehen sie wieder auf wie
nur je. Eine höchst interessante Figur zeichnet Johann von
Bülow  als  Quitts  Vertrauter  Hans  –  ein  wenig  Hofnarr,
Hausfreund  der  im  Nichtstun  verstörten  Gattin  (Julie
Bräuning),  ein  wenig  Lakai,  doch  auch  Parasit.

Ortsüblicher Jubelbeifall, vermischt mit ein paar zaghaften
Buhs für die Regle.

Termine: 25., 30. Dez. /9., 16. und 26. Jan. 2003. Karten:
Tel. 0234/ 3333-111.

 

Ein Traum beim Rauschen des
Meeres  –  Jürgen  Kruse
inszeniert  „True  Dylan“  von
Sam Shepard
geschrieben von Bernd Berke | 24. November 2004
Von Bernd Berke

Bochum.  Wer  in  seinem  Seelenhaushalt  die  musikalische
Populärkultur der 60er Jahre hegt, sollte gespannt sein auf
dieses Stück: „True Dylan“ von Sam Shepard handelt von den
unvergänglichen Mythen jener Jahre.

Der  US-Dramatiker  Shepard,  auch  als  Schauspieler  („Homo
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Faber“) und Drehbuchautor („Paris, Texas“) geadelt, hat 1975
Bob Dylans „Rolling Thunder“-Tournee eingehend begleitet – für
ein Filmprojekt, das nie realisiert wurde. Doch Dylans Aura
ließ Shepard nicht ruhen: 1987 erschien sein Text „True Dylan“
(Der  wahre  Dylan)  als  vermeintliches  Interview  in  der
Zeitschrift „Esquire“. Doch der Dialog war eine fürs Theater
zugerichtete Zwiesprachen-Phantasie mitsamt Regieanweisungen.

Klar,  dass  Jürgen  Kruse  bei  der  deutschsprachigen
Erstaufführung im Bochumer „Theater unter Tage“ Regie führen
musste. So viele Stücke hat er schon mit seinem erlesenen
Rockmusik-Geschmack  durchsetzt,  dass  er  als  bester
Plattenaufleger der Bühnenwelt gelten kann. Von den Zeiten,
als Rundfunk-DJs die Scheiben noch nach Gusto statt nach öder
Hitparaden-Vorgabe spielten, schwärmen im Stück Sam und Bob,
unschwer als theatralische Wiedergänger von Shepard und Dylan
zu erkennen.

Am Strand von Kalifornien rückt Sam (Patrick Heyn), grotesk
gerüstet mit allerlei Schreibstiften, Recorder und Mikro, zum
Interview an. Bob (auch als Gitarrist okay: Lucas Gregorowicz)
antwortet  meist  wortkarg  und  mit  sanftmütiger  Coolness.
Natürlich geht’s vorderhand um Musik, doch auch um Engel,
Frauen,  Träume,  das  allzu  kurze  Leben  des  tödlich
verunglückten  James  Dean.  Mithin  geht’s  –  in  schöner
Beiläufigkeit  und  Lässigkeit  –  um  alles.

Mythen  der  Popmusik  werden  umkreist,  bejaht,  bezweifelt,
angehäuft

Doch  warum  viele  Worte  machen,  das  Nennenswerte  ist  in
gewissen Liedern gültig aufbewahrt: Am liebsten greift sich
Bochums Bob also eine der zahlreichen Gitarren auf der Bühne
und  sucht  die  hinter  den  Mythen-Masken  verborgenen  wahren
Empfindungen mit Songs auszudrücken. Bereitwillig macht sich
die Inszenierung ein Shepard-Zitat zu eigen, das besagte, eine
einzige Tonfolge wecke schneller die Emotionen als etliche
Theaterszenen.  Dementiert  und  demontiert  sich  hier  die



Bühnenkunst selbst?

Und was geschieht hier eigentlich: Werden die Mythen umkreist,
bejaht,  gerettet,  bezweifelt  oder  in  splitterhaften
Reminiszenzen angehäuft? Von allem etwas. Und das Ganze wirkt
wie ein Traum beim Rauschen des Meeres. Tief verstricken sich
Kruse  und  die  Darsteller  ins  etwas  selbstgenügsame  „name
dropping“ aus der Folk- und Rockszene – ganz so, als gebe es
keinen Ausgang mehr aus diesem mythensatten Pop-Universum.

Auch  das  Strand-Bühnenbild  (Volker  Hintermeier)  ist  pures
Zitat, es folgt exakt dem LP-Cover von Neil Youngs „On the
Beach“. Dem Text hat Kruse Assoziationsketten beigegeben, die
unbekümmert  mit  dem  reichlichen  Inventar  der  Popkultur
jonglieren. Weitere Zutat: Stumm lächelnd umkreisen Mädchen-
Gestalten die Szenerie. Es könnten Groupies sein, doch auch
engelhafte Jungfrauen, vielleicht gar sanfte Todes-Botinnen.

Wie fühlt man sich nach all dem? Gleichermaßen ratlos und
inspiriert. Man möchte die ganze Nacht Musik hören. Doch was
bleibt, wenn man daraus erwacht?

(Termine: 3., 7„ 8. Dez. Karten: 0234/3333-111)

In  der  Wahrheit  liegt  die
Größe  –  Michael  Gruner
inszeniert  Ibsens  „Nora“  in
Dortmund
geschrieben von Bernd Berke | 24. November 2004
Von Bernd Berke
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Die  Garderobe  der  Schauspieler  ist  diesmal  auf  der  Bühne
sichtbar:  Vor  den  Schminkspiegeln  rauchen  die  Mimen  noch,
vollführen  tänzelnd  und  plaudernd  ihre  Dehn-  und  Streck-
Übungen.  Gleich  werden  sie  unter  gleißenden  Scheinwerfern
ihren Auftritt haben im Theater des Lebens. Sie werden sich
also verstellen und an ihren Lügen festhalten, so lange es nur
irgend geht.

In den so ungeheuer folgerichtig gebauten Stücken des Henrik
Ibsen  verfolgen  die  Figuren  dieses  (selbst)zerstörerische
Spiel bis zur Unerträglichkeit. Auch Dortmunds Schauspielchef
Michael Gruner muss dies so empfunden haben, denn er treibt
den  dringlichen  Ausruf  „Schluss  mit  dem  Theater!“  als
Zentralsatz aus Ibsens Ehedrama „Nora“ hervor. Die Bühnenkunst
auf der verzweifelten Suche nach der wahren und wirklichen
Existenz. Einmal mehr. Paradoxe Fügung: Man müsste spielen,
dass man nicht mehr spielt…

Ein durchaus korrumpierbarer Herr

Nora (Birgit Unterweger) ist das „Vögelchen“ im Ehe-Käfig;
kindisch,  naschhaft,  geldgeil  und  verschwendungssüchtig
flattert  sie  einher.  Advokat  Helmer  (Bernhard  Bauer),
neuerdings Bankdirektor, hält sie sich zur niedlichen Zierde
seines  erfolgssatten  Lebens.  Doch  zur  Weihnacht  kommt  die
bittere  Wahrheit  ans  Licht:  Einst  hatNora  eine  Kredit-
Unterschrift  gefälscht,  um  eine  lebensrettende  Italienreise
für ihren Mann zu bezahlen. Somit ist sie erpressbar.

Das kann Helmer in seiner angemaßten Strenge nicht dulden.
Nicht etwa aus moralischen Erwägungen, sondern weil es seine
Karriere ruinieren könnte. Erst verweigert er das „Wunder“ des
Verzeihens,  dann  –  als  die  Gefahr  schwindet  –  will  er
weitermachen wie bisher. Ein durchaus korrumpierbarer Herr.
Doch Nora ist schon entschlossen, Haus, Mann und die drei
Kinder zu verlassen. Keine Lügen mehr.

Schminken auf der Bühne für das Theater des Lebens



Es gibt in diesem grandios haltbaren Stück etliche Szenen und
Sätze,  bei  denen  einem  der  Atem  stocken  sollte.  Doch  die
Dortmunder Inszenierung scheint den Text über weite Strecken
zu stutzen und eher als laue Pflichtübung zu absolvieren. Eine
besondere Begeisterung für diesen Stoff will sich nicht so
recht zeigen, Zugriff und Inspiration halten sich ebenso in
Grenzen wie das Repertoire der Gesten. Meist schwebt nur ein
etwas  fahriger  Geist  über  der  Szenerie.  Große  Worte,  in
kleiner Münze ausgezahlt.

Vom Ende her gesehen, könnte dies allerdings pure Absicht
sein. Etwa so: Solange sie einander etwas vorspielen, bleiben
sie  flache  Aufsager.  Sehen  sie  der  Wahrheit  ins  Auge,  so
gewinnen sie menschliche Größe. Aber dieses Kalkül geht nur
zum Teil auf: Wenn sie sich schließlich auf offener Bühne
abschminkt, findet Nora auf einmal zur ernsthaften Statur, wie
weggewischt ist all ihre Kinderei. Fast unvermittelt wächst
nun auch die Darstellerin: Nun darf Birgit Unterweger endlich
aufschließen zur abermals höchst präsenten Monika Bujinski,
die  als  Noras  Jugendfreundin  zu  einern  ganz  eigenen,
hellwachen Ton findet, und zu Matthias Scheuring, der den
todkranken  Hausfreund  Doktor  Rank  mit  melancholischer
Verhaltenheit  konturiert.

Deutlich unter solchen Möglichkeiten bleibt freilich Bernhard
Bauer, der den Helmer als abgeschmackten Yuppie gibt und sich
hernach immer nur fassungslos an die Stirn greift. Auch Marcus
Off als erpresserischer Krogstad kommt über die wohlfeilen
Wonnen  der  Schmierigkeil  nur  in  wenigen  Momenten  hinaus.
Gleichwohl gab es wohlwollenden Beifall für alle Beteiligten.

Nächste Termine: 23., 30. Nov. Karten 0231/50 27 222



Silbrig  blitzt  das
Haifischbecken  –  Frische
„Dreigroschenoper“  mit  Max
Raabe  im  Dortmunder
Konzerthaus
geschrieben von Bernd Berke | 24. November 2004
Von Bernd Berke

Und der Haifisch, der hat Zähne; doch die Verhältnisse, sie
sind nicht so; nur wer im Wohlstand lebt, lebt angenehm. Man
kennt nur allzu gut den Herkunftsort dieser Zitatfetzen: „Die
Dreigroschenoper“ von Bert Brecht und Kurt Weill zählt eben
zum unverbrüchlichen Repertoire. Ist sie etwa „abgenudelt“?

Nicht unbedingt. Im Dortmunder Konzerthaus erklang jetzt eine
Tournee-Version von erstaunlicher Frische, die in ihren besten
Momenten so frech mit dem Stoff umgeht, wie es Brecht selbst
wohl behagt hätte. Dabei spricht der erste Anschein dagegen:
kein Bühnenbild, keine Kostüme, statt dessen Sänger(innen) in
braver Abendgarderobe, teilweise mit Belcanto-Ambitionen, die
Partitur immerzu in den Händen haltend.

Kurt Weill als zweites Zentralmassiv

Kann  man  Brecht  so  stockseriös  nehmen,  sollen  wir  etwa
„romantisch glotzen“, wie der Stückeschreiber es verächtlich
genannt hat? Aber was heißt hier Brecht? Der spielt diesmal
mit seinen genial-plagiatorisch geschöpften Texten eine noble
Nebenrolle.  Der  Schauspieler  Jürgen  Holtz  übernimmt  die
epische  Füllung  und  spricht  mit  sonorer  Ironie  die
Überleitungen.  In  den  Mittelpunkt  rückt  freilich  eben  der
(konzertant dargebotene) Opern-Anteil – und Kurt Weill wird
als weiteres Zentralmassiv neben oder gar vor Brecht sichtbar.
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So hat man’s noch in keinem Schauspielhaus erlebt.

Dirigent  HK  Gruber  und  das  „Ensemble  Modern“  haben  die
Partitur  runderneuert.  Die  Musik  wirkt  auf  einmal  wieder
silbrig  blitzend,  wie  neu  geschärft  mit  herrlich  schrägen
Jahrmarkts-Tönen  und  gelegentlich  halsbrecherischen  Tempi.
Zwischendurch jault die auf „Hawaii“ getrimmte Gitarre. 1999
ergab das (seinerzeit noch mit Nina Hagen) eine preisgekrönte
Plattenaufnähme. Und immer noch kann man es spüren: HK Grubers
Hingabe  an  die  Sache  ist  um  keinen  Deut  ermattet.  Mit
diebischer  Freude  wechselt  er  die  Rollen,  gibt  mal  den
vehementen Takt vor, singt mal mit Brechtschem Zeigegestus den
„Peachum“.

Schnoddrig Distanz schaffen

Zentrale  Figur  ist  Max  Raabe,  ansonsten  mit  seinem
„Palastorchester“ unterwegs, hier als „Mackie Messer“ passende
Register  ziehend.  In  seiner  ganzen  Art  wirkt  er  wie  ein
Sendbote aus den Zeiten der Uraufführung (1928). Wunderbar
lässig lässt er das „R“ rollen, behandelt ach so bekannte
Zeilen  zuweilen  beinahe  schnoddrig,  schnalzend  Distanz
schaffend  –  heute  wohl  die  einzige  Art,  ihre  Essenz  zu
bewahren.

Hätte  sie  lediglich  die  raue  Ballade  von  der  sexuellen
Hörigkeit  vorgetragen,  könnte  man  Barbara  Sukowa  (Frau
Peachum) Ähnliches attestieren. Doch hernach gerät sie arg ins
Schleifen und presst ihren Part heiser hervor. Dafür aber
steigert sich Sona MacDonaId(Polly) zusehends. Auch Ute Gferer
(Jenny) und Winnie Böwe (Lucy) mehren das sängerische Kapital,
so dass man die ganze Veranstaltung mit einem Brecht-Zitat
loben muss: „Es geht auch anders, doch so geht es auch.“



Moral  und  Geschnatter  im
Garten  Eden  –  Karin  Beier
inszeniert Neil LaButes „Das
Maß der Dinge“ in Bochum
geschrieben von Bernd Berke | 24. November 2004
Von Bernd Berke

Neil  LaBute  („Bash“)  gilt  als  einer  der  stärksten  US-
Dramatiker seit Edward Albee. Klar und einfach sind seine
Stücke gebaut, zugänglich wie sonst nur wenige. Doch Vorsicht!
Der Mann verdingt sich gern als szenischer Minenleger.

Man  merkt  erst  allmählich,  dass  sich  in  seinen  Texten
Sprengsätze  verbergen  –  so  zuweilen  auch  in  „Das  Maß  der
Dinge“ (Original: „The Shape of Things“). Karin Beier hat den
boulevardesken Vierpersonen-Reigen als deutsche Erstaufführung
für die Bochumer Kammerspiele inszeniert.

Der gar schüchtern-unscheinbare Museumsaufseher Adam ertappt
die Kunststudentin Evelyn beim Übersteigen einer Absperrung.
Unumwunden  gibt  sie  zu,  sie  wolle  das  Gemächt  einer
Feigenblatt-Statue  mit  Farbspray  zur  grellen  Kenntlichkeit
markieren  –  Vandalismus  oder  ein  Akt  der  Aufklärung?
Jedenfalls  eine  Verwandlungsabsicht  nach  Gutdünken.

Adam  schaut  schließlich  geflissentlich  weg,  nachdem  Evelyn
(also: Eva) ihm ihre Telefonnummer in die schäbige alte Jacke
gesprüht hat. „Paradise revisited“: Wir sind mal wieder zu
Besuch  im  Garten  Eden,  und  der  Sündenfall  erneuert  sich
zwischen  Bonbonfarben  und  pelzigen  Kakteen  (Bühne:  Julia
Kaschlinksi).

Frisch gestylt zum Seitensprung
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Mit biblischer Fracht ist’s nicht genug, denn fortan kommt der
alte Pygmalion-Mythos (populär durchs Musical „My Fair Lady“)
zum Zuge, nur dass diesmal die Frau aktiv wird und alles
(mitsamt Belohnungs-Sex) auf Video festhält: Evelyn formt sich
diesen  Adam  nach  einem  Wunschbild,  das  sich  letztlich  in
sämtlichen Paarungen des Westens regen dürfte. Neue Frisur,
neue Schickimicki-Jacke, Kontaktlinsen statt Brille, Fitness-
Übungen, Diät, operative Nasenkorrektur; das ganze Programm –
bis Adam ein smarter Heini der ziemlich durchschnittlichen
Sorte ist.

Später, im Hörsaal. wird uns Evelyn den Hintergrund ihrer
Maßnahmen erläutern. Am Ende geht alles reichlich restlos auf
wie eine Gleichung. Etwas mehr Reibung wäre nicht übel.

Komödiantische Typisierung

Man  ahnt  dennoch,  dass  Adams  Mutation  im  Sinne  eines
Identitäts-Raubes  ein  „kannibalischer“  Vorgang  ist.  Leider
tischt  uns  LaBute  eine  überdeutliche  Botschaft  geradezu
puritanischen  Zuschnitts  auf:  Wer  so  gefällig  zugerichtet
wird, der nehme zwangsläufig Abschied von Aufrichtigkeit und
Moral. Merke zudem: Kunst kennt gleichfalls keine Moral, sie
ist exhibitionistisch, will sich nur zeigen. Und so traut sich
der frisch gestylte Adam nun auch, die bislang unerreichbar
scheinende Jenny zu küssen (und mehr), obwohl er doch offenbar
mit Evelyn liiert ist, und obwohl Jenny sich anschickt, seinen
Kumpel  Phillip  zu  heiraten.  Die  konfliktträchtige  Vierer-
Konstellation wird in etlichen Dialog-Schüben durchgespielt,
als sei’s eine chemische Versuchsanordnung.

Karin  Beier  scheut  kaum  eine  komödiantische  Typisierung.
Evelyn (Nele Rosetz) sitzt so angespitzt und steil wie eine
Rakete im Sessel, ihre stets „schussbereite“ Schnute kündet
von Willkür und Anmaßung. Jenny (Angelika Richter) hingegen
muss unentwegt x-beinig über die Szenerie staksen. Selbst nach
einern  rührenden  Bekenntnis  zur  Stinknormalität  geht  sie
trippelnd ab, so dass es doch wieder zum Kichern ist. Phillip 



(Patrick  Heyn)  geriert  sich  als  ungebrochener  Macho  mit
großspurigen Gesten. Doch Martin Lindow als Adam darf zu einem
ganz eigenen Tonfall zwischen Naivität des reinen Toren und
über allem schwebender Einsicht finden. Das lasst, in all dem
gewöhnlichen Geschnatter, immer wieder aufhorchen.

Termine: 26. Okt, 1., 12., 16., 21. und 29. Nov. Karten:
0234/3333-111.

Das  Zerbrechliche  gar  nicht
antasten – eine brave Version
von  Tennessee  Williams‘
„Glasmenagerie“ in Essen
geschrieben von Bernd Berke | 24. November 2004
Von Bernd Berke

Essen. Es gibt noch ein Theater jenseits aller temporären
Aufgeregtheiten  um  schrille  Konzepte  von  „angesagten“
Regisseuren. Es gibt das „täglich‘ Brot“ der Bühnen. Ist es
nur Graubrot?

Im Essener Schauspiel-Studio kann man jetzt eine Probe aufs
Exempel machen. Dort hat Martin Schulze ein in der Erinnerung
fast  schon  verblasstes  Stück  von  Tennessee  Williams
inszeniert, und zwar derart konventionell, dass man meint,
dergleichen schon vor Jahrzehnten gesehen zu haben.

Warum hier und jetzt dieses Stück?

Vom Mobiliar bis zu den Gesten ist eigentlich nichts erkennbar
von heute. Manche mögen da aufatmen und sich befriedigt im
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Theatersessel zurücklehnen. Als sei der ganze Text so fragil
wie  seine  Hauptfigur  Laura  Wingfield,  hat  man  „Die
Glasmenagerie“ kaum anzutasten gewagt. Man könnte dies als
Behutsamkeit, als Zeichen des Respekts vor dem Autor auslegen.
Dennoch beschleicht einen die Frage: Warum hier und jetzt
dieses Stück, wenn man doch keinen speziellen Zugang gefunden
hat? Man müsste dem Drama ja nicht gleich die Haut abziehen,
um es zu durchleuchten.

Die  körperlich  leicht  behinderte  Laura  (oft  nur
geistesabwesend  dreinblickend:  Anja  Schiffel)  ist  überaus
schüchtern.  Sie  hat  sich  vor  der  ach  so  robusten  Weit
zurückgezogen und in eine eigene Sphäre versponnen, in deren
Zentrum  jene  Glastier-Sammlung  steht.  Zerbrechlich  die
Figuren, zerbrechlich die Seele – derlei Symbolhaftigkeit ist
für heutiges Empfinden zu üppig aufgetragen. Doch auch solche
zeitbedingten  Unzulänglichkeiten  nimmt  die  Regle  ohne
Abstriche  in  Kauf.

Es geht noch immer zu Herzen

Die  dominant-redselige  Mutter  Amanda  (Ute  Zehlen),  die
angeblich schon viel bessere Zeiten gesehen hat (als ihr Mann
sich noch nicht aus dem Staub gemacht hatte), sorgt dafür,
dass endlich mal ein „Verehrer“ für Laura eingeladen wird.
Obwohl dieser Jim (Georg B. Lenzen) sich redlich bemüht, Laura
nicht  zu  verletzen,  ist  er  doch  letztlich  ein  schaler
Propagandist seines eigenen Erfolgsstrebens. Außerdem hat er
längst eine andere Braut.

Der Rest ist quälende Peinlichkeit, die immer noch seltsam zu
Herzen geht, selbst in dieser kreuzbraven Version. Es wird
einem  angesichts  all  der  wehen  und  welken  Illusionen
gelegentlich eng in der Brust, und man würde vor dem Verblühen
einer solch heillosen Restfamilie am liebsten Reißaus nehmen –
wie Lauras Bruder Tom (Nico Link), der sich abends immer ins
Kino davonstiehlt.



Im Großen und Ganzen gibt es solides Schauspiel-„Handwerk“ zu
sehen; kleine Seelenstudien der Beklommenheit, die sich jedoch
kaum einmal wirklich verdichten. Wahrlich ein unaufgeregtes
Theater. In Ordnung. Jetzt aber bitte wieder ein paar Anstöße!
Oder auch: Mehr Butter aufs Graubrot.

Termine: 23., 24.,26. Oktober. 5., 6., 23. und 24. November
Karten: 0201/8122-200.

Staunenswerte  Fülle  –  das
Revier im Zeichen der Kultur
geschrieben von Bernd Berke | 24. November 2004
Von Bernd Berke

Der alte, eigentlich etwas abgegriffene Slogan „Ruhrgebiet –
Kulturgebiet“  hat  sich  am  Wochenende  mit  ungeahntem  Leben
erfüllt. Fast kann man schon von Angebots-Überfülle sprechen.

Die Ruhrtriennale hat begonnen, Zehntausende waren bei der
„Nacht der Industriekultur“ im ganzen Revier unterwegs, die
Essener Zeche Zollverein wurde offiziell zum Weltkulturerbe
erklärt. Und „ganz nebenbei“ eröffnete in der Essener Villa
Hügel die fulminante Schau mit Barock-Stillleben.

In wenigen Tagen wird zudem Dortmund kulturell im Blickpunkt
der  Republik  stehen,  wenn  vom  13.  bis  15.  September  das
Konzerthaus feierlich eingeweiht wird.

Da verblassen sogar Berlin und München

Derlei weithin ausstrahlende Aktivitäten haben nun auch die
überregionale Presse von dern Qualitäten der Regio zwischen
Dortmund, Hagen und Duisburg überzeugt. In der „Süddeutschen
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Zeitung“ erschien ein umfänglicher Artikel, der die Triennale
und  das  Konzerthaus  mit  höchsten  (Vorschuss)-Lorbeeren
bedachte. Eine solche Philharmonie wie Dortmund, so klagte das
Blatt, habe München nicht zu bieten. Auch die Tatsache, dass
bei  den  Berliner  Philharmonikern  Simon  Rattle  als  neuer
Chefdirigent  anfängt,  werde  neben  Dortmunds  neuem  Haus
verblassen.

Wer  wollte  auch  direkt  nach  diesem  prallen  Revierkultur-
Wochenende ins Mäkeln verfallen? Freuen wir uns erst einmal
über Vielfalt ,und Lebendigkeit dieser Tage.

Die täglichen „Mühen der Ebene“

Beizeiten allerdings, wenn der Kartenverkauf der Ruhrtriennale
nicht  noch  Höhenflüge  erleben  sollte,  wird  auch  über  das
Verhältnis  von  Aufwand  und  Ertrag  zu  reden  sein.
Schlimmstenfalls  wird  die  NRW-Landesregierung  eine  gewisse
Standfestigkeit  brauchen,  um  weiterhin  die  hohen  Festival-
Zuschüsse zu rechtfertigen. Hoffen wir, dass die Triennale nur
den richtigen Anschub braucht, dann zum „Selbstläufer“ wird –
und die bestehenden Bühnen zu ehrgeizigen Taten beflügelt.

Bei allem Regionalstolz muss zudem an die täglichen „Mühen der
Ebene“  erinnert  werden:  an  die  oft  missliche  Lage  der
städtischen  Theater.  In  Wuppertal  herrscht  ein  rigider
Sparkurs, in Dortmund drohen eines Tages vielleicht ebenfalls
herbe Einschnitte. Kultur ist eben eine Daueraufgabe, nicht
nur der Glanz einiger Wochenenden.

 



Wie  die  Händler  des  Todes
mobben  –  Matthias  Hartmann
inszeniert  in  der  Sparkasse
„Die  Direktoren“  mit  Harald
Schmidt
geschrieben von Bernd Berke | 24. November 2004
Von Bernd Berke

Direktor Denfert trägt eine besorgte Unschuldsmiene zur Schau,
doch dieser Konzern-Jurist ist ein arger Mobbing-Teufel. Dem
Direktionskollegen  Odéon  vom  Finanzressort  wispert  er  den
dringlichen Rat zu, er solle ruhig den „Kosten-Koeffizienten“
auf 45 Prozent steigern. Der arme Wicht geht darauf ein.

Nun  erzählt  Denfert  allen  anderen,  Odéon  sei  offenkundig
verrückt  geworden.  Der  wolle  doch  tatsächlich  den
Koeffizienten  steigern.  Wenn  die  Firma  so  teuer  anbiete,
bekomme sie nie Aufträge . .. Der Mann will nach oben, will
hinauf  zur  Vorstandsebene  –  dorthin,  wo  sich  Montparnasse
(Harald  Schmidt  in  seiner  zweiten  Bochumer  Rolle)  bereits
befindet.

Denfert (aus der Deckung attackierend: Martin Hörn) hat noch
viele Giftpfeile im Köcher. Seine Strategien treiben das Stück
„Die Direktoren“ an, für das der Franzose Daniel Besse zwei
Molière-Preise kassiert hat. Es geht nicht nur um Postenjagd,
sondern auch um brisante Rüstungsgeschäfte von „Delta Espace“.
Den  Briten  will  man  Raketen  verkaufen  und  dabei  die  US-
Konkurrenz ausstechen.

Handlung direkt und via Bildschirm

Bochums  Bühnenchef  Matthias  Hartmann  bringt  die
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deutschsprachige  Erstaufführung  des  tragikomischen  Inüigen-
Reigens nicht etwa im Schauspielhaus, sondern in der Sparkasse
heraus: Mit dem Aufzug geht’s in den vierten Stock. Es ist
just die trostlos gediegene Chefetage. Dort verteilen sich die
Zuschauer auf drei Räume. Vom Geschehen sehen sie je etwa ein
Drittel  leibhaftig,  den  Rest  nur  per  Direktübertragung  –
schwarzweiß auf großen Bildschirmen. Liegt es nur daran, dass
man  sich  in  einem  recht  konventionellen  Konversationsstück
fürs ambitionierte Fernsehspiel wähnt?

Von  avantgardistischen  Mühen  ist  der  Text  sternenweit
entfernt. Doch er bietet eine solide Basis für Schauspielkunst
der  angenehm  traditionellen  Art.  Kameras  folgen  den
Schauspielern bis auf die Toilette. Die Bildschirmdarstellung,
in nahtloser Abfolge mit Realszenen eine logistische Leistung,
bewirkt auch diesen Eindruck: Die Figuren (alle nach Pariser
Metro-Stationen  benannt)  scheinen  einem  Schattenreich  zu
entstammen.

Gestalten  huschen  vorbei,  um  plötzlich  via  „Fernsehen“
aufzutauchen. Ganz so, als überwache sie ein allgegenwärtiges
Auge. Vielleicht ist’s ja das göttliche Auge der Historie, das
schon alles gesehen hat und dessen Blickwechsel Hartmann so
beschwört:  Mittendrin  tragen  auf  einmal  alle  Bosse
barockisierende Kostüme und Perücken. Derart im Kerzenlicht
verfremdet, gleitet die Handlung in kunstreich verschnörkelte
Ränkespiele à la Marivaux hinein. Mobbing als Phänomen der
Hochkultur.

Kultivierte Form der Gemeinheit

Im Gegensatz zu Becketts „Godot“, wo er als Prominenter in den
Hintergrund trat, ist Harald Schmidt diesmal kenntlich. Sein
Wein-  und  Golf-Kenner  Montparnasse  verkörpert  eine  ähnlich
luzid-luziferische Mischung aus Kultiviertheit und Gemeinheit,
wie sie Schmidt in seiner TV-Show pflegt. Die Rolle passt ihm
wie angegossen.



Und  erneut  fügt  er  sich  zum  Ensemble,  als  habe  er  stets
dazugehört.  Herausragend  neben  ihm  und  Martin  Hörn:  Felix
Vörtler  als  serviler  Generaldirektor  Bercy,  zu  jeder
Demutsgeste bereit; Patrick Heyn als großmäulig-sexbesessener
Châtelet, im Grunde ein ganz einsames Würstchen. Und Martin
Rentzsch, der als Mobbing-Opfer Odéon flackert zwischen um
Schonung  bettelnder  Zutraulichkeit,  bodenloser  Wut  und
Verzweiflung.  Er  endet  bitterlich.  Geschäfte  und  Karrieren
gehen  weiter.  Es  sind  letztlich  ganz  normale  Charakter-
Fieslinge, die da mit dem Tod handeln. Unvorstellbar? Nein,
jetzt höchst vorstellbar.

Nächste Termine in der Sparkasse Bochum (Massenbergstr. 4-6,
Nähe Hauptbahnhof): 3., 9., 10. Juni. Karten: 0234/3333-111.

Heilige in einer Gesellschaft
der  Eitelkeiten  –  Schillers
„Jungfrau  von  Orleans“  in
Essen
geschrieben von Bernd Berke | 24. November 2004
Von Bernd Berke

Ein paar Luftschlangen liegen noch herum, und manche Leute
tragen noch Pappnasen. Doch jetzt ist erst mal Schluss mit
lustig.  Vorläufiges  Ende  der  Spaßgesellschaft.  Der
übermächtige Feind steht vor den Toren der Stadt. Und so lange
diese Bedrohung währt, müssen für eine gewisse Zeit wieder mal
eherne Werte und Wunderglaube her. Dies ist die Stunde der
„Johanna von Orleans“.
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Volker  Schmalöer  inszeniert  Friedrich  Schillers  Drama  im
Essener  Schauspielhaus  textnah  und  dennoch  zeitgemäß.
Geschickt  hat  er  gekürzt  und  zugespitzt,  doch  nicht
verfälscht. Der Regisseur hat einen seltsamen Datums-Zufall
erkannt: Das Stück wurde am 11. September 1801 uraufgeführt,
auf den Tag genau 200 Jahre vor den Terroranschlägen in den
USA. Ist es bloße Zahlen-Mystik?

Manche Menschen glauben ja, es gebe keine Zufälle, sondern nur
Fügungen.  Und  sieht  sich  jene  Johanna  etwa  nicht  als
(christliche)  „Gotteskriegerin“  im  vermeintlich  geheiligten
Kampfe?  Neuerdings  hören  wir  ja,  dass  Selbstmordattentäter
wähnen, im Jenseits von Jungfrauen empfangen zu werden…

Johanna dient nur noch als Maskottchen

„Gott und die Jungfrau!“ rufen die Höflinge des verzärtelten
Franzosenkönigs Karl VII. (Maximilian Giermann) immer wieder.
Das Hirtenmädchen Johanna, beseelt von „höherer-Sendung“, hat
das  Schlachtengeschick  gewendet  und  Orleans  vor  englischer
Besatzung bewahrt. Nun feiert man sie im Lorbeerkranze.

Die  Festtafel  für  den  satten  und  so  faulen  Frieden  ist
gedeckt. Die höfische Gesellschaft sonnt sich im gleißenden
Blitzlichtgewitter.  Mit  hohl  tönenden  Phrasen  und
gravitätischen Posen wie fürs Geschichtsbuch spielen sie sich
allesamt als Sieger auf. Johanna dient ihnen nur noch als
Emblem, ja als Maskottchen. Diese Gesellschaft pfeift auf jede
„Heiligkeit“. Selbst die scheinbar weihevollen Momente gleiten
alsbald in süßliche Schlagerseligkeit („Ganz Paris träumt von
der  Liebe“)  hinüber.  Schon  singen  sie,  als  sei  nichts
geschehen.

Die Bagage, über der schon der Pleitegeier kreist, will rasch
zurück zu ihren frivolen Späßen, zurück zum bodenlosen Luxus.
Als wär’s ein Stück von heute. Sehr prägnant zeigt sich, wie
Johanna  (Strahlpunkt  eines  fast  durchweg  beachtlichen
Ensembles: Sabine Osthoff) an dieser profanen, taktierenden



und lavierenden Welt der kurzlebigen Zweckbündnisse zerbricht.
Sie bleibt dabei eine durchaus zwiespältige Figur: Sichtbar
wird ihre Größe, aber auch ihre tragische Lächerlichkeit in
diesem  Umfeld.  Und  auch  sie  selbst  scheint  ein  wenig
angekränkelt von Eitelkeit. Zumindest zeitweise gibt sie der
Versuchung nach, sich auf den Glorienschild heben zu lassen.
Da  klingen  manche  ihrer  martialischen  Sätze  nicht  mehr
inbrünstig, sondern nur noch blechern.

Der eigene Vater denunziert die Tochter als „Hexe“

Doch  dann  berührt  es  einen  zutiefst,  wenn  Johanna  dem
Liebesblick von Lionel (Steffen Gangloff) erliegt, gleichsam
ihre jungfräuliche Engelskraft verliert und ihr kämpferisches
Aufstampfen danach zur trotzigen Groteske gerät. Ganz so, als
sei  mit  der  himmlischen  Erleuchtung  denn  doch  eine
entscheidende  Sinnquelle  verlorenen  gegangen.

Als „Hexe“ denunziert wird Johanna vom eigenen Vater (Volkert
Matzen). Er kann offenbar nicht ertragen, dass sie sich der
patriarchalen Verfügungsgewalt entziehen wollte. Zum Schluss
legt er, anders, als im Original, selbst Hand an und schminkt
ihr Gesicht weiß. Ein leiser, fast unmerklicher Tod, fernab
von den Schlachtfeldern. Dann die Verklärung: Auf einem Podest
fährt die sterbende Johanna aufwärts. Doch diese Erhebung ist
nur ein Produkt der Mechanik. Woran sollen wir noch glauben?

Termine: 19. April, 5., 30. Mai. Karten: 0201/81 22-200

Wenn  Killer  sich  die
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Wartezeit vertreiben müssen –
Jürgen  Kruse  inszeniert  in
Bochum  Pinters  „Der  stumme
Diener“
geschrieben von Bernd Berke | 24. November 2004
Von Bernd Berke

Jürgen Kruses rabiate Zeiten sind wohl vorüber. Der Regisseur
zerlegt  die  Stücke  nicht  mehr  zu  Kleinholz,  sondern
dekonstruiert sie sorgsam und sozusagen breit grinsend. So
auch Harald Pinters Zweimänner-Drama „Der stumme Diener“ im
Bochumer Theater unter Tage.

Der  Text  stammt  von  1957,  besitzt  aber  schon  eine  coole
Anmutung wie Kinofilme à la „Pulp Fiction“. Nebenher: Robert
Altman hat Pinters Stück 1987 mit dem nachmaligen „Pulp“-Star
John Travolta verfilmt. Kruse jongliert, wie’s pop-kultureller
Brauch  ist,  kundig  mit  derlei  Querbezügen.  Fans  seiner
erlesenen  Soundtracks  müssen  nicht  darben:  Ein  Kofferradio
steht auf der Bühne und gibt Songs von Frankie Miller, den
Kinks etc. von sich. Yeah!

Bei  Pinter  geht’s,  wie  just  in  „Pulp  Fiction“,  um  zwei
Beufskiller.  In  einer  dunklen  Absteige,  die  mit  allerlei
Gerümpel  vollgestopft  ist,  warten  Ben  und  Gus  auf  ihren
nächsten Auftrag „von oben“. Doch sie warten ins Leere hinein
wie  Samuel  Becketts  Wladimir  und  Estragon  auf  „Godot“.
Selbiges Stück lief, parallel zur Pinter-Premiere, droben im
Schauspielhaus. Ein Knüpfpunkt: Kruse pflanzt einen Fetzen aus
Becketts „Man weiß nicht wann“-Monolog des Knechts Lucky in
seine  Pinter-Deutung.  Selbst  Schillers  „Geben  Sie
Gedankenfreiheit,“ Sire!“ („Don Carlos“, auch auf dem Bochumer
Spielplan) taugt als Versatzstück.
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Worte sind keine Sinnträger mehr

Doch es bleibt nicht bei Insider-Scherzchen. Die beiden Herren
sind hier keine Stadtstreicher-Gestalten, sie tragen Jacketts
und Hüte, sie halten sich bereit. Doch wofür? Und wie sollen
sie sich die Zeit vertreiben? Gus (Johann von Bülow) knipst
Lampen an und aus. Ben (Patrick Heyn) liest immerzu dieselbe
Zeitung, die er später in Streifen reißt. Worte sind halt
keine Sinnträger mehr, sondern nur noch Material: Minutenlang
streitet Ben mit Gus, ob man beim Teekochen den Kessel oder
das Gas anzünde. Die Logik bekommt einen Drehwurm, ähnlich wie
bei Karl Valentin.

Und noch einen (etwas manirierten) Kunstgriff wendet Kruse an,
um Bedeutungen bröseln zu lassen: Die hellwachen Schauspieler
betonen  beim  Pingpong  der  Sätze  immer  mal  wieder  andere
Silben, so dass die Worte „falsch“ und fremdartig verstaucht
klingen. Sprach-Zerfaserung in einer ausgerenkten Welt. Doch
nicht  als  düsteren  Zerfall  erlebt  man  dies,  sondern  als
Comedy. Etwaige Verzweiflung versteckt sich dahinter sehr gut.
Man spürt nur eine ganz langsam anwachsende Aggression in den
Fugen der absurden Dialoge.

Am Ende räumt Gottvater auf

Das Dominanz-Verhältnis der beider Männer (im Stück ist Ben
der  Boss,  Gus  der  Zauderer  und  Zweifler)  ist  freilich
entschärft. Hier sind sie beide Brüder der Beckett-Figuren.
Groteske für sich: Per Speiseaufzug (englisch: „dumb waiter“ =
stummer Diener) treffen anonym abstruse Anforderungen ein. Die
Herren erhalten keine Lebensmittel, sie sollen welche abgeben.

Anders als im Original erschießen Ben und Gus einander. Ein
weißbärtiger Gottvater-Typ samt Engels-Assistentin, auch durch
finale Schüsse der untoten Killer nicht zu verletzen, kommt
schließlich zum Aufräumen. Ausfegen, Leichen mit Schildchen
versehen. Damit es eine Ordnung hat. Oh, himmlische Ironie.

Termine: 18. April, 6., 7., 22. Mai. Karten 0234/3333-111.



Man  muss  die  Menschen  ins
Theater locken – Debatte beim
„Kulturwirtschaftstag“  in
Dortmund
geschrieben von Bernd Berke | 24. November 2004
Von Bernd Berke

Derart  geballte  Expertenschaft  in  Sachen  Theater  und
Kulturvermittlung dürfte sich in Dortmund noch nie versammelt
haben: Rund 500 Fachleute aus der ganzen Republik trafen sich
gestern im Opernhaus, um neue Vermarktungs-Chancen für die
Bühnenkunst  auszuloten.  Knapp  gefragt:  Wie  lockt  man  mehr
Publikum ins Theater?

Offiziell  hieß  das  Ganze  „Kulturwirtschaftstag  Nordrhein-
Westfalen“. Theater- und Marketing-Leute machten Bekanntschaft
mit der jeweils anderen Mentalität. Mag sein, dass manches
Misstrauen sich im Laufe des Tages gemildert hat. Im Prinzip
jedoch walten alle ihres Amtes: Theatermenschen halten die
Kunst  in  Ehren,  Vermarkter  hingegen  gieren  nach  zählbaren
Erfolgen.  Gegen  volle  Häuser  aber  hat  wohl  niemand  etwas
einzuwenden.  Mit  dem  auch  gestern  oft  zitierten  Goethe
(„Faust“) zu reden, ist’s halt fein, „wenn sich der Strom nach
unserer Bude drängt.“

Jammern  helfe  nicht  weiter,  beschied  NRW-Ministerpräsident
Wolfgang Clement zum Auftakt: „Jammernde Kranke bekommen auch
keinen Besuch.“ Analyse sei gefragt. Die ökonomischen Chancen
des Theaters seien bisher kaum ausgeleuchtet worden. Dabei
erweise sich immer mehr, welch ein wichtiger Wirtschaftsfaktor
die Kultur sein könne – nicht nur die öffentlich finanzierte.
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Der private Sektor breite sich als belebende Konkurrenz rasant
aus.

Clements Hoffnung auf die kommende Ruhr-Triennale

Rechtzeitig, so Clement, müsse man sich allerseits Gedanken
über  das  „Publikum  von  morgen“  machen.  Die  Gesellschaft
entwickle  sich  derart  differenziert,  dass  man  eines  Tages
nicht  mehr  ein  „Theater  für  alle“  anbieten  könne.  Als
Lokomotive (oder gar als Metrorapid?) der NRW-Bühnenzukunft
sieht Clement bekanntlich die kommende „Ruhr-Triennale“ unter
Leitung von Gerard Mortier.

Mortier sprach gleich anschließend und dämpfte die etwaige
Euphorie:  Wirtschaftlieher  Erfolg  sei  eine  wünschenswerte
Folge von Kultur, nicht aber ihr Ziel. Kunst wiederum sei
keine lässliche Freizeit-Beschäftigung, sie solle vielmehr das
ganze  Leben  durchdringen  und  Freude  bringen  –  nicht  etwa
bloßen  Spaß.  Er  verstehe  die  „Vermittlung“  als  Chefsache.
Zuerst komme allerdings stets das Kunst-Ereignis, dann die
Aufgabe, es den Menschen nahe zu bringen. Mortier: „Es bleibt
immer eine Gratwanderung.“

Forsch ging Bernd M. Michael von der Düsseldorfer Werbeagentur
Grey zur Sache. 15 Millionen Menschen seien in Deutschland für
Kultur gewonnen, 50 Millionen könnten es sein. Woher er nur
diese phantastische Zahl nimmt?

Angst vor dem Kommerz und „elitäres Denken“

Michael warf den Theatermachern vor, meist immer noch elitär
zu  denken  und  höchstens  „handgestrickt“  zu  werben.  Als
leuchtende  Gegenbeispiele  nannte  er  Konzerte  mit  Pavarotti
oder Theaterauftritte von Harald Schmidt in Bochum; anz so,
als könne es jeden Tag „Events“ dieser Sorte geben.

Sein provozierender Vertrag stachelte jedenfalls die Debatten
des Nachmittags an. Rolf Bolwin vom Deutschen Bühnenverein
stellte klar, dass schwere Kost nicht dem Kommerz geopfert



werden  dürfe,  denn  Theater  habe  einen  gesellschaftlichen
Auftrag.  Nur  sollte  man  eben  auch  das  Schwierige  besser
„verkaufen“.  Und  da  bot  Marketing-Mann  Michael,  zugleich
Vorsitzender eines Agenturen-Verbandes, unverhoffte Hilfe an.
Er  werde  anregen,  dass  Berufskollegen  auch  mal  kostenlose
Werbung  für  Theater  machen.  Über  Erlöse  könne  man  später
reden. Na, bitte. Immerhin ein Ansatz.

Leichtsinn  im  deutschen
Herbst  –  Susanna  Enk
inszeniert  Friedrich
Schillers Drama „Die Räuber“
in Mülheim
geschrieben von Bernd Berke | 24. November 2004
Von Bernd Berke

Auch so kann man in Schillers „Räuber“ einsteigen; sanft,
alltäglich und entspannt: Ein Hauptdarsteller bekommt auf der
Bühne noch seine Nacken- und Schultermassage, er räkelt sich,
lässt ein wohliges „Aahhhh!“ hören. Dann gleitet er in seine
Rolle hinein, als sei’s ein Stück aus dem Improvisations-
Theater. Das Spielchen kann beginnen.

Susanna  Enk  inszeniert  den  Klassiker  des  Aufbegehrens  im
Mülheinier Theater an der Ruhr ‚mit Bezügen zum „Deutschen
Herbst“ der 70er Jahre, und zwar auch platt wortwörtlich:
Verwelktes Laub breitet sich auf der Bühne aus, später hat man
es im Kehraus zusammengefegt und säuberlich gehäuft.
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Ringsum stehen Campingstühle und ein großer Kühlschrank, immer
gut gefüllt mit Dosenbier. Über die ganze Breite spannt sich
eine Hängebrückc für theatralische Turnübungen.

In diesem Ambiente lässt es sich anfangs achtlos herumlümmeln
wie  in  einem  Schiller-Comic.  Am  Ende  ist’s  nur  noch  ein
Mordgelände,  wo  eine  schrille  Toncollage  (Musik:  Alexandra
Holtsch) vom psychotischen Kreischen in den Köpfen kündet. Der
Schmerz bleibt spürbar noch, auch in dieser oft bengelhaft
leichtsinnigen Inszenierung.

Im Programmheft werden die Räuber zur Fahndung ausgeschrieben
– wie einst die Terroristen der RAF. Tatsächlich soll man sich
in  jene  bleierne  Zeit  versetzt  fühlen,  als  politische
Ansprüche  in  bloße  Gewalt  umkippten.

Der vom Bruder verleumdete und vom Vater (Holger Irrmisch)
verstoßene Räuberhauptmann Karl Moor ist kein edler Rebell à
la  Robin  Hood.  Er  verkörpert  spiegelbildlich  dieselbe
(erzdeutsche?)  Misere  der  Todessehnsucht  und
Selbstzerfleischung wie sein Bruder Franz („Die Kanaille“).
Sie  steigern  sich  parallel  in  Gesetzlosigkeit  hinein,  und
schließlich finden diese brachialen Egozentriker Himmel und
Hölle nur noch in sich selbst. Was flott zu beweisen war.

Gewiss:  Franz  (Benjamin  Morik)  ist  ein  keimfreier,
stockstcifer Mensch, der – nun ja –  ziemlich an den CDU-
Politiker  Friedrich  Merz  erinnert.  Damit  wir  sein  Wesen
begreifen, bügelt der Mann seine Unterhosen und verschweißt
sie in Plastikfolie. Zudem besprüht er sie und sich selbst mit
Desinfektions-Mittel. Ein Comedy-Lacherfolg beim Publikum.

Die Klamotten der Terroristen sind „todschick“

Karl  (Oliver  Kriesch-Matzura)  hingegen  lässt  es  lockerer
angehen. Ständig schlabbert er mit Bier und pafft zahllose
Zigaretten. Sein Revolten-Gehabe schließt Konsum nicht aus.
Auch treten er und sein rabiates Trüppchen in einem Schmuddel-
Outfit auf, als gelte es, eine topmodische „Kollektion Terror“



vorzuführen. Wahrhaftig „todschick“!

Beherzte Eingriffe in Text und Rollen: Räuber Spiegelberg, der
die anderen zu immer wilderen Taten anstacheln will, wird von
einer Frau (Justine Hauer) gespielt. Das soll wohl auf die
RAF-Vordenkerin  und  spätere  Antreiberin  Ulrike  Meinhof
hindeuten.  Auch  gibt  es  Karl  (sprich:  Andreas  Baader?)
Gelegenheit  zum  freudlosen  Beischlaf  mit  ihr  –  eine  arge
Klein-Mäxchen-Phantasie.  Karls  Liebste  Amalie  wird  hingegen
fast ausgespart Eine Vielzweck-Dienerin namens Daniela (bei
Schiller ein Daniel) wird minutenweise zur Amalie erklärt.
Dein Name sei Soundso…

Manchmal bewegt sich die lässige Deutung an der Grenze zur
Albernheit, da wird etwa mit dem Namen „Moor“ blöder Scherz
getrieben („Moor-Huhn“, „Tu-Moor“). Doch zuweilen ist es ein
passables  Rastelli-Spiel,  das  die  Elemente  der  Vorlage
verwirbelt. Ein Hauch von „Sturm und Drang“. Die Inszenierung
schlingert, entgleist aber nicht. Man saust um den Text herum,
hie  und  da  Halt  machend,  anderes  aus  befremdeter  Distanz
betrachtend.

Termine: 13., 14., 29. und 30. März/Karten: 0208/599 01 88


