
Am  Abgrund  des  politischen
Mordes – Dortmunds heikelste
Inszenierung trifft den Ton:
„Die Gerechten“ von Camus
geschrieben von Bernd Berke | 19. November 2001
Von Bernd Berke

Dortmund.  Es  dürfte  die  thematisch  heikelste  Dortmunder
Schauspiel-Produktion dieser Saison sein: „Die Gerechten“ von
Albert  Camus  (1913-1960)  handelt  von  einer  russischen
Terroristen-Gruppe,  die  1905  ein  Bombenattentat  auf  einen
zaristischen  Großfürsten  verübt.  Der  grenzgängerische
Existenzialist erwog in seinem 1949 uraufgeführten Text auch
die Frage, ob es politisch gerechtfertigte Morde geben könne.

Schauspielchef Michael Gruner hatte das Stück lange vor dem
11. September geplant. Das mag von einem gewissen Instinkt
zeugen.  Nach  den  Anschlägen  von  New  York  und  Washington
verschob er freilich die Premiere, um alles noch einmal zu
überdenken. Dies wiederum zeugt von Verantwortungsbewusstsein.
Und tatsächlich zieht er die Inszenierung aus der Affäre, sie
enthält keinerlei falschen Zungenschlag.

Ein  mit  grauen  Vorhängen  verhängtes  Gestell  dominiert  die
karge Bühne. Es ist ein aussichtsloser, konspirativer Ort, an
dem die Terroristen von vornherein in die Enge getrieben sind.
Selbst  wenn  sie  einander  hier  umarmen  oder  in  wehmütigen
Singsang verfallen, scheint dies alles in eines trostloses
Nichts hinein zu ragen. Gleich zu Beginn markieren dumpf-
metallische Schläge das Verhängnis.

Keine oberflächliche „Aktualisierung“

Claus Peymann hat 1977 in Stuttgart, mit jener legendären
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Kamerafahrt vom Theater bis zum Stammheimer Hochsicherheits-
Gefängnis,  dieses  Stück  auf  den  deutschen  RAF-Terrorherbst
bezogen. Das mochte angemessen sein. Doch den islamistischen
Furor  träfe  das  Drama  nur  am  Rande,  denn  der  ist  mit
europäischen oder gar Freud’schen Kategorien (Kindheit, Angst,
Schuld und Sühne) wohl kaum zu erschöpfen.

Ganz  anders  als  kürzlich  Karin  Beier  in  Bochum  mit
Shakespeares „Richard III.“ verfuhr, hütet sich Gruner denn
auch, Camus oberflächlich zu „aktualisieren“. Er rückt ihn
zwar nicht in historische Ferne, doch er grapscht auch nicht
gierig nach etwaigen heutigen Zeitbezügen, sondern wahrt eine
respektvolle Mitteldistanz. Das ist richtig, denn so tritt der
Text plastisch hervor. Wir sehen keine bloßen Thesenträger,
sondern  wirkliche  Menschen  auf  der  Studiobühne  –  mit
Vorgeschichten,  Stärken,  Schwächen  und  Widersprüchen.

Gruppenanführer Borja (Urs Peter Halter) und Janek (Michael
Kamp) wägen vor dem Anschlag noch Zweck und Mittel ab. Sie
sind nicht bereit, den Tod von Kindern in Kauf zu nehmen, die
zunächst mit in der Großfürsten-Kutsche sitzen. Über solche
Bedenken  kann  auch  gelegentlicher,  fratzenhafter  Gruppen-
Taumel nicht hinweghelfen.

Wenn sogar der Hass erkaltet ist

Recht  präzise  zeigen  die  Darsteller  die  unterschiedlichen
Triebkräfte der Handlungsweisen. Der Eine betrachtet die Dinge
eher  pragmatisch,  den  Anderen  drängt  Leidenschaft.  Während
Janek mit hitzigem Herzen dabei ist und Alexej (Pit-Jan Lößer)
vor  Angst  kaum  schläft,  scheint  der  einst  von  Zaristen
gefolterte Stepan (Manuel Harder) seelisch vollends erloschen
zu sein, sogar sein Hass ist erkaltet. Für ihn zählt nur noch
größtmögliche Vernichtung: „Alles muss weg“, sagt er einmal.
Abgründig. Auch er ein Menschenwesen zwar, doch ein monströs
gewordenes.

In ihrer Empfindungskraft den Männern weit voraus ist die



Bomben-Bauerin Dora (Birgit Unterweger). Im Grunde ist sie
beseelt von einer allergreifenden Liebe. Nur sie spürt, dass
die vermeintliche Zuneigung der Revolutionäre zum Volk eine
erdrückende ist. Doch ihre Opferbereitschaft („Alles opfern
heißt lieben“) verquickt sich nach Janeks Hinrichtung fatal
mit dem nächsten Anschlag. Sie will beim Attentat sterben,
denn sie wähnt sich schon mit dem Liebsten im Jenseits vereint
– wie einst Julia mit Romeo: „Gebt mir die Bombe!“ ruft sie
daher,  entrückt  und  verzückt.  Und  immer  wieder:  „Es  wird
leicht  sein!“  Ein  todgeweihter  Liebeswahn,  der  eigene
Untergang  als  Erlösungs-Phantasie…

Beifall für ein homogenes Ensemble, in das sich auch Jürgen
Hartmann  als  zynischer  Geheimpolizist,  Monika  Bujinski  als
verstört-exaltierte  Großfürstin  und  Dominik  Freiberger  als
Janeks Mit-Gefangener Foka bestens einfügen.

Nächster Termin: 23. November/Karten: 0231/50 27 222.

Eine Frau sucht Abstand von
der  Männerwelt  –  Ferdinand
Bruckners  „Marquise  von  O.“
nach Kleist
geschrieben von Bernd Berke | 19. November 2001
Von Bernd Berke

Bochum. Ein Puppenheim: In cremiges Harmonie-Licht getaucht
und zwischendurch von einer Art Kaufhausmusik umspült, erhebt
sich die luftige Stube in zwei Stockwerken. Oben, auf einer
schrägen  Scheibe,  gibt’s  eine  Kuschelecke  mit  allerlei
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Stofftieren.

Es ist das Kleinmädchenzimmer, in das sich die früh verwitwete
„Marquise von O.“ zurückgezogen hat, als wäre sie wieder Kind.
Doch üble Welt dringt ins fragile Idyll ein.

Im  Krieg  durchziehende  Soldaten  haben  sie  vergewaltigen
wollen, davor rettet sie ein Hauptmann. Doch dieser, von ihr
ganz bezaubert, vergeht sich seinerseits an der Ohnmächtigen.
Wenn er zum nächsten Schlachtfeld auf und davon ist, wird sie
nicht wissen, wer sie geschwängert hat.

Ferdinand  Bruckner  (1891-1958)  hat  Heinrich  von  Kleists
berühmten Erzählstoff 1932 dramatisiert und in die Zeit des
napoleonischen Russland-Feldzuges von 1812 verlegt. Gar nicht
expressionistisch aufgesteilt klingt der Text, sondern wie aus
dem Geiste der Neuen Sachlichkeit geflossen.

Heimat findet hier niemand

In seiner Bochumer Inszenierung lauscht Ernst Stötzner den
Dialogen  staunenswert  viele  Nuancen  ab.  Nicht  mit  einem
fertigen „Konzept“ nähert er sich der Vorlage, sondern Szene
für Szene mit nicht ermattender Wachheit. Er gönnt sich enorm
viel  Zeit  und  erkundet  das  Stück  drei  Stunden  lang.  Auf
schnelle Deutungs-„Klarheit“ kommt es ihm eben nicht an, gar
manches erscheint so unübersichtlich wie das Dasein selbst.

„Home“ steht auf dem Vorhang. Heim also – oder auch „Heimat“,
jenes deutsche Wort, für das es in keiner anderen Sprache eine
genaue Entsprechung gibt. Doch Heimat findet hier keiner. Die
Menschen  wirken  wie  Versprengte.  Man  sieht  also  besagte
Puppenstube  (Bühnenbild:  Petra  Korink),  die  doch  keine
Schutzzone  ist.  Es  ist,  als  wolle  die  Marquise  (Dörte
Lyssewski) in einer eigenen Zeit leben, getrennt von einer
männlich dominierten Welt. Facettenreich ausgespielt wird vor
allem  die  Beziehung  zu  ihrem  Vater  (Hans  Diehl),  der  das
„traute“ Heim als Keimzelle für Volk und Nation preist.



Die private Sphäre gerinnt zum Phantom. Der Vater hat das
große Ganze im Sinn und wird dafür am Ende in den Krieg
taumeln. Ein Gesellschafts-Huber, der das Glück seiner Tochter
im Konfliktfalle opfern würde. Schon sein behütender Gestus am
Anfang verbirgt kaum die inzestuösen Zugriffs-Wünsche. Wenn er
seine Tochter tätschelt, ist es fast ein Tatschen. Die im
bürgerlichen  Alltag  verhärmte,  zuweilen  in  Rest-Lüsternheit
erglühende Mutter (Margit Carstensen) flüchtet sich in die
edlen Schlupfwinkel der Kultur, sie geigt Beethoven.

Einsamer Traum von einem anderen Leben

In diesem Umfeld das Recht auf ihr Kind gegen alle Welt für
sich zu reklamieren, ist ein seelischer Kraftakt, den Dörte
Lyssewski in schmerzlichen Windungen beglaubigt (wobei Lukas
Gregorowicz als Hauptmann oft nur Stichwortgeber bleibt). Die
Marquise vollbringt, ihrer selbst endlich bewusst, noch eine
Anstrengung: Obgleich sie eine vage innere Liebes-Vision vom
Hauptmann hegt, weist sie ihn doch (anders als bei Kleist) am
Ende unversöhnlich ab. Er gehöre aufs Pferd und ins Feld.

Sie aber ist unterwegs zum Freiheitstraum, der eine andere
(Männer)-Welt  jenseits  des  Heldentums  (Hauptmann)  und
grotesker  Biederkeit  (ihr  Sandkastenfreund,  karikierend
gespielt  von  Martin  Horn)  einschließt  und  vorerst  nicht
eingelöst werden kann.

Clowns geistern über die Bühne, es rieselt Theaterschnee. Der
Zeichen sind viele, der Hoffnungen wenige. Am Schluss ist die
Marquise  als  schwarze  Welten-Witwe  vollends  zur  Einsamkeit
befreit; allen entkommen, allen entglitten. Man fragt sich
ratlos, was sie nun beginnen soll…

Nächste Termine: 15., 24. Nov. Karten: 0234/3333-111.



Ein  Dreckskerl  von  heute  –
Karin  Beier  verquickt
Shakespeares  „Richard  III.“
mit den New Yorker Anschlägen
geschrieben von Bernd Berke | 19. November 2001
Von Bernd Berke

Bochum. Das „Friedens-Trallala“ im „Wackelstaat“ ist Richard
III. ein Graus. Auch für die Freuden der Liebe fühlt sich der
bucklig-schiefe Mann nicht geschaffen. Da beschließt er eben,
„ein Dreckskerl“ zu werden.

Regisseurin Karin Beier stellt Shakespeares monströse Figur in
ein  Plastik-Pop-Ambiente  wie  aus  den  60er  Jahren  (Bühne:
Florian Etti). Große bunte Zielscheiben markieren in Bochum
die prekäre Schwebelage zwischen Show und Gewalt. Natürlich
neigt sich die Wippe zum Verderben. Doch Richard (Armin Rohde)
schlendert zunächst so lässig wie ein Tramp durch seine Schule
des Bösen, in die er uns mit diabolischem Charme einführt.

Die Friedensschlüsse zwischen den Häusern Lancaster und York
werden hier als faule Kompromisse dargestellt, die Machtkämpfe
gehen weiter – und der Skrupelloseste ist just dieser Richard.
Er lässt die halbe Verwandtschaft ausrotten – und alle, die
ihm sonst im Wege stehen. Ein paar Herren (aalglatt: Matthias
Leja  als  Buckingham)  helfen  ihm  beim  Mordhandwerk,  die
seelischen  Kosten  tragen  vor  allem  die  Frauen
(schmerzensreich: Johanna Gastdorf als Königin Elizabeth).

Nur ein Katalysator der üblen Verhältnisse

Zwischendurch tobt sich eine besinnungslose Spaßgesellschaft
in Tänzen und Slapstick aus. Dass hier ein Blitz dreinfahren
möge, kann man Richard fast nachfühlen. Er bringt ja, so legt
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uns Karin Beier nahe, letztlich nur ein verderbtes Gesindel
auf seinen nackten Begriff und ist lediglich ein Katalysator
der  eh  schon  herrschenden  Verhältnisse.  Richard  muss  sich
nicht  einmal  selbst  mit  Blut  beflecken,  sondern  kann  auf
willfährige Handlanger zählen.

Im  Arena-ähnlichen  Bühnenviereck  flimmern  acht  Bildschirme,
meist sieht man die grünlich flackernden CNN-Bilder vom US-
Angriff  auf  Afghanistan.  Damit  beginnt  ein  Elend  dieser
Inszenierung. Karin Beier aktualisiert auf Teufel komm ‚raus.
Ein  Mordanschlag  auf  das  Haus  York  wird  mit  einem
Verlautbarungs-Mix  aus  Redefetzen  à  la  Bush,  Blair  und
Schröder beantwortet. Schwacher Trost: Osama bin Laden hat
keinen Auftritt, und Milzbrand-Briefe kommen auch nicht vor…

Offenbar  sollen  alle  Beileids-Bekundungen  als  Heuchelei
entlarvt werden. Sogar beim Gedenk-Vaterunser schnarchen sie
alle.  Schöne  Christenmenschen,  ha!  Keine  Spur  von
Spiritualität. Offenbar Grund genug, dass man das Kreuz-Symbol
bei Richards königlicher Machtergreifung mit „Heil“-Rufen der
Masse verknüpft, die den Diktator als Erlöser feiert.

Das Handy zirpt wie bei Joschka Fischer

Überdies  schwafelt  man  von  Teppichmessern,  und  auch  das
Schlagwort  von  der  „uneingeschränkten  Solidarität“  bleibt
nicht aus. Zudem zirpt einmal ein Handy in der Hosentasche –
wie neulich bei Joschka Fischer, als er neben dem Kanzler
stand. Karin Beier hat eben viel ferngesehen in den letzten
Wochen. Statt Dringlichkeit aus dem Text zu schöpfen, pfropft
sie Tages-Details auf. Oh, wie billig.

Was aus der Sache hätte werden können, ahnt man nach der
Pause. Richards Machtrausch läuft sich leer, die Königskrone
ist nur noch Tand. Er brütet in gottserbärmlicher Einsamkeit.
Hier hat Armin Rohde große Momente. Und endlich verspürt man
das Gefühl, eine Shakespeare-Tragödie zu sehen.

Als Richard alle Untaten gesteht, gibt es kein Echo mehr.



Niemand  hört  zu.  Ihm  bleibt  nur  das  Fernsehen,  das  von
anrückenden Feindestruppen berichtet. Das medial vermittelte
Übel ist dauerhaft in der Welt. Gespenstisch.

Im Premierenpublikum gab’s ein heftiges Gewoge von Bravos und
Buhs.

Termine: 27., 28. Okt, 1., 3., 23, 24. Nov. Karten: 0234/
3333-111.

Die  einfachen  Dinge  des
Lebens  lieben  –  Der
Schauspieler  Heinz  Bennent
wird heute 80 Jahre alt
geschrieben von Bernd Berke | 19. November 2001
Von Bernd Berke

In  unseren  Zeiten  mag  man  solch  einen  Menschen  für  einen
Sonderling halten: Seit vielen Jahren lebt er ohne Auto und
Fernsehgerät,  sein  Wasser  schöpft  er  (im  Zweitdomizil  auf
Mykonos) am liebsten selbst aus dem Brunnen. Und manches mal,
so heißt es, hören ihn die Leute im Stadtpark von Lausanne mit
wirrem Gestus zu sich selbst sprechen.

Dann rezitiert er vielleicht Gedichte Hölderlins, des seit
jeher  innig  verehrten  Dichters.  Wohl  nur  die  Kultur  kann
derlei Bruderschaften quer durch die Jahrhunderte stiften.

Wir  reden  von  einem  unserer  größten  Schauspieler:  Heinz
Bennent, der heute vor80 Jahren in Stolberg bei Aachen als
jüngstes von sechs Kindern eines Buchhalters geboren wurde und
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der eben die einfachen, unverbogenen Dinge des Lebens liebt.

Der  gegen  jede  Autorität  allergische  Junge  wurde  aus  der
Hitlerjugend  wegen  „mangelnden  Gehorsams“  ausgeschlossen,
später brach er eine von den Eltern erzwungene Schlosserlehre
ab, um seine Theater-Leidenschaft auszuleben. All das ehrt
ihn, schon vor jeglicher Kunstausübung.

„Film kann jeder!“

Beruflich ist er ein Vagabund, vor allem zwischen deutschen
und französischen Bühnen. Auf feste Engagements (Debüt 1947 in
Karlsruhe; kurzfristig einmal in Bochum) hat er sich schon
lange  nicht  mehr  eingelassen,  er  sucht  sich  seine  Rollen
gezielt aus.

Privat gilt er als treu und familiär verlässlich. Seit 1963
ist  er  mit  der  früheren  Tänzerin  Paulette  Renou
(Künstlerinnen-Name  Diane  Mansart)  verheiratet,  die  ihre
Laufbahn aufgab und seither der gute Geist der Künstlerfamilie
ist.  Die  beiden  Kinder  sind  längst  selbst  ruhmreiche
Darsteller und traten oft mit dem Vater auf: Anne und David
Bennent. Sind’s die Gene, ist’s der tägliche Einfluss? Wer
weiß.

„Film  kann  jeder!“  hat  Heinz  Bennent  in  einem  Interview
gesagt. Vor der Kamera müsse man nicht spielen, sondern nur
man selbst sein. Nur Koketterie? Die ist seine Sache gewiss
nicht, eher schön ein aufreibender Drang zur Perfektion. Auch
die Behauptung, er habe sich niemals selbst gut gefunden,
glaubt man einem wie ihm. Sein Leitsatz: „Wenn man zufrieden
ist, hat man keinen Ansporn mehr.“

Ein Denkmal seiner Zunft

Jedenfalls hat er fürs Kino gespielt – und wie: etwa in Volker
Schlöndorffs Oscar-gekrönter „Blechtrommel“ (1979) nach Grass,
in der sein Sohn David den zwergwüchsigen Oskar verkörperte;
oder den von den Nazis verfolgten Theaterdirektor in François



Truffauts  „Die  letzte  Metro“  (1980)  und  den  diabolischen
Doktor in Ingmar Bergmans „Das Schlangenei“ (1977).

Besonders die etwas spröden Außenseiter waren es, denen Heinz
Bennent unvergesslich Gesicht, Stimme und Haltung verliehen
hat.  Zumal  im  Theater,  das  –  zwischen  Shakespeare  und
Schnitzler,  Schiller  und  Ibsen  –  seine  eigentliche  Heimat
blieb. Mit sparsamen Gesten, doch ungeheuer eindringlich hat
er  1988  in  Dieter  Dorns  Botho-Strauß-Uraufführung  „Die
Besucher“ den gealterten, notorisch eitlen Theaterdarsteller
gegeben – ein wahres Denkmal seiner Zunft.

Selbst dem meist apokalyptisch düster inszenierten „Endspiel“
des  Samuel  Beckett  hat  Heinz  Bennent,  im  fabelhaften
Zusammenwirken mit seinem Sohn David, 1995 in Lausanne (und
auf  triumphaler  Tournee)  unverhofft  freundliche  Züge
verliehen. Die verzweifelten Worte haben sie eingebettet in
hauchzärtliches Spiel. Keine billige Versöhnung war’s, sondern
eine Wärme-Zufuhr, die dem Text sehr wohl bekam.

Im Fernsehen war Bennent bereits ab 1954 präsent – auch in
etlichen Folgen von „Der Kommissar“, „Derrick“ und „Tatort“.
Inzwischen meidet er das Medium, weil es fast nur noch aus
läppischen Serien bestehe. Das mag ungerecht klingen. Doch man
kann Bennent den Unmut nachfühlen.

 

Die  Hysterie  als  Ausdruck
unserer  Tage  –  Mülheimer
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Dramatikerpreis  an  René
Pollesch
geschrieben von Bernd Berke | 19. November 2001
Von Bernd Berke

Mülheim. Es war eine spannende Spätsitzung, die uns die Jury
der Mülheimer Stücketage diesmal bescherte. Lange quälte sich
das  sechsköpfige  Gremium,  gleichsam  das  „Dramaturgische
Sextett“,  mit  einem  Patt  herum  (drei  Stücke  mit  je  zwei
Voten).  Erst  weit  nach  Mitternacht  durchschlug  man  den
gordischen Knoten. René Pollesch mit seinem knapp einstündigen
Stückchen „world wide web slums“ wurde per Punkt-Abstimmung
denkbar knapp zum Dramatiker des Jahres gekürt.

Damit  hat  man  dem  Zeitgeist  heftig  gehuldigt.  Es  braucht
offenbar nur einer „Internet“ zu rufen und eine wildwüchsige
Szenenfolge zum schicken Thema abschnurren zu lassen; schon
finden  sich  flinke  Juroren  wie  Robin  Detje  (Süddeutsche
Zeitung),  welche  die  Hysterie  als  einzig  taugliche
Ausdrucksweise  unserer  Tage  feiern.  Sollte  dieser  Trend
einreißen,  so  dürfte  noch  manches  schrille  Elaborat
bevorstehen.

Das quasi durch Elfmeterschießen oder „Golden Goal“ erkorene
Mini-Drama, das im Kostüm einer TV-Seifenoper über die Bühne
fegt, hat freilich nur das Zeug zur flotten Comedy. Da mag man
das  „Rasende“  des  Textes  noch  so  preisen.  er  rattert  und
tuckert  doch  eigentlich  nur.  Wortreich  und  besinnungslos
beschreit er den Verlust der Körperlichkeit in den Computer-
Netzen.

Hart und schnell wird abgerechnet

In des Autors eigener Inszenierung, die in Mülheim zu erleben
war  und  die  dem  eindimensionalen  und  gelegentlich  gar
infantilen Text das wütende Tempo erst aufzwingt, mag dies
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noch halbwegs angehen. Doch damit dürfte die Sache auch schon
an  der  Oberkante  angelangt  und  „ausgespielt“  sein.  Andere
Bühnen sollten sich davor hüten.

Das harte Ringen der Jury kam nicht von ungefähr, denn es war
diesmal  eine  weitgehend  homogene,  ziemlich  durchwachsene
Auswahl. Die Autor(inn)en der acht Beiträge, allesamt in den
60er Jahren geboren, haben fast durchweg ein neues Tempo ins
deutsche  Drama  gebracht.  Offenbar  angestachelt  von  anglo-
amerikanischen  Vorbildern  und  den  Benutzer-Oberflächen
elektronischer Medien, wird hart und schnell mit dem ach so
schrecklichen Dasein des Menschen abgerechnet.

Jury-Mitglied  Susanne  Schneider  (ihres  Zeichens  Autorin)
sprach vom „Triumph der kleinen Form“. Inhaltlich traf der
ansonsten durch Arroganz glitzernde Robin Detje einen Kern:
„Dramatiker,  die  über  Selbstmord  schreiben,  wähnen  sich
offenbar schon auf der sicheren Seite.“

Lebensüberdruss gerät zum Lachstoff

Tatsächlich sah man in Mülheim etliches Elend und mancherlei
Lebensüberdruss, der allerdings vielfach als Treibstoff für
galgenhumoriges Lachtheater diente. Eine merkwürdige Mixtur.
Achtbare  Ausnahmen  waren  Moritz  Rinke,  der  mit  „Republik
Vineta“ einen großen Entwurf im traditionellen Tonfall des
Konversations-Theaters unternahm, und Roland Schimmelpfennig
mit seinem zartsinnigen Traumspiel „Die arabische Nacht“, das
denn auch bis kurz vor Schluss in der Jury-Debatte blieb.

Rasch  aussortiert  hatte  man  hingegen  Igor  Bauersimas
„norway.today“, jenes mit suizidalen Gedanken zwar spielende,
jedoch mit hier höchst seltener Hoffnung durchwirkte Drama,
das die Publikumsstimme erhielt. Vielleicht ein Signal, auf
das man hören sollte: Offenbar mögen sich selbst so versierte
Zuschauer wie jene bei den Stücketagen nicht allzeit mit der
ganzen Schwärze des Lebens befrachten lassen.

 



Das Leben ist schlimm – und
man lacht sich kaputt: Texte
von  René  Pollesch,  Sibylle
Berg  und  Roland
Schimmelpfennig  bei  „stücke
2001″
geschrieben von Bernd Berke | 19. November 2001
Von Bernd Berke

Mülheim.  Der  Mülheimer  Dramatikerwettbewerb  „stücke  2001″
bietet diesmal eher Bruchstückchen. Zeit und Welt werden als
Scherbenhaufen besichtigt – und das geht meist unter zwei
Stunden ab.

Drei  weitere  Texte,  allesamt  kurz,  knapp  und  vorwiegend
knackig, sind diese Woche ins Rennen um den Dramatikerpreis
(Entscheidung  am  Sonntag)  gegangen.  Sieben  von  acht
Bewerbungen sind damit „über die Bühne“, und es drängt sich
ein Favorit auf.

Doch der Reihe nach: René Polleschs kunterbunt illustriertes
Cyberspace-Drämchen  „world  wide  web-slums“  eröffnete  die
zweite Halbzeit der Stücketage. Es gastierte die Hamburger
Inszenierung, Regie führte der Autor.

Zwischen Schaumgummi-Schaukeln, Jukebox und Kletterwand turnen
vier  seelisch  verwahrloste  Internet-Freaks  beiderlei
Geschlechts  munter  umher.  Im  ratternden  Techno-Tempo
schnatternd, beklagen sie den Verlust ihrer Körperlichkeit in
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der Computerwelt.

Sie fühlen sich immerzu deplatziert („Es gibt keine coole
Firma“), fürchten, dass man ihnen Computer-Chips unter die
Haut gepflanzt habe und dass ihre Gesichter zu „Displays“
geworden sind. Technisch verquere Folge: Wenn’s diese Figuren
miteinander treiben, kommt doch nur ein Kaufakt via Internet
dabei heraus.

Mit  solchen  Angst-Visionen  hechelt  der  Text  dem  rasenden
Zeitenlauf hinterher. Er kleidet sich ins Gewand einer TV-
Seifenoper und lädt famosen Wortmüll ab. So witzelt man sich
durchs Elend. Endzeit in der Spaßgesellschaft. Man lacht sich
kaputt übers ach so schlimme Leben. Es reicht aber nur für
quicke Comedy.

Auch im Hochhaus kann ein poetisches Märchen beginnen

Auch  Sibylle  Bergs  Beitrag  „Helges  Leben“,  dargeboten  vom
Bochumer Schauspiel (Regie Niklaus Helbling), bewegt sich in
lachlustigen Sphären, dem finalen Anlass zum Trotze.  Denn
hier ist die Menschheit längst vollends „erledigt“. Jahre oder
Jahrhunderte  später:  Putzige  Tierchen  (Tapir,  Rehlein,
Schnapphamster) gönnen sich ein Pläsierchen. Sie lassen sich
von „Frau Gott“ und dem Tod (starke Rockmusik-Nummem: Erika
Stucky und „Sina“) in einen Film über das rundum misslungene
menschliche Leben jenes Helge versetzen.

Solch ein Negativ-Abzug zwischen Geburts- und Sterbe-Schmerzen
ist flugs fertig. Glaube, Liebe, Hoffnung lassen sich wohlfeil
denunzieren.  Immerhin  blitzt  hier  dann  und  wann  die  vage
Ahnung  eines  besseren  Daseins  auf,  zudem  ist  das  Ganze
sprachlich  gefeilt.  Ein  Wechselbad:  Über  dem  allzu  flott
festgestellten  Elend  der  Gattung  werden  Spaße  ausgegossen,
dahinter flackert Verzweiflung. Manche halten’s für „Kult“,
das Stück hat gar einen Fanclub.

Schließlich  doch  noch  ein  inniger  Theatertraum:  Roland
Schimmelpfennigs  „Die  arabische  Nacht“,  vielerorts



nachgespielt,  war  in  der  Leipziger  Fassung  zu  besichtigen
(Regie  Franziska-Theresa  Schütz).  Weit  spannt  sich  die
Phantasie  dieses  Stückes  zwischen  einem  zehnstöckigen
Mietshaus und orientalischen Basaren aus. Hier ist die Welt
nicht gleich fraglos verendet, sondern wundersam verwunschen.
Selbst  das  Missliche,  Brutale  wird  poetisch  aufgehoben  in
diesem  Märchen.  Alles  ist  da:  Liebeswünsche,  Verlorenheit,
Eifersucht, Mord. Doch die Vorfälle werden in ein anderes, dem
Theater gemäßes Fluidum getaucht.

Ein solcher Text steht inmitten der gängigen Blut- und Samen-
Dramatik (mitsamt ihren grotesken Varianten) ziemlich einzig
da. Preiswürdig!

Leise  kommt  der  Jammer  –
Jürgen  Kruse  inszeniert
Arthur  Millers  „Tod  eines
Handlungsreisenden“ in Bochum
geschrieben von Bernd Berke | 19. November 2001
Von Bernd Berke

Bochum.  Da  hat  man  vorher  gewettet,  welche  Schätze  der
Regisseur  Jürgen  Kruse  diesmal  aus  Rock-  und  Pop-Archiven
heben würde, um sie mit ordentlichen Dezibel-Werten von der
Bühne schallen zu lassen. Doch an dem fast vierstündigen Abend
kommt es ganz anders.

Zwar setzt Kruse auch diesmal allerlei Musik (von Brenda Lee
bis zu den Byrds) ein, doch nur als weiche Einbettung für den
Text, den er mit großem Respekt vor dem Wortlaut inszeniert
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hat.

Auf  dem  Plan  steht  Arthur  Millers  „Tod  eines
Handlungsreisenden“  (Uraufführung  1949),  jenes  tragische,
manchmal auch ein klein wenig sentimentale Spiel vom Scheitern
des  „kleinen  Mannes“  und  seines  amerikanischen  Traums  vom
ungehinderten Fortkommen.

Ärmliche Wohnung in Brooklyn; lauter noch nicht abbezahlte
Ratenkäufe. Trotzdem wirken die Möbel schon aufgebraucht. Wie
in eine Puppenstube schauen wir in die zwei Etagen dieser
Behausung  (Bühnenbild:  Steffi  Bruhn).  „Draußen“  dräut  eine
Hochhaus-Silhouette,  man  hört  hektisches  Hupen.  Keine  gute
Gegend. Links von der Bühne, grinst „Uncle Sam“, der das Dach
von einem Hause hebt und so in die Privatsphäre dringt.

Den Träumen folgen keine Taten mehr

Hierher kehrt der Handlungsreisende Willy Loman (stille Größe
im  Leid:  Jürgen  Rohe)  von  einer  kläglich  erfolglosen
Verkaufstour  zurück.  Er  trägt  einen  verschlissenen  braunen
Anzug.  Der  Mann  spricht  leise,  mit  brüchiger  Stimme,  die
Schultern hängen herab. Sein ganzes Wesen ist nur noch ein
mühsam wankendes Aufrecht-Erhalten, steifbeiniger Rest einer
längst verbrauchten Würde. Ein Satzfetzen wird immer wieder
gemurmelt: „Waagerecht oder senkrecht“. Ja, das ist hier die
Frage:  Wie  sich  einer  im  Kreuzworträtsel  des  Lebens  noch
behaupten kann, wenn alle Felder falsch ausgefüllt sind.

40 Jahre lang hat Willy der Firma gedient, nun kann er nicht
mehr. Die beschädigten Träume ergießen sich nicht mehr in
Taten, sondern bloß noch in (Selbst-)Gespräche. Phantasien von
Großartigkeit („Ich bin überall beliebt“) wechseln mit Jammer
(„Man findet mich lächerlich“). Was einst Selbstentwurf war,
ist  nur  noch  Selbstbetrug  und  mündet  schließlich  in
Selbstaufgabe. Ein „Versager“ in den Zeiten des Börsenwahns.
Rings um ihn verdichtet sich ein simultanes Geisterspiel, eine
Art  „Gespenstersonate“.  Die  Traumlicht-Erscheinung  des  „im



Dschungel“ reich gewordenen Bruders Ben (Ralf Dittrich) lockt
Willy ins gefährlich Ungefähre.

Kruse  lässt  Millers  Text  in  aller  Ruhe  dahin  rinnen,  er
zerfleddert  nichts,  sondern  lotet  leise,  umsichtig  und
mitleidend  aus.  So  sehr  hat  er  sich  als  Regisseur
zurückgenommen, dass man gelegentlich gar ein paar rhythmische
Akzente  vermisst,  die  den  Energiefluss  stauen  und  wieder
freisetzen könnten.

Am Ende tobt sich doch noch die Spaßgesellschaft aus

Präzise sezieren Kruse und seine Darsteller auch das freilich
nicht rein „private“ Familien-Syndrom der Lomans: Da ist Linda
(Veronika Bayer), die ihren Mann, trotz all‘ seiner Schwächen
liebt, eine Heroine des Alltags im Morgenrock; da sind die
Söhne Biff und Happy (Patrick Heyn, Johann von Bülow), noch
jugendlich hitzig und albern, doch auch schon gebrachen. In
ihrem Widerspiel mit dem Vater spürt man schaudernd die allzu
kurze Spanne des Lebens: kaum gehofft, schon halb gescheitert.
Generation für Generation.

Und  die  Musik?  So  behutsam  verwendet  wie  hier,  nimmt  sie
Stimmungen auf und trägt sie sanft weiter. Nur ganz am Schluss
dröhnt,  nach  Willys  Autounfall-Tod,  eine  Party  mit  dem
„Starfucker“  der  Rolling  Stones.  Fühllos  stampft  die
Generation  der  Lebensversicherungs-Erben  übers  triste
Schicksal  des  Handlungsreisenden  hinweg.  Da  tobt  sich  die
Spaßgesellschaft im Jugendwahn aus.

Frenetischer Beifall für alle.

Termine: 28. Mai, 17., 25. Juni. Karten: 0234/3333-111.



Ruhr-Triennale:  Die  Euphorie
steckt  alle  an  –  Kultur-
Prominenz  diskutierte  in
Duisburg
geschrieben von Bernd Berke | 19. November 2001
Von Bernd Berke

Duisburg. Eigentlich wollten sie über das Globalthema „Das
Festival  im  21.  Jahrhundert“  reden.  Aber  die  hochkarätige
Runde im Duisburger Lehmbruck-Museum kreiste denn doch fast
nur um „das Eine“: die „Ruhr-Triennale“.

Kein Wunder: Triennale Chef Gérard Mortier saß mit auf dem
Podium. Er bat um Geduld: „Richard Wagner hat 20 Jahre lang
nachgedacht, bevor er die Bayreuther Festspiele gründete. Gebt
mir  wenigstens  noch  Zeit  bis  Ende  dieses  Jahres.“  Denn
natürlich  lechzte  man  auch  hier  wieder  nach  Details  zum
Festival, welches ab 2003 das gesamte Revier leuchten lassen
soll. Manche richten ja geradezu messianische Hoffnungen auf
Mortier.

Besonders vorurteilsloses Publikum

Der revanchiert sich mit flammenden Komplimenten. In höchsten
Tönen  preist  er  das  Ruhrgebiet,  das  ihn  als  „sozial-
kultureller Raum“ fasziniere. Hier gebe es ein vorurteilsloses
Publikum: „Die Leute glauben nicht, schon alles zu wissen.“
Also  lasse  sich  hier  das  bildungsbürgerliche  Inventar
(„Kanon“)  viel  besser  durchrütteln  als  andernorts.

Die  prominente  Kritikerin  Sigrid  Löffler  (ehemals  beim
„Literarischen  Quartett“),  die  Mortiers  Verdienste  bei  den
Salzburger  Festspielen  bestens  kennt,  hegt  gleichfalls
großeErwartungen.  Ein  solches  Festival  brauche  „eine
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magnetische  Grundidee  und  eine  magnetische  Persönlichkeit“.
Beides scheine bei der Triennale der Fall zu sein. Diese könne
dem Revier einen ungeheuren Zuwachs an „Urbanität“ bescheren,
denn  Mortier  stehe  für  aufregende  ästhetische
Herausforderungen.

Zum  Leidwesen  des  Moderators  Dietmar  N.  Schmidt  (NRW-
Kultursekretariat),  der  die  verbreitete  Triennale-Euphorie
höchst  skeptisch  betrachtet,  gibt  sich  auch  Jürgen  Flimm
(Regisseur  und  Präsident  des  Deutschen  BühnenVereins)
zuversichtlich.  Er  sehe  der  Triennale  mit  „neugieriger
Solidarität“ entgegen.

„Eine gute Idee findet ihr Geld“

Die Triennale, so Flimm weiter. werde die Kultur wohl ganz
allgemein  aufwerten  und  auch  bestehenden  Bühnen  Nutzen
bringen.  Diese  dürften  sich  allerdings  nicht  auf  alten
Lorbeeren ausruhen, sondern müssten sich mitreißen lassen vom
neuen Schwung. Manche Sorgen seien kaum angebracht: „Es ist
noch  kein  Stadttheater  wegen  eines  Festivals  geschlossen
worden.“

NRW-Kulturminister  Michael  Vesper  (Grüne)  konnte  sich  also
beruhigt zurücklehnen. Mit dem Slogan „Eine gute Idee findet
ihr Geld“ versicherte er abermals, das Festival werde aus
zusätzlichen Mitteln bestritten (im Jahresschnitt 40 Mio. DM).
Da bleibt auch Norbert Lammert, dem kulturpolitischen Sprecher
der CDU/CSU-Bundestagsfraktion, nur noch Optimismus übrig: Das
Revier  besitze  viel  Kulturvolumen,  aber  noch  nicht  genug
kulturelle Strahlkraft. Da komme ein solches Festival – auch
im „Wettbewerb der Provinzen“ mit der Hauptstadt Berlin –
gerade recht.

Eindeutiges Fazit: Friede – Freude – Triennale.



Der  Diener  aller  Herren  –
Ruhrfestspiel-Doppelpremiere:
Heyme  verknüpft  Shakespeare
mit Goldoni
geschrieben von Bernd Berke | 19. November 2001
Von Bernd Berke

Recklinghausen. So mies können Menschen sein: Immer wieder
spucken  sie  hier  verächtlich  voreinander  aus.  Hansgünther
Heyme  untersucht  mit  seiner  Ruhrfestspiel-Doppelpremiere
(Stücke von Shakespeare und Goldoni) Herr- und Knechtschafts-
Verhältnisse. Die Figuren, denen man befremdet zuschaut, sind
meist abgebrühte Interessenvertreter ihrer selbst, daher oft
auch  Überläufer  und  Verräter.  Taktik  rangiert  allemal  vor
unverstelltem Gefühl.

Shakespeares „Der Kaufmann von Venedig (um 1596) wird vom
Teatro de La Abadia in spanischer Sprache (mit Übertiteln)
gegeben, Carlo Goldonis Komödie „Der Diener zweier Herren“
(1746)  firmiert  als  Koproduktion  mit  dem  Luxemburger
Nationaltheater. Bei beiden Stücken, die am Sonntag im über
fünfstündigen  Doppelpack  verabreicht  wurden,  führt  Heyme
Regie.

Der Festspielchef hat in den 150 Jahre auseinander liegenden
Texten,  die  beide  (teilweise)  in  Venedig  spielen,  etliche
Ähnlichkeiten erblickt. Geld regiert hier wie dort die Welt.
In beiden Fällen verkleidet sich eine Frau als Mann, um ihre
Heirats-Interessen  durchzusetzen.  Juristische  Finten  prägen
jeweils die Beziehungen. Dem finalen Hochzeitsreigen beider
Stücke  traut  Heyme  auch  nicht,  er  sieht  bereits  das  laue
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Unglück auf die Paare zukommen.

Doch  ganz  besonders  richtet  er  sein  Augenmerk  auf  jene
deklassierten  Diener-Gestalten,  die  in  den  zwei  Stücken
zentrale Rollen spielen. Shakespeare auf Spanisch: Welch eine
Hitze, welch‘ ein rollendes Rasen! Zwischen all den kühlen
Kacheln des Spielorts (Schwarzkaue der Recklinghäuser Zeche
Blumenthal/Haard) beginnen die Worte zu glühen. Wir sehen (zum
Text  durchaus  passend)  gespreizte  Posen  voller  Pathos  und
offenem Machismo, wie sie auf hiesigen Brettern sonst kaum
denkbar sind.

Auch Shylock ist keine Lichtgestalt

Heyme und die höchst präsenten Darsteller (fulminant: Carmen
Machi, sozusagen als „Diener aller Herren“) stilisieren das
Spiel kunstvoll. Tänzerisch und opernhaft scheint das Tun und
Treiben jener eitlen Gecken, die dem Juden Shylock mit ihrer
Verachtung so arg zusetzen, dass er sich mit dem Schuldschein
rächen will: Bei Nichtzurückzahlung des geliehenen Geldes darf
er  dem  Kaufmann  Antonio  ein  Pfund  Fleisch  aus  dem  Leibe
schneiden…

Spanier gehen mit dem prekären Stoff im Prinzip unbefangener
um,  als  Deutsche  dies  je  könnten.  Doch  Heyme  hat  große,
einfühlende  Sorgfalt  auf  die  Figur  des  Shylock  verwendet.
Gabriel  Garbisu  spielt  den  jüdischen  Geldverleiher  im
schneeweißen  Anzug  keineswegs  als  unschuldige  Lichtgestalt.
Man versteht aber, was ihn zu seinen Rachegelüsten treibt.
Lieber bliebe dieser Shylock geschäftlich-rational. doch die
Verhältnisse sind nicht so.

Wenn dieser Shylock am Ende zur christlichen Taufe genötigt
wird, kläglich dem Becken entsteigt und unter eine Brause
taumelt, so ist dies wohl gar ein furchtbarer früher Vorschein
der Vernichtungslager. Und die gelbe Nase, die er bis dahin
trug, hat schon auf den Judenstern verwiesen.

Eine solch pralle Aufführung, die derlei Abgründe bedenkt, ist



eine Menge wert. Große Pause mit Paella, Pasta & Co.

Rotation im immergleichen Chaos-Tempo

Dann der Goldoni in deutscher Sprache. Was in der Shakespeare-
Inszenierung als latente Gewalt spürbar war, hat sich nun
verfestigt,  die  Aggression  ist  jederzeit  sprungbereit.  In
einer Tonne stecken Degen, mit denen man gar häufig kämpft.
Die  Gesellschaft,  deren  Hierarchien  Heyme  mit  brechtischem
Blick diagnostiziert, ist noch fratzenhafter geworden.

Doch was im „Kaufmann“ noch elegant gezirkelt wirkte, kommt
nun eher trampelig daher. Die Aufführung rotiert im fast immer
gleichen  Chaos-Tempo  um  eine  ziemlich  leere  Mitte.  Manche
Zuschauer flüchteten vorzeitig. Gegen Schluss kann man’s kaum
noch ertragen, wie die Protagonisten immer wieder heillos auf
die Bühne stürmen und brachial frontal spielen.

Stellenweise ist’s bewegend, wie der alte Diener Truffaldino
die hochnotpeinlichen Balanceakte zwischen seinen Herrschaften
vollführt. Doch Ekkehard Schall, gleichsam der prototypische
Diener aller Zeiten und Klassen, packt diese Rolle so sehr
beim Schöpfe, dass er sie zu zerreißen droht. Er hat starke,
ganz lichte, chaplineske und eben brechtische Passagen, doch
überdreht  er  die  Tourenzahl.  Um  ihn  herum  gibt’s  manch‘
gewittriges  Chargieren.  So  wild  und  bunt  kann  Langeweile
aussehen.

Termine: Nur das Goldoni-Stück: 15, 16., 17. Mai (20 Uhr) /
Goldoni  plus  Shakespeare:19.,  20.,  26.,  27.Mai  (17  Uhr).
Karten 02361/9218-0.



Verdünnung  einer  genialen
Romanvorlage  –  Dostojewskijs
„Der  Idiot“  als
Dramatisierung in Bochum
geschrieben von Bernd Berke | 19. November 2001
Von Bernd Berke

Bochum. Es ist wie einst in Hildegard Knefs Lied: Die Birke
braucht offenbar „Tapetenwechsel“. Jedenfalls macht sie sich
in  der  Dämmerung  auf  den  Weg  und  zittert  quer  über  die
Bochumer Bühne. Ist es bloß eine rumpelnde Mechanik, oder sind
wir am magischen Ort, an dem die Dinge ihre Plätze wechseln?

Falls Magie hier walten sollte, dann hält dieses Phänomen nur
für Sekunden vor. Und das wird auch so bleiben in Hans-Ulrich
Beckers  Inszenierung  nach  Dostojewskijs  Roman  „Der  Idiot“
(1867/68),  dessen  Bühnenfassung  der  Regisseur  zusammen  mit
Klaus Mißbach selbst erstellt hat. Hin und wieder ahnt man in
diesen dreieinhalb Stunden zwar die Wucht oder den Zauber der
genialen Vorlage, doch nur verdünnt. Und obgleich sie den
Roman verkürzt, hat die Dramatisierung ein paar arge Längen.

Nach  Jahren  medizinischer  Behandlung  wegen  epileptischer
Anfälle kehrt Fürst Myschkin aus der Schweiz nach Russland
zurück. Er kommt ohne Absicht. Nur hat er sich vorgenommen, in
allen Fragen ganz offen, ehrlich, klar und „rein“ zu sein.
Eine Art Unschulds-Engel, ein „Narr in Christo“, über den man
sich amüsiert, der aber bei den Empfindsameren – zumal den
Frauen – auch Sehnsüchte nach Läuterung weckt.

Manuel  Bürgin  gibt  diese  Gestalt  nicht  etwa  als  leidende
(Christus)-Figur, sondern als naiven großen Jungen, der ins
geile und geldversessene Getriebe der Welt gerät. Charisma
versprüht er nicht, auch weckt er kaum Mitleid. Um ihn herum
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kristallisieren sich alle anderen Figuren nicht wie um einen
Kern, sondern wie um ein Vakuum. Ein Hauch von einem Menschen.

Somit hat die Aufführung kein Gravitationszentrum und trudelt
konventionell dahin. Die meisten Figuren entfalten sich nicht
mit Widersprüchen, sondern sind auch auf Dauer so, wie sie
anfangs erscheinen. Interessanter, weil (gegen das ätherische
Klischee) als etwas trampelige Göre besetzt, ist die junge
Generalstochter Aglaja (Bianca Nele Rosetz). Auch sie vermag
Myschkins allzeit bereites Mitleid nicht in Liebe zu wandeln.

Ein schauriger Abgrund zwischen Eros und Caritas

Abgewetzte  Möbel,  allerlei  Ikonen:  die  Bühne  (Alexander
Müller-Elmau) ist vollgestellt. In Bochum weht diesmal der
Geist  eines  oft  etwas  uninspirierten  Realismus‘,  der  die
Sachen weitgehend zum Nennwert nimmt. Das gilt auch für die
Musik  (Thomas  Hertel),  die  sich  in  gar  zu  eingängigen
russischen Volksweisen ergeht. Ästhetisch überzüchtet ist das
alles nicht, sondern brav.

Myschkin,  wegen  seiner  Krankheit  nicht  zur  sexuellen  Tat
fähig, trifft seine Gegenbilder: lauter Getriebene und oder
Erloschene, die um die Liebe allenfalls feilschen. Und so
erleben  wir  die  Umkehrung:  Myschkin  erscheint  als  der
eigentlich  Gesunde,  während  die  anderen  nervös,  hysterisch
oder gar debil wirken.

Der rabiate Rogoschin (Thomas Büchel) kauft sich die schöne
Nastassja (Katharina Müller-Elmau) als Ehefrau. Diese einst
früh geschändete, allen als verworfen geltende Lebedame ist
von Myschkins Klarheit zuinnerst berührt, stürzt sich aber
doch  mutwillig  ins  Unglück  mit  Rogoschin.  Der  wird  sie
schließlich  im  Eifersuchts-Wahn  erstechen  und  mit  Myschkin
nächtliche Totenwacht halten.

Im Schlussbild wird jenes so ungleiche Männer-Duo sozusagen
ineins  geblendet:  zwei  sozusagen  Nekrophile,  letzten  Endes
gleichermaßen  zerstörerisch,  nun  über  den  Leichnam  des



geopferten Weibes gebeugt. Der eine kannte gar kein Mitleid,
der andere nichts als Mitleid. So tut sich am Ende des Abends
denn  doch  noch  ein  schauriger  Abgrund  zwischen  Eros  und
Caritas auf.

Termine: 4., 8., 9. und 30. Mai. Karten: 0234/3333-111.

Die Luftgeister des Leidens –
Bochumer  Uraufführung  von
„Der  Narr  und  seine  Frau
heute abend in Pancomedia“
geschrieben von Bernd Berke | 19. November 2001
Von Bernd Berke

Bochum. Es war wohl das vornehmste deutsche Theaterereignis
dieses Monats: Nicht der ursprünglich vorgesehene Peter Stein
in Berlin, sondern Matthias Hartmann in Bochum inszenierte die
Uraufführung  des  neuen  Stückes  von  Botho  Strauß.  Und  so
herrschte  am  Samstag  knisternde  Spannung,  als  das  Spiel
begann.

Der Titel der 20-teiligen, in Bochum vierstündigen Szenenfolge
passt komplett in kein Schauspielführer-Register: „Der Narr
und seine Frau heute abend in Pancomedia“. Vermutlich wird man
ihn aufs klangvolle Rätselwort „Pancomedia“ verkürzen – und
darunter  ist  vielleicht  die  allumfassende  (Tragi)-Komödie
heutigen Menschseins zu verstehen, das sich (einem Stückzitat
zufolge) „zwischen Ariel und Hiob“ spannt; ein Drahtseilakt
also  zwischen  dem  Luftgeist,  der  zum  Höheren  oder  ins
Flüchtige  strebt,  und  der  biblischen  Figur  erdenschweren
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Leidens.

Zentraler Ort ist die Empfangshalle des Hotels „Confidence“
(Vertrauen). In einem Saal des Etablissements, das in Erich
Wonders magischem, durch und durch roten Bühnenbild an einen
riesigen Uterus gemahnen mag, gibt es eine Dichterlesung. Die
Schriftstellerin Sylvia Kessel (Dörte Lyssewski) nimmt etwas
schüchtern  am  Tischchen  Platz  und  trägt  mit  zunehmend
brüchiger Stimme aus ihrem Roman „Rapunzelzopf oder Vom Ende
der Greisenrepublik“ vor.

Bis zum Schluss in der Schwebe 

Diese gläsern empfindlichen, doch hin und wieder aufbrausenden
Visionen aus einer überalterten Gesellschaft werden von einem
notorischen  Zwischenrufer  unterbrochen.  Es  ist  der
Kleinverleger  Zacharias  Werner  (Tobias  Moretti),  der  das
gesamte Programm seiner „edition 24″ in einem Rucksack bei
sich  trägt.  Ständig  mit  dem  Aufkauf  durch  einen  großen  
Buchkonzern des jovialen Großsprechers Brigg (Alexander May)
bedroht, laviert sich dieser Mann durch eine geldverderbte,
immerzu mit Handys und Börsenkursen befasste Welt.

Soll  man  diesem  Werner  glauben,  dass  er  für  die  wirklich
wichtigen  Bücher  kämpfen  und  sich  auch  für  Sylvia  Kessel
bedingungslos einsetzen will? Oder ist er nur ein finanzieller
und sexueller Filou? Wäre er am Ende gar nur ein unverdrossen
durch die Zeit schweifender Narr? Es bleibt bis zum Schluss in
spannender Schwebe, und das ist eine reife Leistung von Tobias
Moretti, der mit der TV-Serie „Kommissar Rex“ halt sein gutes
Geld verdient hat.

Eine grandiose Gesellschafts-Belauschung

Rings  um  die  beiden  Hauptfiguren,  deren  Liebes-Zukunft
letztlich  gleichfalls  ungewiss,  doch  nicht  gänzlich
hoffnungslos bleibt (wie gut tut dies einmal, angesichts aller
sonst so gängigen, pessimistisch-schwarzen Bühnen-Phantasien),
entfaltet  sich  ein  ungeheuer  facettenreiches  Panorama  der



Paare und Passanten. Die 31 Darsteller verkörpern in diesem
rauschenden, manchmal zu Tableaus einfrierenden Reigen rund
100  Figuren  in  immer  neuen  Gruppierungen.  Er  ist  eine
grandiose Gesellschafts-Belauschung: Einmal geht eine Engels-
Figur mit einem überdimensionalen Ohr in den Händen durch die
Menschen-Pulks,  allerlei  markante  Beziehungs-Satzfetzen
einfangend.

Dies  alles  ist  so  sehr  aus  dem  Heute  geronnen  und  so
unumstößlich zur Sprache gebracht, dass es zum Lachen reizt
und gleichermaßen schmerzt. Botho Strauß zeigt hier ganz und
gar, was das Theater vermag. Es ist, als spiele er dessen
Möglichkeiten zwischen Alltags-Niederung und mythischem Fluge
(„Weltliebesbrand“,  „Zerschlagt  die  Ideen“)  bis  zur  Neige
durch.

Wie in einem hellsichtigen Traum

Hartmann tut es ihm nach: Der allzeit gleitenden Bewegung des
Textes folgend, wandelt er wie in einem hellsichtigen Traume
durch all die Ticks und schrägen Manieren, die grotesken,
innigen,  sehnsüchtigen,  absurden,  witzigen,  traurigen,
desolaten, zu Tode bestürzten Momente.

Requisiten kommen wie von Zauberhand auf Rollen herein und
hinaus. Mit Drehbühne und sphärischer Flüster-Musik (Parviz
Mir  Ali)  ergeben  sich  daraus  geradezu  geisterhaft  schön
fließende Übergänge. Eins erwächst aus dem anderen und treibt
das  nächste  aus  sich  hervor.  Und  wie  die  Narren  bei
Shakespeare, so spiegeln hier die beiden Varieté-Typen Alfredo
und  Vittoro  (Fritz  Schediwy,  Ernst  Stötzner)  das  Tun  und
Treiben. Man denkt an abstruse Dialoge eines Karl Valentin,
doch  auch  an  die  urkomischen  Verzweiflungen  eines  Samuel
Beckett.

Wen  dürfte  man  nur  hervorheben  aus  dem  starken  Ensemble?
Moretti und Lyssewski tragen das Gerüst. Sie haben sichtlich
Bodenhaftung und vermögen dennoch – als leidvoll Freigesetzte



– ins Jenseitige auszugreifen, ganz wie es Strauß entspricht.
Doch ohne all die anderen gingen sie durch luftleere Räume.

Ein  an  Gedanken  und  Empfindungen,  reicher,  ein  erhebender
Abend. Frenetischer Beifall.

Termine: 15., 16., 22. April. 5., 6., 19., 20. Mai. Karten:
0234/33 33-111.

Mit  Fernsehen  in  der  Hölle
eingesperrt  –  Sartres
„Geschlossene  Gesellschaft“
in Dortmund
geschrieben von Bernd Berke | 19. November 2001
Von Bernd Berke

Dortmund. Dass es in der Hölle keine Bücher gibt, steht schon
in Jean-Paul Sartres 1944 uraufgeführtem Stück „Geschlossene
Gesellschaft“.  In  der  Dortmunder  Inszenierung  von  Philipp
Preuss kommt erschwerend hinzu: Hier gibt es Fernsehen!

Ein  alter  Herr  (Hans-H.  Hassenstein)  sitzt  im  Sessel  und
schaut  sich  eine  Billard-Übertragung  an.  Monotoner  geht’s
kaum: „Klack-klack-klack“ machen die Kugeln. Nach einer Weile
erhebt der Mann sich seufzend. Dieser „Kellner“ im satanischen
Hotel der (Un-)Toten muss wieder alles herrichten für den
Auftritt der Insassen. Am Ende wird er die Bühne ausfegen fürs
nächste  Mal.  Und  wieder  wird  er  Billard  glotzen.  Ein
diabolischer  Kreislauf.

Hörproben einer quälenden Ewigkeit
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Qualvolle  Ewigkeit  kündigt  sich  akustisch  an.  Eine
Schallplatte fräst sich in einem Rillensprung fest: „Ratz,
ratz, ratz . Bald spricht eine flackernde Glühbirne und legt
lakonisch die Regeln dar. Fortan wird das Licht nie wieder
verlöschen. Schlafloses Grauen. Kein Entrinnen.

Zwischen roten Blechwänden (Bühne: Ramallah Aubrecht) finden
sich Inés, Estelle und Garcin ein. Auf Erden  sind sie durch
aufgedrehtes  Gas,  Lungenentzündung  bzw.  Pistolenkugeln
gestorben. Jetzt hat man sie im teuflischen Jenseits für immer
miteinander  eingesperrt,  und  sie  werden  Sartres  Satz
schmerzlich beweisen: „Die Hölle, das sind die Anderen.“ Sie
zwingen  einander  gnadenlos  zur  Wahrheit  –  und  die  ist
erbärmlich.

„Her mit deinen Geständnissen!“

Die Lesbierin Inés (herb, ziellos sehnsüchtig: Ines Burkhardt)
hat  eine  Ehe  mörderisch  zerstört,  die  seelenleere  und
mannstolle Estelle (Astrid Rashed) hat ihr Kind ertränkt, der
Journalist und Möchtegern-Held Garcin (Macho mit psychischen
Dellen:  Sébastien  Jacobi)  seine  Frau  gequält.  Alles  kommt
heraus. Doch kein Folterknecht erscheint, das Trio erledigt
die Bestrafungen selbst.

Geständniszwang also. Und die Türen sind von außen verriegelt.
Dieser Terror gemahnt an die „Big Brother“-Situation. Darauf
hebt  die  Inszenierung  ab.  Gar  oft  wird  mit  der  Kamera
hantiert. Die drei filmen sich selbst, sie filmen einander,
richten das Objektiv ins Publikum, irren mit dem Gerät durchs
Theater-Treppenhaus. Wer die Kamera hält, fordert gleich: Her
mit deinen Geständnissen, deinem Sex, deinen Tränen! Und fast
alles erscheint auf dem Bildschirm.

Die Seele versickert im „Nullmedium“

Dieser Einfall hat sich im neuesten Theater schon ein wenig
totgelaufen. Die Dortmunder Variante hat freilich etwas für
sich, sie betrifft einen Kern des Stücks: Während bei Sartre



der  bedrohliche  Nebenmensch  auch  noch  als  notwendiger
„Spiegel“  zur  Ich-Findung  dienen  soll,  versickert  hier  so
manches folgenlos im „Nullmedium“ der flimmernden Bilder. Was
bleibt, ist seelisches Ödland.

Doch die Aufführung wirkt nicht durchweg konzentriert, sondern
etwas zerstreut und vorläufig. Ganz so, als sinne sie noch dem
tieferen  Gehalt  ihrer  Ideen  nach.  Wozu  taugt  denn  das
verschraubte,  dem  Stück  hinzu  gedichtete  Gerede  von  den
„anderen Anderen“, die die Hölle seien? Ausgang offen, was ja
auch ein Vorteil sein kann.

Die Darsteller machen schon jetzt Beachtliches daraus. Es gibt
einige bewegende Momente: So etwa, wenn Estelle aus ihrer
schicken Attitüde in gläserne Verletzlichkeit abstürzt. Ganz
zerzaust nun, ohne die Schminke und das Blond der Perücke. So
schutzlos plötzlich, dass es beim Zuschauen weh tut.

Macbeth  auf  der  Suche  nach
dem Kick – Intendant Johannes
Lepper inszeniert Shakespeare
im Schlosstheater Moers
geschrieben von Bernd Berke | 19. November 2001
Von Bernd Berke

Moers. Überall wabert der Bühnennebel, und die Scheinwerfer
leuchten so schockfarbig wie in einem Rock-Schuppen der frühen
70er Jahre. Es scheint, als hätte man Shakespeare mitsamt
seinem „Macbeth“ unter Drogen gesetzt.
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Fremder  und  ferner  als  Shakespeares  elisabethanisches
Zeitalter kommt einem dieser Einstieg im Schlosstheater Moers
vor.  Die  Stimmen  der  Hexen,  die  Macbeth  auf  magisch-
doppeldeutige  Art  den  Aufstieg  zum  Königtum  prophezeien,
ertönen mit Verzerrer und Echo-Hall. Sodann verheißt der alte
Beatles-Song „For the Benefit of Mr. Kite“ eine bizarre Show
mit allseits garantiertem Vergnügen. Um im Genre zu bleiben:
sozusagen „Best of Macbeth“ mit ein paar BonusTracks. Yeah!

Hausherr Johannes Lepper (auch Bühnenbild) hat das blutige
Drama von der entgrenzten Machtgier tatsächlich inszeniert,
als  sei’s  eine  Show-Improvisation,  eine  mal  lässige,  mal
überdrüssige, mal hysterisch aufwallende Probe aufs bereits
tausendfach in Theatern gespielte Exempel.

Sie streiten wie im Kasperletheater

Seine nicht immer trefflichen Bilder sucht und findet dieser
„postmoderne“  Zugriff  zwischen  Rock  und  Pop,  Horror-  und
Gruftie-Ästhetik, Pornofilm und Variété, Comic und Hollywood-
Kitsch.  Sogar  ein  Bingo-Spielchen  gehört  zum  Repertoire.
Gewiss: Die winzige Bühne erlaubt keinen Panorama-Stil,. keine
weitläufigen  Aktionen,  sie  nötigt  zum  theatralischen
„Tunnelblick“,  zum  (womöglich  frechen)  Konzentrat.

Offenbar haben alle Darsteller „Hier!“ gerufen, als es an die
Besetzung der Hauptrollen ging. Lepper hat ihnen die Gunst
erwiesen. Er lässt den Macbeth gleich von drei Schauspielern
(Mike  Hoffmann,  Frank  Wickermann,  Jeffrey  Zach)  geben  und
verteilt die blutrünstige, ihren Gemahl zu etlichen Morden
aufstachelnde Lady Macbeth auf zwei Damen (Stella-Maria Adorf,
Sabine Wegmann).

Erst Athlet, dann Hänfling, dann Berserker

Aus  dieser  Mehrfach-Besetzung  erwächst  eher  ein  sich
abnutzender Effekt als wahrer dramaturgischer Ertrag: Macbeth
taucht  zunächst  als  aggressiver  Athlet  auf,  sodann  als
flatternd  nervöser  Hänfling,  schließlich  als  wahnwitziger



Berserker. Man könnte derlei Wandel auch spielen, doch hier
herrscht Körper-Wechsel. Jede Identität ist eben dahin. Nun
ja, so mag es denn zeitgemäß sein.

Mit  seinen  Armen  imitiert  Macbeth  immer  wieder
angriffslustigen Flügelschlag, und er stoßt die Drohrufe eines
Erpels aus. Ein Inbild der Gewalt-Anmaßung. Lady Macbeth, in
ein blutrotes Kleidchen gehüllt und immerzu einen roten Ball
in den Händen, tollt mit ihm zuweilen wie ein unartiges Kind
umher. Dann wieder treiben sie’s gar ruppig. So sucht man den
tierischen Kick, so geilt man sich auf zur nächsten Untat.

Und  immer  wieder  hauen  sie  einander  mit  aus  Zeitungen
gekniffelten Papier-Pritschen, als würde Kasperle aufs böse
Krokodil eindreschen. Da kann auch der edle König Duncan nur
noch den lächerlichen Popanz im Schottenrock mimen.

Huldigungen nach Art eines Disney-Films

Und nicht etwa der gütige Malcolm wird am Ende neuer Regent,
sondern Macduff nimmt, nachdem er Macbeth erstochen hat, die
Huldigungen  entgegen  –  bonbonbunt  beleuchtet  wie  in  einem
Disney-Streifen. Merke: Mord ist Macht, und Macht ist Mord.
Und die Show geht weiter.

Im  Grunde  aber  sind  all  diese  Gestalten  nur  bleiche
Wiedergänger.  Auf  einem  Bildschirm  huschen  zudem  ihre
flüchtigen  Schatten  einher.  Vom  Piano  tröpfeln  derweil
melancholische Akkorde.

Etwas haltlos schien bisweilen die Inszenierung in ihrem Jux,
aber auch in ihrem ernsten Drang. Doch selbst das Geschrei, in
dem manche Textstelle markig hervortrat, manch andere jedoch
unterging, scheint letztlich geisterhaft zu verwehen. Genau da
horcht man plötzlich auf.



Ein  Anti-Held  aus  der
skeptischen Generation – Der
Schauspieler  Hansjörg  Felmy
wird heute 70 Jahre alt
geschrieben von Bernd Berke | 19. November 2001
Von Bernd Berke

Seine erste Rolle war in familiärer Hinsicht geradezu pikant:
Hansjörg  Felmy,  damals  gerade  18-jähriger  Sohn  eines
Luftwaffen-Generals, betrat 1949 just in Zuckmayers Stuck „Des
Teufels General“ die Bühne – in der Rolle eines Arbeiters. Am
Beginn  seiner  Laufbahn  stand  das  militärische  Genre  oft
obenan. Heute wird Felmy 70 Jahre alt.

1956 hatte er sein Kino-Debüt er in Alfred Weidenmanns „Der
Stern von Afrika“. Er spielte einen Fliegerleutnant, der keine
Neigung zum „Heldentum“ zeigte. Felmy dürfte in jenen Jahren
einiges  zur  Selbsterforschung  der  Nachkriegsdeutschen
beigetragen  haben,  verkörperte  er  doch  meist  Männer,  die
entweder  sarkastisch  aufbegehrten  (etwa  in  Kurt  Hoffmanns
Satire „Wir Wunderkinder“, 1958) oder die selbst in finsteren
Zeiten aufrecht geblieben waren. Solche Streifen waren gewiss
ehrenwerte Versuche, sich der Vergangenheit zu stellen. Sie
entsprachen dem nüchternen Geist der „skeptischen Generation“.

Weitere Filmtitel aus seiner ersten großen Phase lassen ahnen,
dass sich Felmy denn doch nicht auf ein Rollenprofil festlegen
ließ: „Haie und kleine Fische“ (1957), „Der Greifer“ und „Herz
ohne Gnade“ (beide 1958), „Rommel ruft Kairo“, „Buddenbrooks“,
„Und ewig singen die Wälder“ (alle 1959), „Die zornigen jungen
Männer“ und „Schachnovelle“ (beide 1960).
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Unvergessen als Essener „Tatort“-Ermittler Haferkamp

Rückblick: Das Gymnasium in Braunschweig hatte er nur bis zur
Mittelstufe  besucht.  Ab  1947  nahm  er  Schauspielunterricht.
Nach Theater-Stationen in Braunschweig, Aachen und Köln lockte
der Film. Hier errang Felmy frühen Ruhm und bekam in den 50er
Jahren Traumgagen von bis zu 300 000 Mark. Das Geld dürfte ein
Polster gewesen sein, als das deutsche Kino in den 60ern in
eine tiefe Krise geriet und kaum noch tragbare Angebote kamen.

Felmy  hielt  sich  seinerzeit  auch  mit  Auftritten  in
zweitklassigen  Streifen  (Edgar  Wallace-Adaptionen)  im
Geschäft, ansonsten kehrte er zur (Tournee-)Bühne zurück und
trat ab 1966 (Dreiteiler „Flucht ohne Ausweg“) häufiger im
Fernsehen auf, wo der wohl prominenteste Part seines Lebens
noch auf ihn wartete.

Von 1973 bis 1980 spielte er den Essener Kommissar Haferkamp,
einen der besten „Tatort“-Ermittler überhaupt, den man auch
heute noch gern in Wiederholungen sieht. 1974 konnte ich Felmy
für die WR bei „Tatort“-Dreharbeiten vor damals noch gängiger
Hochofenkulisse in Duisburg beobachten. Es war ein relativ
kurzer Termin, denn die Szene „saß“ sofort. Seither hat man so
manchen Schauspieler gesehen, doch nur ganz wenige waren so
professionell und dabei so angenehm uneitel.

Der erste richtige „Single“ im deutschen TV

Eine Spielanleitung brauchte dieser ungeheuer disziplinierte
Darsteller kaum. Und so soll er denn auch einigen weniger
erfahrenen Regisseuren das Leben recht schwer gemacht haben –
wenn der Wählerische überhaupt noch Drehbücher akzeptierte.

In  seiner  „Tatort“-Rolle  kultivierte  Felmy  vollends  seinen
Hang  zum  Understatement,  zur  sparsamen  Geste,  zur
unaufdringlich-präzisen  Charakterzeichnung.  Und  er  war
sozusagen der erste richtige „Single“ im deutschen Fernsehen.
Die  liebevoll  ironischen  Scharmützel  des  oft  mürrischen
Einzelgängers mit seiner Geschiedenen (Karin Eickelbaum) sind



TV-Legende, ebenso wie der immergleiche Popeline-Mantel des
Kommissars  oder  seine  Vorliebe  für  Frikadellen  und  klaren
Schnaps.  Er  war  ein  Anti-Held  des  Alltäglichen,  von
Melancholie  umflort.

Zuletzt  sah  man  Felmy  in  Mittelklasse-Produktionen  wie
„Abenteuer Airport“ (1990-93) und „Hagedorns Tochter“ (1994).
Mit  seiner  zweiten  Ehefrau  Claudia  Wedekind  lebt  er
zurückgezogen in Bayern und Nordfriesland. Das Rauchen mag er
trotz ernster Erkrankungen nicht aufgeben: „Ich will und werde
mein Leben nicht verändern, nur um es zu verlängern. Wenn ich
deswegen früher sterbe, habe ich eben Pech gehabt“, zitiert
ihn eine Nachrichtenagentur. Vernünftig klingt das nicht. Aber
es ist ein Standpunkt.

 

Im Fegefeuer der Intrigen –
Matthias  Hartmanns  Bochumer
Triumph  mit  der  Schiller-
Rarität „Der Parasit“
geschrieben von Bernd Berke | 19. November 2001
Von Bernd Berke

Bochum. Hand aufs Herz: Wer kennt Friedrich Schillers „Der
Parasit“?  Nein,  nein.  Keine  Ballade  ist’s,  sondern  ein
richtiges Theaterstück. Und doch taucht es noch nicht mal im
zweibändigen  Hensel-Schauspielführer  („Spielplan“)  auf,  der
sonst fast immer Rat weiß. Es ist eine Rarität, die Bochums
Intendant Matthias Hartmann zum Bühnenleben erweckt. Und zwar
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fulminant!

Die „Quote“ durfte man schon damals nicht ganz außer Acht
lassen: Auf der Suche nach einer Komödie mit Kassen-Chancen
stieß Schiller anno 1803 auf den Stoff des Franzosen Louis
Benoît Picard. Er übertrug dessen Text, verwandelte die Verse
in flüssige Prosa, verschob inhaltliche Akzente – und fertig
war  ein  funkelndes,  effektvoll  gebautes  Konversationsstück,
bei dem man nie und nimmer an den sonst so ernsten Schiller
denkt.  Eine  Gelegenheitsarbeit,  kein  Hauptwerk.  In  Bochum
erweist sich freilich, dass darin eine Menge steckt.

Ein Mitläufer aller Systeme

Hartmann  verlegt  die  Karriere-Intrigen  im  Dunstkreis  eines
Ministeriums in die Angestellten-Welt. Vor ehedem vielleicht
gediegener,  nun  aber  etwas  verschlissen  wirkender  Kulisse
(unmodische  Wandfarben,  verstaubter  Gummibaum,  schäbige
Plastik-Planen  /  Bühnenbild:  Petra  Korink)  betreibt  jener
„Parasit“ namens Selicour (einfach wunderbar präsent: Michael
Maertens) seine Ränkespiele, um endlich Gesandter zu werden.
Als erotische Zusatz-Trophäe lockt Charlotte (Lena Schwarz),
17jährigesTöchterlein  des  neuen  Ministers  Narbonne  (Felix
Vörtler).

Eminent komisch ist’s, wie dieser Selicour mit tausend Wort-,
Bein- und Körper-Verdrehungen es eilfertig jedem recht machen
will;  wie  er,  wachsam  in  jeder  Sekunde,  dem  Minister
schmeichelt und dessen Mutter (Veronika Bayer) becirct, die
darob ganz lüstern wird. Wie er jede Schwäche anderer für sich
münzt,  nach  oben  buckelt  und  nach  unten  keilt.  Schon  dem
verwerflichen Vorgänger hat Selicour, Mitläufer (und Motor)
jedes Systems, gedient. Nun schmäht er ihn. Er war ja schon
immer dagegen.

Dieser Kerl ist so verflucht geschickt

Dieser Kerl ist so verflucht geschickt, dass selbst seine
Gegner wankend werden. La Roche (Thomas Büchel), den Selicour



kurzerhand entlassen hat und der aus Rachedurst eine Gegen-
Intrige ins Werk setzen will, wird nach allen Regeln der Kunst
umgarnt, als er sich beim Minister beschwert. Selicour bedient
sich  zudem  virtuos  der  Fähigkeiten  anderer:  Dem  redlichen
Beamten Firmin (Ralf Dittrich) luchst er ein kluges Dossier
ab,  von  dessen  in  Charlotte  verliebtem  Sohn  Karl  (Manuel
Bürgin) erhält er glühende Gedichte.

Herrlich,  wie  Hartmann  und  die  Darsteller  den
typenkomödiantisch  zugespitzten  Charakteren  flackernde
Doppeldeutigkeit  ablauschen.  Minister  Narbonne  (gestisch
zwischen dem Komiker Heinz Erhardt und dem CSU-Altvorderen
Franz Josef Strauß angesiedelt), hat zwar etwas Salomonisches,
bei Konflikten will er stets beide Seiten hören. Doch lässt
der  Schelm  nicht  die  Gegner  wie  Gladiatoren  gegeneinander
antreten?

Sogar  mit  Selicour,  so  wie  Maertens  ihn  anlegt,  kann  man
Mitleid haben. Aus kleinen Verhältnissen stammend, will er
halt  hinauf.  Verzweifelt  strampelt  er  sich  ab  bis  zur
Erschöpfung,  schmort  selbst  gehörig  im  Fegefeuer  seiner
Intrigen. Als sich Erfolge (trügerisch) abzeichnen, kann er es
nicht recht fassen, geschweige denn genießen. Wäre Selicours
Seelendrang nur etwas anders gelagert, so taugte er zum guten
Menschen,  denn  er  kann  sich  doch  so  gut  in  alle
hineinversetzen…

Drei Lösungen für das Lustspiel

Bis dahin war’s schon köstlich, man hat sich im Voraus auf
jede Szene diebisch gefreut. Doch der Geniestreich folgt erst
noch:  Im  Schnellgang  spielt  Hartmann  drei  Lösungen  des
Lustspiels  durch  –  und  alle  scheinen  irgendwie  höllisch
plausibel.  Einmal  obsiegt  (der  Vorlage  gemäß)  der  seriös-
zurückhaltende Firmin, dann zieht mit La Roche der nächste
Opportunist  seine  Schleimspur,  schließlich  triumphiert
Selicour.



Nicht  etwa  mutwillig  aufgepfropft  sind  diese  Varianten.
sondern  unmittelbar  aus  vorherigen  Kernsätzen  des  Stückes
geronnen. So wird’s unversehens ein ganz heutiges Drama: der
Text  als  Spielmaterial  wechselnder,  einander  überlagernder
Bedeutungen.

Stehende Ovationen für alle Mitwirkenden. Bochum ist wieder
eine zentrale Pilgerstätte des deutschen Theaters!

Fast  wie  im  Revier:  Aus
Luxemburgs  Industriewüste
blüht Kultur
geschrieben von Bernd Berke | 19. November 2001
Von Bernd Berke

Luxemburg. Man stellt sich Luxemburg wohl ein wenig wie das
Sauerland vor: sanfte Hügel, viel Grün, idyllische Dörfchen.
Doch das ist nur die eine Seite: Mancherorts sieht es in dem
kleinen Land so aus wie im Ruhrgebiet – ähnliche Probleme
Inbegriffen. Und auch diese Parallele gibts: Wie im Revier, so
entdeckt man auch in Luxemburg beim Strukturwandel die Kultur
als zukunftsträchtigen Sektor.

Im aktuellen Partnerland der Ruhrfestspiele hat das Theater
lange ziemlich brach gelegen. Doch jüngst stieg endlich das
staatliche  Kulturbudget,  so  dass  sich  allmählich  auch  ein
Nationaltheater etablieren kann. Direktor Frank Hoffmann, der
häufig in Deutschland inszeniert, schwebt ein „Europäisches
Theater“ multikulturellen ZuSchnitts vor. Mit derlei Visionen
kommt er Hansgünther Heyme nahe, der ja die Ruhrfestspiele zum
Europäischen  Festival  erweitert  hat.  Hoffmanns  Inszenierung
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nach  Kafkas  Roman  „Das  Schloß“  wird  in  Recklinghausen
gastieren.

Die  vorgesehene  Nationaltheater-Spielstätte  freilich,  eine
frühere Schmiede, muss noch umgebaut und mit einer Heizung
versehen werden. Bei einer winterlichen Diskussionsrunde mit
luxemburgischen Theaterschaffenden (die z. B. aus Frankreich,
Finnland  und  Ostdeutschland  stammen),  froren  hier  alle
Beteiligten. Doch innerlich erwärmten sie sich an günstigen
Perspektiven.  Die  prestigeträchtige  Zusammenarbeit  mit  den
Ruhrfestspielen kommt als Impuls gerade recht.

Höchste Zeit, dass Luxemburg ein paar Francs mehr für die
Künste  aufbringt.  Zu  verdanken  ist  dies  auch  der
Kulturministerin  Erna  Hennicot-Schoepges,  von  Haus  aus
Pianistin. Das insgesamt schwerreiche Großherzogtum, in dessen
gemächlich  wirkender  Hauptstadt  (nur  78.000  Einwohner)
zahllose Bankpaläste und EU-Behörden strotzen, leistet sich
übrigens  Schulneubauten,  von  deren  Palast-Charakter  man  in
Deutschland nicht einmal zu träumen wagt.

Das gerade erwachende Luxemburger Theaterleben zeichnet sich
durch  zwei  Be-sonderheiten  aus:  Es  gibt  keine  festen
Ensembles, man findet sich jeweils für bestimmte Produktionen
zusammen.  Zudem  ist  das  Land  (rund  400  000  Einwohner  /
Ausländeranteil  37  Prozent)  dreisprachig.  Manche  Truppen
spielen auf Deutsch, andere auf Französisch, wieder andere
reden  Letzeburgisch  (eine  dem  Moselfränkischen  verwandte
Mundart). Da dürfte die Zielgruppen-Findung nicht leicht sein.

In der industriell geprägten Stadt Esch-sur-Alzette fühlt man
sich an Dortmund-Hörde und das Areal des einstigen Hoesch-
Werks Phoenix erinnert. Ein vom Arbed-Konzern geschlossenes
Stahlwerk rostet bei Esch (Belval) majestätisch vor sich hin,
ein paar Hochöfen wurden bereits nach China verkauft. Nun
erfolgt – mit Hilfe von Arbed und einiger Ruhrgebiets-Firmen –
der Umbau der ganzen Gegend. Dabei spielt auch Kultur eine
Rolle.



Eine  gigantische,  160  Meter  lange  Gebläsehalle  auf  dem
filmreifen  Gelände  soll  Schauplatz  der  Goldoni-Inszenierung
des Ruhrfestspielchefs Hansgünther Heyme werden, die ab 13.
Mai nach Recklinghausen kommt (Zeche Blumenthal/Haard). Selbst
der phantasiereiche Theatermann hatte Mühe, sich das Stück
„Der  Diener  zweier  Herren“  in  diesem  rohen  Ambiente
vorzustellen. Bis zur Premiere am 1. April gibt’s noch viel zu
tun,  doch  Heyme  gefällt  der  wildwüchsige  Ort  mitsamt  den
„Spuren harter Arbeit“. Bisher beherrschen noch viele Füchse
das  Gebiet,  die  sich  hier  ihren  Bezirk  erobert  haben  –
inmitten der maroden Stahl-Kolosse.

Nicht  weit  entfernt  liegt  jener  vormalige,  für  9  Mio.  DM
sanierte  vormalige  Schlachthof,  in  dem  ein  gleichfalls  im
Revier bekannter Mann sein Theaterglück sucht: Steve Karier,
unter Leander Haußmann Schauspieler in Bochum, leitet die 1998
eröffnete „Kulturfabrik“, die sich (bemerkenswerte Quote) zu
über 50 Prozent aus ihren Einnahmen trägt.

Das Einzugsgebiet reicht bis Lüttich, Saarbrücken und Trier.
Mit jährlichen Subventionen von jetzt 750 000 DM entsteht hier
ein ehrgeiziges Programm zwischen Rockmusik und Theater. Willy
de Ville gastierte hier ebenso wie der ruhmreiche Regisseur
Luc Bondy mit Becketts „Godot“. Der moderne Klassiker war die
Ausnahme. Karier: „Sonst spielen wir kaum Stücke, die mehr als
zehn  Jahre  alt  sind.  Neues  Kultur-Leben  blüht  aus  den
Industrie-Ruinen…

Suff  und  Ernüchterung  –
Bertolt Brechts „Herr Puntila
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und  sein  Knecht  Matti“  in
Essen
geschrieben von Bernd Berke | 19. November 2001
Von Bernd Berke

Essen. Sie legen als Vorspiel einen Schuhplattler hin, sie
juchzen  und  jodeln  ein  wenig.  Gerät  Brechts  Stück  „Herr
Puntila und sein Knecht Matti“ etwa ins trübe Fahrwasser der
volkstümelnden Unterhaltung? Nein, nicht einmal das!

Als wäre sie den Urhebern plötzlich selbst peinlich, bleibt
diese  Eingangs-Szene  unerfindlich  isoliert  und  folgenlos
stehen, sie erstickt geradezu.

Der finnische Großgrundbesitzer Puntila (Claus Boysen) gibt
sich als leutseliger Menschenfreund, sobald er besoffen ist.
Doch  wehe,  er  wird  „sturzhagelnüchtern“  (Brecht).  Dann
verfolgt  er  seine  Klassen-Interessen,  entlässt  reihenweise
Knechte, beschimpft Matti als Aufwiegler und beleidigt alle
Welt.

Matti lässt das Wechselspielchen für eine Weile über sich
ergehen, doch er durchschaut die Lage gleich: Den Herrschenden
kann man nie trauen. Das Bühnenbild (Monika Gora) im Essener
Grillo-Theater  zeigt’s  ja  schon:  Man  spielt  unter  einem
Viadukt,  das  in  der  Mitte  geborsten  ist.  Brückenschlag
unmöglich.

Seltsamer Öko-Visionär auf einem Podest aus Stühlen

Matti-Darsteller  Wolfram  Bölzle  leiert  seinen  Part  lapidar
herunter. Er kennt ja das Gehabe aller Besitzenden bis zum
Überdruss.  Boysens  Puntila  ist  da  schon  (trotz  aller
Leibesfülle)  etwas  beweglicher:  Wie  er  auf  Freiersfüßen
tänzelt und im Handstreich drei Verlobungen mit verwelkten
Dorfmädchen unter Dach und Fach bringt, das ist die vielleicht
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noch beste Sequenz des Abends, der besonders nach der Pause in
Langwierigkeit abgleitet. Am Schluss wird Puntila mit einer
Kurbel auf (wackelige) Denkmalshöhe geschraubt und darf auf
seinem Stuhl-Gebirge vom ländlich-schönen Finnland schwärmen.
Ein Oko-Visionär? Ach was!

Theatralische Mangelwirtschaft: Vor allem den Nebenfiguren ist
ein  schmales  Spektrum  an  Tonfällen  und  Gesten  zugeordnet.
Damit  müssen  sie  halt  auskommen.  Der  verschuldete  Attaché
(Rezo Tschchikwischwili), den Puntilas Tochter Eva (zickig aus
lang unterdrückter Geilheit: Sabine Osthoff) nicht heiraten
will, muss eben stets auf die gleiche Weise exaltiert sein,
der Probst (Arno Kempf) allweil frömmelnd die Hände ringen. So
versackt man in den schalen Konventionen der Typenkomödie. Wer
gerade nicht redet, steht hilflos herum. Da hilft auch das
ausgiebige Kreisen der Drehbühne mitsamt Schwimmbecken, Sauna-
Hütte und Beiwagen-Motorrad wenig.

Gestaltloses Wabbeln wie im Alkohol-Nebel

Regisseur Matthias Kniesbeck hat Bertolt Brechts „Volksstück“
also ziemlich „un-brechtisch“ zugerichtet. Er lässt uns arg
spüren, dass der Text in seiner ständigen Abfolge von Suff und
Ernüchterung  durch  Monotonie  bedroht  ist,  wenn  man  nicht
hellwach  bleibt  und  ihn  entschieden  packt.  Mal  plätschert
diese  Inszenierung  nahezu  operettenhaft  dahin,  dann  wieder
ergeht sie sich nur noch in haltlosem Geschrei, wobei ganze
Text-Passagen  akustisch  auf  der  Strecke  bleiben.  Wie  denn
überhaupt mit der Sprache gehudelt wird.

Hier werden Haltungen nicht mit Lust am Erkennen hergezeigt,
hier  lässt  man’s  gestaltlos  wabbeln  und  treiben  wie  im
Alkohol-Nebel, von dem Puntila umwölkt ist. Doch ein rechter
Sinn fürs Chaos entwickelt sich auch nicht, die Komik erreicht
niemals  den  absurden  Überschlag-Punkt,  sondern  fräst  sich
immer schnell fest.

Lang, lang ist’s her, es war im Januar 1985, doch man erinnert



sich noch mit Freuden an die Köstlichkeit der Peymann-Ära:
Damals richtete Alfred Kirchner denselben Text mit Traugott
Buhre (Puntila) und Branko Samarovski (Matti) in Bochum ein –
herrlich  prall,  schräg,  als  deftiges  und  doch  sinnreiches
Vergnügen. Aber man sollte nicht ungerecht sein: Das war eine
völlig andere Liga.

Ein  „Sturm“  im  üblichen
Rahmen  –  Shakespeares  Drama
am Dortmunder Schauspiel
geschrieben von Bernd Berke | 19. November 2001
Von Bernd Berke

Dortmund.  Ganz  träge  bewegen  sich  die  Gestalten  auf  dem
schlingernden Schiff. Doch allmählich begreifen sie, dass der
Kahn unterzugehen droht. Plötzlich wird aus Bräsigkeit helle
Panik, es erhebt sich Geschrei, und das Wasser spritzt hoch –
bis in die ersten Sitzreihen des Schauspielhauses.

„Der Sturm“ von William Shakespeare tobt mal wieder über die
Bühne, seit Samstag herrscht schwere See in Dortmund. Sie
lässt Neapels König Alonso samt Gefolge (darunter Antonio,
unrechtmäßiger  Herzog  von  Mailand)  auf  einem  verlassenen
Eiland stranden. Zauberkräftiger Beherrscher dieser Insel ist
ausgerechnet Prospero, dem eigentlich Mailand zustünde, der
aber vor zwölf Jahren von seinem Bruder Alonso schmählich auf
offener See ausgesetzt wurde, mitsamt seiner kleinen Tochter
Miranda.

Shakespeares  mutmaßlich  letztes  Stück,  schwankend  zwischen
heiterer  Gelassenheit,  Melancholie  und  Verzweiflung,  lässt
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keine  Rache  zu.  Der  Büchermensch  Prospero,  Muster  eines
geistvollen Regenten, vergibt am Ende seinen einstigen Feinden
und  schwört  aller  magischen  Macht  ab.  In  Dortmund  (Regie
Hermann Schmidt-Rahmer/Bühnenbild Herbert Neubecker) verzeiht
Prospero  gleichsam  zähneknirschend.  Er  ist  der  weltlichen
Dinge müde, von Alters-Verzweiflung satt – und tröstet sich
zum Sçhluss mit Dosenbier.

Das  hier  bisweilen  eher  tapsig  als  wundersam  chaotisch
wirkende  Drama  begibt  sich  auf  sehr  schräges  Geläuf  aus
morschem Holz. Einige Planken werden herausgerissen, so dass
Blicke ins buchstäblich „Bodenlose“ fallen. Man meint, derlei
Bühnenaufbauten schon des Öfteren gesehen zu haben. In diesem
Ambiente  durchdringen  einander  die  Welten:  Hier  Alonsos
dümmliche  Hofschranzen,  da  die  von  Prospero  gezähmte
Geisterwelt  mit  dem  guten  Laufwesen  Ariel  und  dem  bösen
Erdling Caliban.

Ein Drang zur sinnreichen Form bleibt spürbar .

Beim oft simultanen Spiel wird es zuweilen eng auf der Bühne.
Die Menschen sind niemals allein, sondern stets von Geistern
und  Träumen  umfangen.  Und  beide  Sphären  sind  geprägt  von
allerlei Knechtschafts-Verhältnissen; ein Umstand, den diese
Inszenierung  füglich  betont.  Doch  allzu  viel  Erhellendes
gewinnt sie dem Stoff so nicht ab, wie denn überhaupt ein
Drang  zur  sinnreichen  Form  stets  spürbar  bleibt,  doch
Formvollendung sich nur selten einstellt. Mit der Zeit mag
sich die Sache noch entwickeln. Die Premiere muss nicht das
Maß aller Dinge bleiben.

Jede Figur bekommt ihre Attribute oder Schrullen zugeteilt,
nicht immer erschließen sich die Motive: Prospero (Andreas
Weißert)  wandelt  einher  wie  ein  altgriechischer  Philosoph,
immer  mehr  bebenden  Ernst  in  der  Stimme,  um  bedeutsame
Innigkeit bemüht. Alonso (Günther Hüttmann) ist kein König zum
Aufschauen, sondern einer zum Knuddeln.



Wenn der Kulturlose in Büchern blättert

Gar gelenkig rollt und wälzt sich Prosperos nun 15-jährige
Tochter Miranda (Birgit Unterweger) über den Bühnenboden – ein
immerzu tollendes Kätzchen. So bezaubert sie Alonsos etwas
unbedarften Sohn Ferdinand (Alexander Swoboda) und so weckt
sie die Geilheit des wilden Caliban (hier die interessanteste
Figur:  Felix  Römer).  Der  ach  so  Kulturlose  wird  ganz  am
Schluss in Prosperos Büchern blättern, und man darf raten:
Paart sich hier Bosheit mit Wissensdurst, oder wird er sich
zivilisieren?

Zwei Figuren gesellen sich dem Caliban zu wie eine brutale
Ausgabe von Dick und Doof: Trinker (Sebastian von Koch) und
Stephan  (Rainer  Galke),  der  eine  ein  arger  Proll  mit
Bierdosen-Paletten und „saustarken“ Ballermann-Sprüchen, der
andere ein feiger Depp mit österreichischem Zungenschlag. Es
sind  wandelnde  Zugeständnisse  ans  Unterhaltungsbedürfnis,
darin gar nicht so weit von Shakespeare entfernt.

Für Zauber und Poesie ist derweil der kahl geschorene, mit
hellem  Stimmchen  singende  Ariel  zuständig,  gespielt  von
Kindern  (im  Wechsel:  Anna  Bonkhoff,  Christina  Westermann),
sehr lieb und somit nicht von dieser Welt. In ein solches
Jenseits wären wir gern weiter entführt worden. Freundlicher
Beifall im Rahmen des Üblichen. Er entsprach dem Anlass.

Termine: 24;, 26. November, 2., 17. und 29, Dezember. Karten:
0231/5027222.

Gewalt frisst die Sprache auf
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–  Matthias  Hartmann
inszeniert  Kleists  „Familie
Schroffenstein“ in Bochum
geschrieben von Bernd Berke | 19. November 2001
Von Bernd Berke

Bochum. Ringsum zugemauert, sieht die Bühne aus wie das Innere
eines Mausoleums. Hier wird wohl kein freies Leben erblühen,
das ahnt man gleich. Und richtig: Rechts und links, einander
feindlich gegenüber, nehmen die beiden finsteren Clans Platz,
die sich in „Die Familie Schroffenstein“ aufs Blut befehden.

Bochums neuer Intendant Matthias Hartmann hat etwas riskiert,
indem er Heinrich von Kleists Stück erkor. Das Frühwerk aus
dem  Jahre  1800  gilt  vielfach  als  unfreiwillig  komische
„Scharteke“.  Doch  weit  gefehlt!  In  dieser  Vorlage  steckt
wilder, entfesselter Furor – wie in Kleists Erzählung „Michael
Kohlhaas“.

Sehr  richtig  schon  Hartmanns  Entscheidung,  die  in  Spanien
angesiedelte  Urfassung  („Die  Familie  Ghonorez“)  zu  wählen,
deren bloße Rollen-und Ortsnamen schon ungleich mehr Hitze
ausstrahlen  als  die  spätere  Eindeutschung  mit  all  ihren
Ottokars und Gertrudes.

Ein Erbvertrag als Quell des Übels

Zurück zum Eingangsbild. Wie undurchdringliche Menschen-Mauern
sitzen die feindlichen Familien da. Vollends ungerührt bleiben
sie, wenn einer aus der Phalanx hervortritt und etwa seine
Irritation über diesem versteinerten Zustand bekundet.

Quell allen Übels: Ein fataler Erbvertrag besagt, dass beim
Aussterben der einen Sippe deren gesamte Habe der anderen
zufällt. Alsbald wünschen sie einander Pest und Verderben an
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den Hals – und als ein Kind zu Tode kommt, werden „die da
drüben“  gleich  des  Mordes  bezichtigt,  was  ungeheuerliche
Steigerungen  nach  sich  zieht.  jedes  Gerücht,  jedes
Missverständnis  birgt  jetzt  Sprengkraft.  Keiner  will  des
anderen Worte wirklich hören. Wir erleben in Bochum vor allem
das  Drama  einer  nachhaltigen  Sprach-  und  Sinn-Zerstäubung.
Gewalt frisst die Sprache auf.

Bei Hartmann klappern die Clans zu Beginn mit Löffeln, als
wollten sie den (Lebens)-Rhythmus der Gegenseite zerstören.
Bedrohlich  kakophon  klingt  es,  passend  untermalt  von  vier
Musikern aus einem kleinen Orchestergraben. Raimond, Graf aus
dem Hause Ciella (Fritz Schediwy), tritt wie ein krähenhafter
Diktator  ans  Mikrophon  und  schwört  bitterste  Rache  für
besagten Kindstod. Er spuckt, krächzt, würgt und zerhackt die
Konsonanten seiner Hass-Worte. So militant und gewaltbereit
rasselt hier die deutsche Sprache, dass es zum Fürchten ist.
Man lese nur nach: Es ist bei Kleist schon angelegt.

Die ganze Hysterie steht schon im Text

Auch  wenn  man  bisweilen  fürchtet,  die  Inszenierung  könne
zapplig aus den Fugen geraten: Ständiges Stammeln, hysterische
Ausbrüche und marionettenhafte Ohnmachten sind aus dem Text
herzuleiten. Überhaupt lauscht Matthias Hartmann jeder Sequenz
ihre ganz eigenen, zumeist schrecklich dumpfen oder angstvoll
kreischenden Tonfälle ab – und er verfügt über ein Ensemble,
das  diese  dunklen  verbalen  Triebkräfte,  die  schier
unaufhaltsame Dynamik der Feind-Bilder, auch fassbar macht.
Statt eines dürr-theoretischen Regie-„Konzeptes“ waltet hier
die sorgsame Arbeit am Gehalt der Szenen.

Raimond geriert sich zunehmend als blutgieriger Rache-Teufel.
Fritz Schediwy legt die Rolle als wahres Pandämonium an. Man
sieht ihm fassungslos zu, auch atemlos. Während seine Gemahlin
Elmire (Ulli Maier) ihn vergeblich zu beschwichtigen sucht,
treibt auf der Gegenseite Franziska (Veronika Bayer) ihren
Alonzo  (Ernst  Stötzner)  an.  Bis  dieser  kühlere  Kopf



seinerseits Rache übt, dauert es lange. Doch dann ist das
Schwungrad nicht mehr anzuhalten.

Gegenwelt der Liebenden

Sehr  anrührend  die  machtlose  Gegenwelt  der  Liebenden.  Wie
Romeo einst Julia, so liebt Raimonds Sohn Rodrigo (Johann von
Bülow) die Tochter aus dem verfeindeten Hause, Ignez (Sonja
Baum).  Zuerst  diese  Angst  voreinander,  dann  allmähliche
Näherung, Überschwang frischen Glücks, doch auch schon das
erste  Necken  und  Keifen,  daraufhin  wieder  verzückte
Umarmungen. Ein ergreifendes Wechselspiel der Liebe. Später
dieses bannende Bild: ihrer beider paradiesische Nacktheit als
höchst bedrohte Utopie eines anderen Lebens.

Am Ende, über den Leichen ihrer Kinder, haben die Herrscher
noch  nicht  genug  vom  Feldgeschrei.  In  babylonischer
Sprachverwirrung irren alle gespenstisch umher, jeder nur mit
seinen Worten, seinem Wahn beschäftigt. Wo sich bei Kleist am
Ende  eine  gar  zu  späte  Reue  ergibt,  lautet  hier  der
allerletzte  Satz:  „Wir  müssen  vorwärts!“  Geht’s  denn  noch
weiter hinab in die Hölle?

Frenetischer Beifall mit Bravos für alle. Fast wie zu Peymanns
Bochumer Zeiten.

Termine: 1., 5., 11., 19., 20., 28. Nov. Karten: 0234/3333
111.
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Auftakt zur Ära Hartmann mit
Turrinis „Die Eröffnung“ und
Marivaux‘ „Triumph der Liebe“
geschrieben von Bernd Berke | 19. November 2001
Von Bernd Berke

Bochum.  Am  Samstag  pochte  in  Bochum  das  Herz  unserer
Theaterwelt.  Die  Spitzenkräfte  der  „Großkritik“  waren
angereist – endlich einmal wieder, nach jahrelanger Ignoranz,
mit  der  sie  den  vormaligen  Intendanten  Leander  Haußmann
abgestraft hatten. Nun aber galt es, den Beginn der neuen Ära
Matthias Hartmann zu begutachten.

Gleich  zwei  Premieren  wurden  aufgeboten:  Als  Uraufführung
gab’s  Peter  Turrinis  dem  Anlass  angegossenes  Stück  „Die
Eröffnung“  (Regie:  Hartmann),  hernach  vollzog  sich  der
„Triumph  der  Liebe“  (Regie:  Patrick  Schlösser)  von  Pierre
Carlet de Marivaux, ein rokokohaft abgezirkeltes erotisches
Intrigenspiel des 18. Jahrhunderts, als Vorbotschaft heutiger
„Coolness“ und taktisehen Kalküls im Umgang der Geschlechter
zu  deuten.  Keine  schwere  Kost  also,  doch  beileibe  keine
Leichtgewichte.

„Ich eröffne Ihnen mein Leben. Ich bin für die Bühne geboren…“
So beginnt Turrinis Text, den „Der Mann“ (Michael Maertens)
praktisch im Alleingang bewältigt. So vieles wird er uns noch
„eröffnen“: sein Glück und Unglück, sein Jauchzen und sein
Krächzen zum Tode. Vor allem aber seinen Traum vom Theater.
Hierzu führt er einen weißen Kasten mit sich, in dem sich eine
verkleinerte Maschinerie verbirgt – samt goldener Souffleusen-
Muschel  und  einem  Pappkrönchen  für  den  „König  der
Schauspieler“. Für diesen hält sich jener Mann, der zunächst
Handys feilgeboten hat. Denn irgendwann hat er alle großen
Rollen gespielt – vom „Faust“ bis zum „Hamlet“ und retour.
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Auch  den  „Jeeeedermann“-Drohruf  des  Todes  hat  er  parat,
wirklich zum Steinerweichen.

Gefangen ist er im engen Bühnen-Geviert. Später windet er sich
gar in einer Zwangsjacke, doch immer wieder träumt er sich
weit über derlei Bedrängnis hinaus. Aber, ach, das Leben löst
die Träume nicht ein: Der „Arsch“ seiner Freundin erscheint
ihm plötzlich viel zu breit. Die Trennung von ihr macht ihn
„Herz-los“, später findet er (oh, Anspielung auf Haußmanns
liebstes Bühnen-Emblem) ein „dreckiges Herz“ im Staube. Kaum
hat sich ein einzelner Zuschauer darob ein „Buh“ abgerungen,
so  erweist  sich  die  unzerstörbare  Theater-Lebendigkeit  des
Organs. Es pulsiert und blutet noch.

Auch  dieser  Text  pulsiert.  Zwischen  Schmerz  und  Groteske
wirbelt er gar vieles vom Urgrund des Theaterdaseins auf. Das
Theater scherzt mit sich selbst (mal wie eine Bierzeitung, mal
subtil),  es  ist  auch  bestürzt  über  sich,  scheint  jedoch
rettende  Kräfte  zu  bergen.  Und  es  ist  viel  mehr  als  ein
Kabinettstück, was Michael Maertens dem abgewinnt. Von Comedy
bis Tragödie, von gepresstem Frust bis zum haltlosen Jubel
durchmisst  er  die  Gefühls-Skala.  Rasender  Beifall.  Das
Publikum war im Handstreich gewonnen.

Sodann: „Triumph der Liebe“. Bei Kerzengeflacker war die Bühne
anfangs so düster wie nur je in in der Steckel-Epoche des
Hauses.  Ratternd  raste  der  Text  dahin,  als  sei  er
abgespeichert und werde nur nur angeklickt. Doch das betraf
die erotischen Finten. Sobald sich daraus Gefühle (oder deren
Surrogate)  ergeben,  fließt  die  Rede  schmeichelnd;  bis  zum
illuminierten Schlussbild, das in ein fernes Märchenreich zu
weisen scheint. Dieser Triumph der Liebe dürfte eine bloße
Illusion sein, nur Widerhall der Wünsche.

Hier entsteht Tiefgang ganz von selbst

Leonida,  Prinzessin  von  Sparta  (herb  sich  gebende
Entschlusskraft: Johanna Gastdorf), will das Herz des jungen



Agis (Patrick Heyn) gewinnen. Einst raubte ihr Geschlecht dem
Seinen den Thron. Sie muss nun seinen Sippen-Hass überwinden.
Zudem muss sie in jene Einsiedelei vordringen, in der Agis vom
Philosophen Hermokrates und dessen Schwester Leonine vor der
Welt beschirmt wird.

Ergo: Sie hat, um ihr Ziel zu erreichen, diese beiden in sich
verliebt zu machen. Umstellt von Lauschern, setzt sie die
zittrige Mechanik der Täuschungen in Gang. Köstlich, wie jene
Versteinerten, die noch nie geliebt haben, allmählich errötend
zu  hoffen  wagen:  der  eitle  Philosoph  (Armin  Rohde),  die
altjüngferliche Schwester (Margit Carstensen). Zwei wunderbare
Darsteller!

Einmal wird Bernd Spiers Gassenhauer „Das kannst du mir nicht
verbieten“  gesungen,  dazu  leuchtet  ein  Gemälde  von
Michelangelo auf. Doch derlei Überwürzung ist schon ein rarer
Ausrutscher ins Spaßtheater. Insgesamt geht die Sache einen
anderen Gang, wobei Tiefgang wie von selbst entsteht. Auch
zeugt der Zugriff erlesene Gestalt: Patrick Schlösser arbeitet
souverän  mit  Symmetrien  und  deren  Auflösung  im  zuckenden
Taumel, mit Licht- und Schattenwerten sowie fast filmischen
Einblendungen.

Nochmals Jubel. Nehmt alles nur in allem: ein verdammt starker
Auftakt in Bochum.

Termine: 27, 28. Okt, 2., 10., 11., 15. und 16. Nov. (Die
Eröffnung); 26. Okt, 4., 8. und 9. Nov. (Triumph der Liebe).
Karten: 02 34/3333-111.



Das  Niemandsland  am  Ende
aller  Träume  –  Tennessee
Williams‘  „Endstation
Sehnsucht“ in Wuppertal
geschrieben von Bernd Berke | 19. November 2001
Von Bernd Berke

Wuppertal. Kreuz und quer über die Bühne verstreut sieht man
Scheußlichkeiten  der  50er  Jahre.  Verschlissenes  Mobiliar,
ärmliche Plastik-Kultur. Ringsum schaut’s aus wie auf einem
billigen Campingplatz.

Oder wie auf einem melancholischen Gemälde von Edward Hopper:
Rechts verläuft ein Gleis ins Niemandsland, daneben erheben
sich dürre Telegrafenmasten. Wahrlich, es ist die „Endstation
Sehnsucht“. Hier leben und leiden die unbehausten Figuren aus
Tennessee Williams‘ Stuck.

Im  Wuppertaler  Schauspielhaus  (Regle:  Paolo  Magelli  /
Bühnenbild: Cary Gayler) begegnen sich die Schwestern Blanche
DuBois  und  Stella  anfangs  so,  als  wären,  sie  wieder  die
kleinen  Mädchen  von  damals.  Sie  balgen,  sie  kichern  und
kitzeln  einander.  Doch  es  ist  nur  ein  Nachklang  früherer
Spiele. Inzwischen ist ja längst das Erwachsenen-Leben mit all
seinen Zumutungen über sie beide hinweg gegangen, gleichsam
schweren Schrittes.

Blanche (Eicke Gercken) sucht bei Stella (Patricia Hermes)
letzte Zuflucht: Das einstige Familien-Vermögen schwand dahin,
vor allem aber hat sie alle Freunde und fast jede Hoffnung auf
Liebe verloren. Sie wirft sich nun jedem hin wie eine Hure und
ertränkt ihre wachsende Hysterie in Alkohol.

Mechanik statt Magie des Textes
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Stella wiederum ist mit Stanley Kowalski (This Maag) nicht nur
verheiratet, nein, sie ist ihm verfallen. Dieser Klotz von
einem  Kerl  säuft  und  pokert  unentwegt.  Wenn  Stella  nicht
spurt, schlägt er sie grün und blau. Doch ihr Begehren höret
nimmer  auf.  Stanley  wirkt  hier  gar  nicht  so  animalisch,
sondern ist einer von der weinerlich-brutalen Sorte, selbst
zutiefst  vereinsamt;  wie  denn  überhaupt  die  Wuppertaler
Aufführung  mehrerlei  Einsamkeiten  vor  uns  ausbreitet.  Vom
gelingenden Leben dürfen all diese Menschen wohl nicht einmal
träumen.

Ganz  anders  als  bei  Frank  Castorf,  der  dasselbe  Stück  in
Salzburg (und nun in Berlin) herausbrachte und die Vorlage
nach  eigenem  Gutdünken  umstülpte,  hat  die  Wuppertaler
Inszenierung großen, vielleicht auch allzu großen Respekt vor
dem Original. Man wagt kaum, ihn anzutasten, zu raffen oder zu
stilisieren. Sie reichen uns den Text sozusagen Zeile für
Zeile dar. Doch obwohl man alles breit ausspielt, bleibt der
Ertrag merkwürdig schmal. Wir erleben eher die Mechanik als
die Magie des Stückes.

Eine gar zerbrechliche Frau

Längen  gibt’s  ebenfalls:  Schier  endlos  sitzen  Stanley  und
seine Kumpane am Pokertisch, wir dürfen ihnen beim Biertrinken
zusehen. Prost! Aber man nimmt sich auch Zeit, peinigende
Sprechpausen wirken zu lassen.

Nachdem  das  anfängliche  hektische  Getrappel  und  Geplapper
vorüber  und  die  offensichtliche  Nervosität  abgelegt  ist,
gewinnt man dem Text einige Nuancen ab. Besonders Eike Gercken
als Blanche vermag ihre Figur anrührend darzustellen, es gibt
sogar einige inbrünstige Momente.

Sie mimt zunächst die Tapfere, die „eigentlich ganz patente“
Frau. Doch dazu ist sie viel zu zerbrechlich – und schließlich
ganz  und  gar  gebrochen.  Am  Ende  hockt  sie  da  als
überschminkte,  grässlich  rosa  gekleidete  Barbie-Puppe  und



lässt  sich  willenlos  wegführen  –  geradewegs  in  die
Psychiatrie.  Das  schiere  Elend  in  bonbonbunten  Mischlicht-
Farben. Doppelt betrüblich.

Woran  die  stärksten  Frauen
scheitern  mussten  –  Jürgen
Bosse  inszeniert  Schillers
„Maria Stuart“ in Essen
geschrieben von Bernd Berke | 19. November 2001
Von Bernd Berke

Essen. Das soll Maria Stuart sein? Mit kahl geschorenem Haupte
betritt sie die Essener Schauspielbühne. Schottlands Königin,
die in Friedrich Schillers Drama als Schönheit sondergleichen
gepriesen wird, sieht aus wie eine blasse Büßerin in Sack und
Asche.

Doch sobald die junge Darstellerin Sabine Osthoff in Jürgen
Bosses Inszenierung zu sprechen anhebt, weiß man’s besser:
Nicht bußfertig, sondern so selbstgewiss und fordernd klingt
ihre rasche Rede, als stehe sie auf feministischen Barrikaden.
Aber derlei „Möblierung“ gibt’s in Wolf Münzners kargem, sehr
spieldienlichem Bühnenbild nicht.

Mit  Maria  verglichen,  wirkt  Englands  Regentin  Elisabeth
(höchst  differenziert:  Heike  Trinker)  geradezu  sanftmütig,
nachdenklich – und damenhaft elegant. Gleichsam als moderne
Business-Frau hat sie auch seelische Kältezonen. Dass sie am
liebsten jungfräuliche Amazone bliebe, möchte man ihr trotzdem
(und trotz eines kraftvollen Bogenschusses) kaum glauben.
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Aus Angst vor Volksaufruhr und königlich-weiblicher Konkurrenz
hält Elisabeth jene Maria in England schmählich gefangen. Doch
sie wirkt hier keineswegs harscher als ihre so mutwillige
Widersacherin. Das gilt selbst für die zentrale Szene, die
Begegnung  der  beiden  Monarchinnen.  Auch  der  feuerköpfige
Mortimer (Benjamin Morik), der Maria aus dem Kerker befreien
will, kommt anders daher als sonst. Zwischen all den steifen
Staatsräten Englands (besonders imposant: Berthold Toetzke als
Burleigh)  tollt  er  in  kurzen  Hosen  hemm  und  entfacht  als
wirrer Heißsporn eine Hektik, die mehr und mehr auch komische
Züge trägt.

Ungemein rasch gesprochener Text

Apropos Hektik: Man hat zwar in Essen einige Rollen gegen den
Strich besetzt, spielt jedoch den Text getreulich nach. Aber
in welcher Eile! Hätte man sich doch nur dreieinhalb statt
drei Stunden Aufführungsdauer gegönnt, so hätte man Sinn- und
Denkpausen  setzen  können.  Man  sollte  Schillers  wunderbare
Verse sorgsamer gliedern. Die Inszenierung hat also gewisse
Schwachpunkte. Dennoch kommen die Qualitäten der Vorlage zur
Geltung:  Es  ist  und  bleibt  eben  schlichtweg  genial,  wie
Schiller die Wechselwirkungen hoher Staatspolitik, religiöser
Gegensätze (Elisabeth ist anglikanisch, Maria katholisch) und
erotischer Rivalitäten im Intrigenspiel verflochten hat. Das
Drama von 1800 ist spannend bis auf den heutigen Tag.

Man ahnt ja auch den redlichen, durchaus tragfähigen Ansatz
der Regie: Offenbar will Jürgen Bosse Möglichkeiten weiblicher
Autonomie unter patriarchalischen Verhältnissen, im letztlich
doch von Männern beherrschten Polit-Getriebe erkunden. Und so
erscheinen Maria und Elisabeth wie zwei widerstreitende Seelen
in  einer  vom  selben  Zwang  beengten  Brust.  Man  kann  sich
ungefähr ausmalen, wie stark die zwei Frauen gemeinsam wären.
Zumindest in diesem (historischen) Kontext scheinen sie aber
beide zum Scheitern verurteilt. Wenn das keine Tragödie ist…

Am Ende, nach Marias Hinrichtung, schwankt Elisabeth im golden



schimmernden  Kleide  auf  ihren  Thron.  Von  allen  Ratgebern
verlassen,  sitzt  sie  ganz  einsam  im  langsam  verlöschenden
Licht. Ein wirklich einprägsames Schlussbild.

Termine:  23.,  24.  Sep.  /  8.,  14.,  29.  Okt.  Karten:
0201/8122-200

Die  Evolution  frisst  ihre
Kinder  –  Nicky  Silvers
Horror-Comedy  „Fette  Männer
im Rock“ in Dortmund
geschrieben von Bernd Berke | 19. November 2001
Von Bernd Berke

Dortmund. Die blonde Tussi im Kostüm beklagt sich, als wär’s
mit der Pauschalreise nicht so recht gelaufen: Nein, ach nein,
Strände habe sie noch nie leiden können. Der ganze Sand in
Strümpfen und Schuhen…

Diese  Phyllis  (Harriet  Kracht)  und  ihr  debiler,  anfangs
immerzu stotternder Sohn Bishop (Sebastian von Koch) sind als
einzige Überlebende eines Flugzeugabsturzes auf einer Insel
gestrandet.  Als  Bishop  seinen  ersten  Hunger  mit  Muttis
Lippenstift gestillt hat, darf er die verblichenen Fluggäste
tranchieren. Mit dem Unterarm einer Nonne fängt’s an, hernach
ist es auch schon mal ein Baby, das er kannibalisch vertilgt
und dessen Hirnschale er mit dem Trinkhalm ausschlürft. Hier
fragt man sich denn doch beklommen, wohin sich das Theater
treiben lässt.
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Nicky Silvers Farce „Fette Männer im Rock“ erspart einem aber
auch  nichts.  In  der  Dortmunder  Studio-Aufführung  (Regie:
Hermann  Schmidt-Rahmer)  erleben  wir  eine  schrille  Horror-
Comedy. Immer wieder gleiten jedoch Schatten und Irrlichter
des  Traumes  über  die  Szenerie,  so  dass  dies  alles  als
monströse Kopfgeburt kenntlich wird, womöglich ausgebrütet in
der Phantasie eines früh vom Vater vernachlässigten Kindes.
Mal überlappen sich die Zeitebenen und Figuren, mal gleiten
sie mit Spiegeleffekten aneinander vorbei – just wie im (Alb)-
Traum.

Die Personen sind nicht mehr fest umrissen, sind nur noch
Wiedergänger ihrer selbst, Attacke und Selbstaufgabe fließen
ineinander.  Auch  bodenloser  Unernst  und  jähes  Erschrecken
changieren hier, zuweilen bewusst bonbonkitschig verknüpft.

Jener  besagte  Vater  (Sébastien  Jacobi),  blasiert-cooler
Kinoregisseur,  tut’s  unterdessen  mit  einem  durchgeknallten
Pornofilm-Starlet (Sandra von Kiedrowski), das zwischen den
paar verbliebenen Optionen des Lebens zuckt, als seien es
Stromstöße. Frau und Sohn werden das Flugunglück ja wohl nicht
überlebt haben, oder? Doch!

Nach Jahren kehren die zwei zurück, nun flackert das Urzeit-
Lagerfeuer  mitten  im  Wohnzimmer.  Sohn  Bishop,  längst
verwilderter „Wolfsjunge“ und durch nichts mehr aufzuhalten,
besorgt der Mutter haufenweise die ersehnten Schuhe – von
Leuten, die sie „nicht freiwillig hergeben“. Sodann schlachtet
er den Vater, dessen schwangere Gespielin und wohl auch die
inzestuös begehrte Mutter ab. Das hysterische Nach-Spiel in
einer Psychiatrie lässt alles vollends kollabieren. Wer Arzt
ist und wer Patient, kann man allenfalls noch daran erkennen,
ob der Kittel vorn oder hinten zugeknöpft wird. Am Ende ertönt
nur noch das Geschrei der Affen…

Umkehrung  der  Evolution  also.  Unterm  dünnen  Anstrich  der
Zivilisation bricht die rohe Kreatur hervor – wie für alle
restlichen Zeiten. Wir müssen keine Kriegsgebiete nennen, um



derlei Befürchtungen in der Realität zu verankern. Und wir
müssen  keine  bestimmten  Medien  oder  Geiselnahme-Talkshows
zitieren,  um  zu  ahnen,  dass  Grausamkeiten  konsumierbar
zugerichtet werden. Silvers Stück ist gar nicht so haltlos,
wie es zunächst scheinen mag.

Die Inszenierung wandelt gelegentlich auf dem Grat, letztlich
ödes  Nur-noch-Chaos  zu  produzieren.  Doch  das  Darsteller-
Quartett,  allen  voran  Sebastian  von  Koch  als  Mutant  des
abgründig  Bösen,  spielt  zuweilen  so  schockierend
angriffslustig,  dass  man  die  Stätte  der  Kultur  am  Ende
keineswegs nur amüsiert, sondern angefüllt mit wirren Ängsten
und  Aggressionen  verlassen  mag.  Ob  solche  Gefühle  wohl
fruchten?

Termine: 22., 30. September. Karten: 0231/502 72 22.

Wild  wuchernder  Wahnsinn  –
Martin  Kusej  bringt  in
Salzburg  „Hamlet“  auf  die
Bühne
geschrieben von Bernd Berke | 19. November 2001
Aus Salzburg berichtet Bernd Berke

Ein riesiges Treibhaus steht auf der Bühne. Darin werden in
den nächsten vier Stunden die schlimmsten Dschungel-Pflanzen
wuchern:  Intrigen,  Rachsucht,  Wahnsinn,  Mord.  Zunächst  hat
hier noch wirkliches Grün gestanden, doch das wird gleich zu
Beginn geschnitten, die schütteren Reste dienen bestenfalls
noch als Tarnung für die zahlreichen Spitzel im Staate.
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Später wird der gläserne Bau (Bühne: Martin Zehetgruber) nackt
und  kahl  sein  wie  eine  aufgelassene  Industriehalle,  gegen
Schluss wird Schnee liegen. Auch sind die meisten Bodenbretter
verschwunden, man kann nur über dem offenen Schlund der Hölle
balancieren.

Es ist der zunehmend naturwidrige Schauplatz für Shakespeares
große Tragödie „Hamlet“. Anfangs haben wir gesehen, wie das
Areal von Soldaten umstellt war. Diese Wehrhaftigkeit soll
einen perfiden Machtwechsel abschirmen. Hamlets Vater ist von
dessen  eigenem  Bruder  Claudius  umgebracht  worden.  Der  hat
somit nicht nur die Krone an sich gerissen, sondern gleich
noch die Königin, Hamlets Mutter, geheiratet, Das ist die dem
Drama vorausliegende Ur-Szene, die alles weitere Verhängnis
auslöst.

In  Martin  Kusejs  Salzburger  Festspiel-Inszenierung  steht
Hamlet sogleich erbittert frontal zur Gesellschaft, die sich
unterm neuen Herrscher wohlig eingerichtet hat. Sie verhöhnen
ihn, weil nicht auch er sich geschmeidig den Verhältnissen
anpasst.

Der  König  (Marcus  Calvin)  und  seine  schmierig-mafiosen
Schranzen machen es sich im Luxus bequem. Von sich selbst
scheinen diese Leute zu glauben, sie strahlten die Erotik der
Macht aus. sie seien furchtbar fesch.

Fesch hergerichteter Faschismus dämmert herauf

Und  an  wen  könnte  man  bei  diesem  Stichwort  in  der
Alpenrepublik denken? In der Festspielzeitung hat Kusej, der
aus  Österreich  stammende  Regisseur  des  Stuttgarter
Staatsschauspiels, den Hamlet-Stoff mit Jörg Haiders Aufstieg
in Austria kurzgeschlossen. Es ist etwas faul im Staate. Kusej
sieht  alle  Übel  eines  fesch  hergerichteten  Faschismus
heraufdämmern. Und er stellt die Frage nach Widerstand.

Darf man, wie Hamlet es so lange tut, bedenklich zögern, oder
soll man losziehen gegen „ein Meer von Plagen“? Natürlich geht



ein Weltendrama wie „Hamlet“ in derlei politischer Zueignung
nicht auf, auch wenn hier am tödlichen Ende der Walzer „An der
schönen  blauen  Donau“  aus  den  Lautsprechern  dröhnt,  was
im Premieren-Publikum Buh- und Bravo-Orkane auslöste.

Ästhetisch fesselndes Theater

Doch Kusej hat der Versuchung widerstanden, das Stück nur auf
seine politischen Ängste hin zurechtzubiegen. Gespielt wird
Heiner  Müllers  reimfreie  Übersetzung.  Es  entfaltet  sich
ästhetisch  fesselndes  Theater;  in  Sachen  Sprechkultur
erfreulich  auf  der  Höhe,  szenisch  durchdacht,  die  Tempi
zwischen Furioso und Zeitlupe virtuos wechselnd – und oft
zutiefst  bewegend,  wie  etwa  in  den  Wahnsinns-Szenen  der
Ophelia  (Johanna  Wokalek).  Gewiss:  Einige  Szenen  hat  man
umgestellt, doch all das ist nachvollziehbar.

Hamlet (Samuel Weiss), der den Selbstmord-Monolog gleich zu
Beginn hervorstößt, wühlt sich hier aus anfänglich hilfloser
Verzweiflung heraus und legt sich eine listenreiche Strategie
zu. Atemberaubend, wie der Darsteller die Übergänge zwischen
beiden Haltungen vorführt.

Dieser Hamlet ist gar nicht so sehr der von des Gedankens
Blässe  angekränkelte  Intellektuelle.  Zwar  zaudert  er,  doch
schlägt er hernach umso drastischer zu, kalt bis ans Herz.
Polonius, Rosenkranz und Güldenstern müssen dran glauben. Er
knallt sie ab wie in einem schlechten Film. Hamlets Rache
bekommt  geradezu  terroristische  Selbstläufer-Qualitäten.  Wo
spielte  das  Stück  noch?  Damals  in  Dänemark?  Heute  in
Österreich?  Der  Rest  ist  Schweigen.



Nur  noch  Zerstreuung  und
Betäubung  –  Frank  Castorf
inszeniert  in  Salzburg
Tennessee  Williams‘
„Endstation Sehnsucht“
geschrieben von Bernd Berke | 19. November 2001
Aus Salzburg berichtet Bernd Berke

„Big Brother“ hat nun auch Tennessee Williams eingeholt, die
allgegenwärtigen Kameras sind bis zur „Endstation Sehnsucht“
vorgedrungen. Lust auf heftige Eheprobleme? Eine Sekunde, wir
schalten um von der Küche ins Badezimmer, sehen Sie selbst!

Regisseur Frank Castorf hat Williams‘ Nachkriegs-Klassiker von
1947 (George Orwells Roman „1984″ mit dem „Big Brother“-Motiv
erschien  übrigens  1948)  für  die  Salzburger  Festspiele  in
unsere Zeit gezerrt; in eine Zeit, die keine privaten Dinge
mehr  zulässt,  in  der  jedes  ordinäre  Gezeter  sogleich  für
schrille Talkshows zugespitzt wird. Und so übermittelt denn
auch  ein  TV-Bildschirm  in  dieser  Inszenierung  mancherlei
Szenen  zwischen  Dusche  und  Toilette.  Anders  als  im
Originaltext, quetschen sich die Beteiligten auch schon mal zu
dritt oder sechst auf der Bettstatt und vollführen groteske
sexuelle Turnübungen.

Willkürliche Einschübe und jede Menge Zeitgeist

Die Geschichte vom geradezu tierhaft virilen „Proll“ Stanley
Kowalski, der die ungleich zarteren Seelen seiner Frau Stella
und  ihrer  Schwester  Blanche  sozusagen  mit  bloßen  Fäusten
zermalmt,  wird  von  Castorf  mit  willkürlichen  Einschüben
versehen. Kowalski, der ja nun einmal aus Polen in die USA
eingewandert  ist,  bekommt  eine  fetzenhafte  Solidarnosc-
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Biographie  verpasst,  er  soll  einst  an  der  Seite  (und  im
Schatten) Lech Walesas für die Freiheit gekämpft haben. Doch
von seinen früheren Utopien ist nichts geblieben als eine
ziellos rasende Energie am Rande der Kriminalität. So ähnlich
ergeht’s hier allen: Das früher Erträumte zeigt nur noch seine
albtraumhaften Fratzen.

Trostlos wirkt die unbehauste Szenerie. Gegen Ende wird diese
auf grelle Art dürftige Kleinwohnung der Kowalskis (Bühne:
Bert Neumann) so weit nach hinten gekippt, dass alles Mobiliar
verrutscht und die Darsteller sich nicht mehr auf den Beinen
halten können. Die Welt ist also mal wieder ein unrettbar
sinkendes Schiff. Doch dieser im Theater ach so gängige Befund
wird  nicht  so  sehr  erkundet,  sondern  schlichtweg
vorausgesetzt.

Alles ist mies, aber wir spielen’s munter ‚runter

Mögliches Motto: Alles ist mies, aber wir spielen’s munter
‚runter. Als sei’s eine Bochumer Regietat nach Art von Jürgen
Kruse,  wird  unablässig  Popmusik  ins  triste  Geschehen
eingeschleust – von Lou Reed („Perfect Day“) bis „Oasis“.
Überhaupt  wird  das  menschliche  Elend  allzeit  mit  Singsang
verkleistert, den Rest erledigt „Doktor Alkohol“. Ruhe und
Besinnung  sind  nicht  mehr  vorgesehen,  nur  Zerstreuung  und
Betäubung. Noch so ein Befund, der etwas für sich hat; wie
denn Castorf überhaupt etlichen grauslichen Zeitgeist auf die
Bühne  schaufelt.  Und  zwischendurch  lässt  er  sogar  einige
kostbare  Momente  stehen,  in  denen  das  wahre  Leiden  an
Sehnsucht  und  Begierde  hindurch  schimmert.

Auf die Nerven geht aber diese Manier: Stets werden Sätze
wiederholt und auf die schrille, zumeist hysterische Spitze
getrieben.  Das  schmälert  die  durchaus  achtbaren
schauspielerischen  Leistungen.  Der  Text  geht  vielfach  im
Gebrüll oder Gewinsel unter. Alle Haltungen sind nur noch Pose
und  Zitat,  eine  Lebensgeschichte  geschweige  denn  eine
umrissene Identität scheint keine dieser Figuren zu haben. Sie



alle existieren nur noch als zumeist infantile Improvisationen
ihrer selbst.

Henry Hübchen als Stanley Kowalski flattert zwischen haltloser
Wut, fast schon rührend lachhafter Kraftmeierei und bloßer
Leichtfertigkeit. Kathrin Angerer als Stella oszilliert als
piepsiger Marilyn-Monroe-Verschnitt zwischen Vorstadtschlampe
und Sensibelchen, und auch Silvia Rieger als Blanche, ehemals
wohl attraktiv, ertrinkt in Augenblickslaunen.

Unter  vier  Schlagworte  fasst  das  mit  superklugen  Essays
gesättigte Programmheft die Zeitdiagnose: Danach herrschen in
diesen unseren Tagen: Verwahrlosung, Lebensgier, Paranoia und
Depression. All dies prägte die Inszenierung, die ein Gewoge
aus Bravo- und Buh-Rufen hervorrief. Wie sagte doch die Frau
vom Frittenstand am Theater, die tags zuvor die Generalprobe
gesehen hatte: „Es ist halt a Problemstück“. Ei, freilich.

Künstlers  Erdenwallen
zwischen Porno und Designer-
Droge – Mülheimer Stücketage
begannen  mit  Rainald  Goetz‘
„Jeff Koons“
geschrieben von Bernd Berke | 19. November 2001
Von Bernd Berke

Mülheim. Auf der Bühne zappeln „Adam und Eva“ unter lautem
Lustgestöhne.  „Sie  poppen,  sie  ficken,  sie  tun  es“,
kommentiert einer ungerührt übers Mikrofon. Und dann, vollends
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gelangweilt: „Mein Gott, ist das geil“.

Drastischer Auftakt zum Mülheimer Dramatikerwettbewerb „stücke
2000″: Mit Adam und Eva sind hier Jeff Koons und Ilona Staller
(„La  Cicciolina“)  gemeint.  Wir  erinnern  uns:  Der  US-
Trivialkünstler wurde grell berüchtigt, als er seine Orgasmen
mit  Italiens  Porno-Queen  zu  grässlichen  Kitsch-Skulpturen
gefrieren ließ. Auch sonst hat er alle Untiefen, der Banalität
durchwatet. Inzwischen ist er ziemlich „out“…

Der Dramatiker Rainald Goetz hat sich freilich noch einmal
vehement auf den Mythos gestürzt und ihn – in seinem Stück
„Jeff Koons“ – unter Wortkaskaden pompös beigesetzt. Goetz
(Jahrgang 1954 / knackig betitelte „Werke: „Krieg“, „Irre“,
„Hirn“), der auf seine älteren Tage der Techno- und Rave-Szene
huldigt, sieht in Koons (geboren 1955) eine Ikone der neueren
Künste, sozusagen Andy Warhols Stellvertreter auf Erden.

Immerhin: Das im eigentlichen Sinne „Obszöne“, weil gänzlich
Marktgeile einer solchen Kunstkarriere hat auch Goetz leicht
angewidert  registriert.  Ein  Überdruss  am  „Betrieb“  wird
spürbar. Künstlers Erdenwallen ist nicht nur feierlich.

Ratternde Textcollage

Lauter Warhols mit unverkennbarem Weißhaar sind es denn auch,
die  zu  Beginn  in  einer  Absteige  hocken,  immer  mal  wieder
„einen nehmen“ (Dosenbier, Designer-Drogen) und versuchen, der
Goetzschen Textfluten Herr zu werden. Da wird gereimt bis zum
Irrsinn  und  rhythmisiert,  dass  es  knattert.  Es  wechseln
Stakkato  und  Plätschern,  Sperrfeuer-Sprache  und  drangvoll
„deutsche“ Innigkeiten. Insgesamt bleibt es diffus. Mögliche
Motti bei der Themen- und Satzwahl: „Alles geht“ oder „Einer
geht noch ‚rein“.

Es ist, als wolle Goetz sich gleichzeitig in allen Geschossen
aufhalten, in Keller und Parterre wie auf dem Dachboden. Er
will Wahrnehmungen mitteilen, zudem den Untergrund aufwühlen
und auch die höhere, die Meta-Ebene gleich mitliefern. So



kommt’s zum ort- und gestaltlosen Hin und Her. Wir tippen mal
auf „chemische Beihilfe“ zum Schreiben. Da gäb’s eine hehre
Tradition.

In Mülheim war Stefan Bachmanns Inszenierung vom Deutschen
Schauspielhaus Hamburg zu sehen. Da Goetz seine Textflächen
nicht  durch  Figuren-Zuordnung  eingrenzt  und  die  Szenen-
Partikel willkürlich vor- und rückwärts nummeriert, bleiben
der Regie manche Freiheiten.

Die kleine Tierschau

Da treten beispielsweise prügelnde und fixende Stadtstreicher
in barocken Kostümen samt Perücken auf. Und gegen Schluss
lachen wir ratlos über „Rainalds kleine Tierschau“: Von Koons
einst  auf  den  Kunstsockel  gehobene  Comic-Figuren  wie  der
rosarote Panther und allerlei Bärchen versammeln sich hier
leibhaftig zur Vernissage, schwätzen erzdummes Tiefsinns-Zeug
über  Kunst  und  erzeugen  ein  abstraktes  „Bild“  mit  ihren
diversen Körperausscheidungen.

Auch die Euphorien und Schaffenskrisen des Künstlers Koons
alias „Adam“ (Oliver Mallison) geraten zur Groteske; der Mann
will sich die Ideen aus dem Kopf graben und muss sie sich dann
im Doppelsinne aus dem Kopf schlagen. Josef Ostendorf, der
Darsteller,  der  die  Aufführung  dominiert,  nimmt  als
Kommentator dem Geschehen gottlob jene Weihe, die im Text noch
wabert.

Das unbändige Johlen beim Schlussbeifall kam wohl von jenen,
die das Schrille geil finden und das Geile krass – oder so
ähnlich.  Bis  zum  24.  Juni  folgen  noch  sechs  Stücke  im
Wettbewerb.  Es  bleibt  also  Hoffnung.



Raserei bis zum Stillstand –
Mülheim: Acht Mini-Dramen von
illustren  Autoren
uraufgeführt
geschrieben von Bernd Berke | 19. November 2001
Von Bernd Berke

Mülheim. Es klingt fast wie ein Witzanfang: Kommt ein Mann ins
dunkle Theater und irrt fluchend umher. Oder: Kommt ein Mann
zum Arzt und redet lauter Unsinn. Wie Blitzlichter flackern
gleich acht solcher Mini-Dramen an den Zuschauern vorüber.

Illustre Autoren haben zur Uraufführung beigetragen, nämlich
acht frühere Preisträger des Mülheimer „Stücke“-Wettbewerbs:
Herbert Achternbusch hat eine Zahnarzt-Groteske beigesteuert,
Klaus  Pohl  führt  uns  an  eine  ostdeutsche  Bushaltestelle,
Oliver Bukowski liefert einen rotzigen „Prolo“-Monolog. Sogar
der sonst auf Distanz bedachte Höhenwandler Botho Strauß ist
dabei.

Binnen Minuten ist jeder Teil abgetan, das Ganze hat die Länge
eines Fußballspiels. Man fühlt sich wie beim Zappen am TV-
Gerät. Der Schnellgang über den dramatischen Laufsteg, für
eine einzige Aufführung inszeniert von Thirza Bruncken, heißt
im Obertitel „Erdball, Lichtgeschwindigkeit, Los los“. Da ist
der gehetzte Grundton angestimmt, der den meisten Mini-Stücken
eigen ist und der von der manchmal etwas ra(s)tlosen Regie
szenisch ausgereizt wird.

Aus der Zeit geschleudert

Ein  gemeinsames  Thema,  ja  ein  Daseins-Befund  des  Autoren-
Oktetts zeichnet sich schemenhaft ab: Praktisch alle Figuren
sind irgendwie aus der Zeit, aus der „globalisierten“ Welt
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hinaus geschleudert worden, da laufen die Uhren auch schon mal
rückwärts.  Doch  zumeist  herrscht  sinnlos  in  sich  selbst
rasender Stillstand; bis zum Schlusspunkt der Historie: Werner
Buhss  („Vollklimatisiert“)  lässt  drei  Astronauten  im
erinnerungslosen Nichts schweben – am Ende jeder menschlichen
Geschichte.

Gelegentlich geht’s so albern zu wie beim ComedyWettbewerb:
George  Tabori  lässt  in  „Sprechstunde“  schläfrige
Altmännerscherze  vom  Stapel,  Herbert  Achternbuschs  „Frau
Sägebrecht“ wirkt wie Slapstick aus der Muppet-Show, jeder
Satz kollert wie Zufall hervor – und doch quillt ein Quäntchen
Poesie heraus. Urs Widmers „Schnell und träge“ klingt wie
trotziges Kindertheater. Atemloses Aufhorchen eigentlich nur
bei Botho Strauß, der in wunderbarer Sprache die bedrängende
Vision einer Fabrik entwirft, in der alles Leben unter den
besinnungslos produzierten Waren erstickt wird…

Im  Grunde  war’s  eine  hübsche  Idee  zum  Auftakt  der  25.
Stücketage. Doch viel mehr als ein Pröbchen ist es denn auch
nicht geworden. Der Beifall – uralter Theaterscherz – war
„endenwollend“.

Bochumer  Frage:  War
Shakespeare ein Antisemit?
geschrieben von Bernd Berke | 19. November 2001
Von Bernd Berke

Bochum. „Regt uns Shakespeare noch auf?“ So heißt heute ein
Vertrag in Bochum. Um diese Frage rasch zu beantworten: Gewiss
tut er das!
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Denn die Festrede der Bochumer Shakespeare-Tage hält diesmal
die prominente Autorin Mirjam Pressier („Bitterschokolade“).
Sie behauptet in ihrem Buch „Shylocks Töchter“ unumwunden, der
weltweit verehrte Dramatiker William Shakespeare sei Antisemit
gewesen.  Sie  will  dies  anhand  seiner  Figur  Shylock,  des
jüdischen  „Kaufmanns  von  Venedig“,  darlegen;  wobei  sie
zugesteht, dass „Antisemitismus“ hier nicht im Sinne des 20.
Jahrhunderts  zu  verstehen  sei,  allerdings  als  höchst
problematische Vorform der später manifesten Judenfeindschaft.

Da wird es am morgigen Sonntag (ab 11 Uhr im Schauspielhaus
Bochum, 800 Plätze) wohl manchen Unmut geben. Denn in der für
alle Interessierten offenen Festversammlung werden viele der
rund 300 Tagungsteilnehmer sitzen – und die sind nun einmal
mehrheitlich Mitglieder der Deutschen Shakespeare Gesellschaft
e. V., welche dem Meister aus Stratford-upon-Avon forschend,
aber doch in erster Linie bewundernd nachspürt.

Prof.  Dieter  Mehl,  Präsident  der  in  Weimar  ansässigen
Shakespeare Gesellschaft, erläutert das Thema der Fachtagung,
die  sich  bis  Sonntag  hauptsächlich  im  Museum  Bochum
abspielt: Es gehe ums „Weiterspinnen shakespeare’scher Ideen
und Figuren auf literarischem Felde. Beispiele: Jane Smileys
Roman „ 1000 Acres“, der die „König Lear“-Legende aufgreift,
und Gertrud Fusseneggers neue Novellen „Shakespeares Töchter“,
in denen eine Schwester der berühmten Liebenden Julia zu Wort
kommt.

Die  Shakespeare  Gesellschaft  will  in  Kürze  eine  Stiftung
gründen, um reibungslos Spendengeld einsammeln zu können. Die
Vereinigung,  der  naturgemäß  zahlreiche  Professoren  und
Englischlehrer  angehören,  hat  2260  Mitglieder  aus  vielen
Ländern.

Sogar Engländer blicken mitunter neidvoll aufs Treiben der
deutschen Shakespeare-Freunde. Die haben ein Problem weniger
als die Briten: Dort ist Shakespeare vielen . Menschen durch
übermäßige Schullektüre verleidet worden.



Infos: Tagungsbüro 0234/51 600-30 (Heute 8.30-18 Uhr).

Im  deutschen  Nirgendwo  –
Frank  Castorf  besorgt  in
Hamburg die Uraufführung von
„Vaterland“ / Was wäre, wenn
die Nazis den Krieg gewonnen
hätten?
geschrieben von Bernd Berke | 19. November 2001
Von Bernd Berke

Hamburg.  Das  ist  ja  ein  tolles  Theater  im  Hamburger
Schauspielhaus: Mitten im Stück springt ein Zuschauer in den
vorderen Reihen vom Platz auf und lässt eine Papierschwalbe
durch  den  Raum  segeln.  Manche  spenden  dafür  Beifall  auf
offener Szene.

Andere rufen „Aufhören!“ Oder auch, ganz flehentlich: „Gnade!“
Zwischendurch immer wieder demonstrativ lautes Trappeln und
Türenschlagen derer, die vorzeitig gehen.

Die teilweise infantilen Regungen im Parkett entsprechen nicht
dem  Anlass.  Auf  dem  Spielplan  steht  die  Uraufführung  des
Stückes  „Vaterland“  nach  dem  1992  erschienenen  Roman  des
britischen  Journalisten  Robert  Harris.  Regie  bei  der
hanseatisch-preußischen  Koproduktion  führt  Berlins
Volksbühnen-Chef  Frank  Castorf,  berüchtigt  als  Stücke-
Zertrümmerer. Diesmal hatte er – mangels gefestigter Substanz
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– nichts zu zertrümmern, sondern nur zu collagieren. Dabei
scheint er mittendrin aufgehört zu haben, so unfertig wirkt
das Resultat dieser fast vierstündigen Zumutung.

Kennedy will Hitler besuchen

Robert Harris hat sich vorgestellt, wie es wäre, wenn der NS-
Staat den Krieg gewonnen hätte und sich von Flandern bis zum
Ural  erstreckte.  Schaurige  Vision  fürs  Jahr  1964:  Alle
monströsen  Architekturprojekte  des  Albert  Speer  sind
verwirklicht, Adolf Hitler herrscht über ganz Europa. Sein 75.
Geburtstag steht ebenso bevor wie ein Staatsbesuch des US-
Präsidenten John F. Kennedy, der – wie feinfühlig – „die Frage
der Menschenrechte anschneiden“ will…

Zudem richtet Harris eine Kriminalgeschichte an: Xaver März
(Stephan  Bissmeier),  Kripofahnder  in  SS-Diensten,  der  aber
mehr  und  mehr  zum  Dissidenten  wird,  will  eine  mysteriöse
Mordserie aufklären. Wie sich herausstellt, fallen ihr all
jene  zum  Opfer,  die  zu  viel  von  der  (längst  verdrängten)
„Endlösung der Judenfrage“ wussten, also vom Holocaust. Roman
und Stück jonglieren mit dem Schwindel erregenden Gedanken,
dass die realen 50er und 60er Jahre nicht weit von solchen
Phantasien entfernt waren. Ex-Nazis saßen wieder auf wichtigen
Posten, Deutschland errang erneut wirtschaftliche Macht.

Die Szenerie (Bühnenbild: Peter Schubert) bleibt granitstarr,
setzt sich aber aus disparaten Elementen zusammen. Links ein
schemenhaft sichtbarer Raum, wohl eine Flammenhölle. Dorthin
führen Rampen. Zentral flimmern drei Lichtreihen wie auf einer
Flug-Landebahn.  Ein  niedriger  Torbogen  öffnet  sich  zur
Hinterbühne, rechts befinden sich lauter Türen, als erstrecke
sich dort eine kafkaeske Behörde. Der Boden ist mit braunem
Granulat  bedeckt.  All  das  wirkt  wie  zufällig  addiert  und
mutwillig verstreut. Kein Ort, nirgends. Wie denn auch – in
einer Welt, in der Hitler und die Beatles koexistieren?

Mit Regie-Einfällen und Spielweisen verhält es sich ähnlich.



Unentwegt  wechseln  Tonlagen  und  Stile  ohne  ersichtlichen
Grund. Zuweilen sehen wir kindische Sandkastenspiele: Figuren
hopsen  in  Fässern  oder  Kartons  über  die  Bühne.  Ri-Ra-
Rappelkiste!

Mal schnoddrig, mal hysterisch

Derart beflissen klingt oft der Tonfall des Kommissars März,
der naiv und nervös durchs Drama taumelt, dass man sich in
einen  biederen  Wallace-Krimi  der  60er  versetzt  fühlt.
Andererseits hält Castorf die Darsteller auch zum schnoddrigen
Gestus, zu hysterischen Anfällen oder aggressiven Aufwallungen
an – nach Lust und Laune. Vieles gilt als lachtauglich in
diesen  Comedy-süchtigen  Zeiten:  Ein  Wort  wie  „Vermissten-
Liste“ wird anfangs ausgiebig zerlegt unermüdlich wiederholt.
Gewisse Moden werden also, wenn auch lustlos, bedient.

Hin  und  wieder  gelingen  allerdings  wahrhaft  verstörende
Sequenzen. Vor allem eine halbstündige Passage fräst sich ins
Hirn: Plötzlich geht im Zuschauerraum das Licht an, und es
werden originale Beratungs-Protokolle zur Drangsalierung und
späteren Vernichtung der Juden mit verteilten Rollen verlesen.
Unerträglich schon das Beamtendeutsch, mit dem die materiellen
Folgen  der  Pogrome  versicherungstechnisch  „geregelt“  wurden
Hier konfrontiert uns Castorf mit einer Absurdität, die man
schlichtweg nicht aushält.

Buhruf-Orkane  für  die  Regie,  unwesentlich  gemildert  durch
lauen  Beifall  für  die  Dar-  steller.  Die  Zuschauer,  die
durchgehalten haben, sind zugleich erschöpft und aufgebracht.
Kein gutes Klima zum Nachdenken.

Termine: Hamburg (Schauspielhaus): 2., 4. Mai (Karten: 040/24
87 13) / Berlin (Volksbühne): 27. April.



Wie  das  Theater  das  Leben
abgrast – Pirandellos „Sechs
Personen suchen einen Autor“
in Bochum
geschrieben von Bernd Berke | 19. November 2001
Von Bernd Berke

Bochum. Wundersamer Raum: Eine Treppe führt bis in die tiefste
Bühnentiefe.  Und  nicht  nur  der  eine  übliche  rote  Vorhang
öffnet sich zum Zuschauerraum hin, sondern es wallen drei
weitere:  vorn,  in  der  Mitte  und  ganz  hinten.  In  Dimiter
Gotscheffs  Bochumer  Inszenierung  ist  dies  der  sinnfällige
Illusions-Ort  für  Luigi  Pirandellos  Stück  „Sechs  Personen
suchen  einen  Autor“;  ein  Ort,  der  den  irritierend  vielen
Ebenen des Textes ideal entspricht.

Das 1921 entstandene Stück, von heute aus betrachtet gleichsam
ein Leitfossil avantgardistischer Dramatik, stellt die Mittel
des Theaters infrage, allerdings nicht trocken theoretisch,
sondern eben durchaus „theatralisch“ und handlungssatt.

Besagte sechs Personen (Vater. Mutter, Stieftochter und drei
weitere Kinder) platzen aus dem vermeintlich „realen“ Leben,
das ja vom schmerzlich vermissten Autor erfunden wurde, mitten
in eine Theaterprobe hinein. Der Vater (Heiner Stadelmann)
verlangt, dass sich ihrer aller Schicksal (der böse Bann eines
inzestuösen Familien-Skandals) auf der Bühne verwirklichen und
klärend vollziehen soll.

Der Regisseur und die Schauspieler schwanken zwischen Hohn und
Verwirrung. Dann aber versuchen sie, das Leben nachzuahmen –
ein unmögliches Unterfangen, wie sich zeigt. Am Ende weiß man,
wie zeichen- und skizzenhaft Theater die Realität notgedrungen
abbildet.  Doch  auch  dem  sogenannten  wirklichen  Leben  und
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seinen Maskierungen traut man nicht mehr so recht. Ist denn
alles nur Trug?

Bemerkenswertes Gefühl für den Raum

Diese  Schauspieler-Schar  ist  aber  auch  gar  verkünstelt,
verzärtelt, überaus geziert und lebensfern ins eigene Metier
eingesponnen. Wie wollen sie das Leben begreifen? Lächerlich
eifrig  sind  sie  ihrem  Regisseur  (vom  „Betrieb“  genervt:
Matthias Leja) allzeit zu Diensten. Wie groteske Figurinen
stolzieren und staksen sie einher. Obgleich grundsätzlich von
Ernst  getragen,  hat  die  Aufführung  nicht  nur  hier  ihre
komischen Momente.

Im eingangs erwähnten Bühnenbild von Achim Römer entwickelt
die Inszenierung zudem ein bemerkenswert differenziertes Raum-
Gefühl. Bestimmt kann Dimiter Gotscheff für jede Sequenz, ja
für jede jede Sekunde schlüssig begründen, warum die Figuren-
Gruppen  so  und  nicht  anders  stehen,  warum  sie  sich  hier
miteinander mischen, dort aber auf Distanz zueinander gehen.
Schon dies, für sich genommen, ist ein ästhetischer Genuss.
Und man erlebt eine durchweg lobenswerte Ensemble-Leistung,
aus der – mit ihrer unerhörten Präsenz – allenfalls Henriette
Thieme als Mutter noch ein Stückchen heraus ragt.

Ein Kitzel in der Magengrube

Ein Abend, der zum Nachdenken übers Theater zwingt: Er handelt
davon, wie die Bühne das Leben aussaugt oder sozusagen restlos
abgrast; wie sie das Chaos der oft schmutzigen Realität in ach
so  reine  Kunstanstrengung  überführt,  ja,  wie  sie  sich  am
Leiden weidet. „Großartig“, ruft der sonst so übersättigte
Regisseur  immer  dann  ganz  verzückt,  wenn  besonders
bühnenträchtig gelitten wird. Was zählt da noch die Wahrheit,
wenn man den grellen Effekt haben kann?

In  einer  grandiosen  Szene  holt  Gotscheff  das  Chaos  des
ungestalteten  Lebens  auf  die  Bühne.  Tatsächlich:  Plötzlich
gerät die ganze Szenerie gleichsam ins Rutschen und stürzt in



eine kakophon untermalte, allgemeine Verwirrung hinein. Der
Zusammenprall  von  Kunst  und  Leben  erzeugt  einen  irren,
ratlosen Taumel. Diese Idee überzeugt ebenso wie die fragilen,
geradezu gläsernen Momente der Inszenierung, in denen man all
die  Untiefen  zwischen  Sein  und  Schein  als  Kitzel  in  der
Magengrube zu spüren meint.

Termine: 15. April, 8., 9., 17. bis 21. Mai tägl. Karten:
0234/ 3333-111.

Hannover  putzt  sich  zur
„Expo“ mit viel Kultur heraus
– Viel mehr Sponsorengeld als
sonst
geschrieben von Bernd Berke | 19. November 2001
Von Bernd Berke

Hannover. Was eine Weltausstellung ist, das hat in den 1920er
Jahren Kurt Schwitters, berühmter Dadaist und allzeit guter
Geist  der  Avantgarde  in  der  jetzigen  Expo-Stadt  Hannover,
genau gewusst.

Schwitters schrieb in einem erst jüngst wiederentdeckten Text:
„Man  schafft  einfach  aus  aller  Welt  die
Ausstellungsgegenstände  dorthin,  wo  eine  Weltausstellung
geplant ist, die Presse (…) macht aufmerksam (…), dann wird
der übliche Baldaver serviert und jeder, der auf sich hält,
verlebt Ferien auf der Weltausstellung. Vormittags werden die
Geschäfte  erledigt,  der  Handel  blüht,  und  abends  wird
getanzt.“
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So einfach ist das also. Doch es kommt noch besser: Denn von
derExpo, die eh schon ein riesiges Kulturangebot (Spannweite
von  Peter  Maffay  bis  Peter  Stein  mit  seinem  kompletten
„Faust“)  unterbreitet,  profitiert  auch  das  sonstige
Kulturangebot  in  Hannover  ganz  heftig.

Theater, Museen, bestehende Festivals, kurz alle nennenswerten
Institute der Stadt, verfügen durch die Weltausstellung über
mehr  Sponsorengeld  denn  je,  teils  über  das  Drei-  bis
Vierfache.  Das  vor  Jahresfrist  totgesagte  Festival
„Theaterformen“ verdankt der Expo gar sein Überleben. Ach, wie
gut könnten vergleichbar große Städte im Revier einen solchen
Impuls gebrauchen!

Hannovers Kulturdezernent Harald Böhlmann verkündete gestern
stolz,  dass  die  Stadt  während  der  Expo  (1.  Juni  bis  31.
Oktober)  zusätzlich  ein  rund  25  Millionen  DM  schweres
Kulturprogramm „auflegen“ könne. Im Jahr 2001 soll keineswegs
der große „Absacker“ kommen, sondern man werde manches in die
Zeit nach der Expo hinüber retten. Mit dem Expo-Kulturkraftakt
wolle und könne man zwar nicht konkurrieren, doch man werde
den bis zu 40 Millionen Besuchern, die zur Weltausstellung in
die Stadt kommen, hochkarätige Ergänzungen bieten.

In der Tat, die rund anderthalb Stunden Bahnfahrt etwa ab
Dortmund  lohnen  sich  fast  schon  ohne  „Expo“-Besuch;  Die
Kestner-Gesellschaft lockt mit der österreichischen „Sammlung
Leopold“,  die  etliche  Spitzenwerke  von  Schiele,  Klimt,
Kokoschka und Kubin enthält (ab 27. Mai), sowie mit einer
großen  Picasso-Schau  zum  Thema  „Die  Umarmung'“  (ab  29.
August).

Natürlich  darf  der  eingangs  erwähnte  Kurt  Schwitters  als
„Säulenheiliger“ der Stadt nicht fehlen. Seinem Werk ist eine
umfangreiche Ausstellung des Sprengel-Museums gewidmet (ab 20.
August).  Gerhard  Merz  kann  nicht  nur  den  örtlichen
Kunstverein, sondern auch noch einen ehemaligen Güterbahnhof
„bespielen“ – mit einer gigantischen Licht-Installation, die



als flüchtiges Monument der Moderne gedacht ist.

Nur  nicht  kleckern:  Auch  Jahrhundert-Überblicke  zum  Design
(Kestner-Museum, ab 22. Juli) und zur Fotografie (Sprengel-
Museum, ab 14. Mai) befinden sich im kulturellen Füllhorn,
desgleichen eine völkerkundliche Schau von Gewicht: „Jaguar
und  Schlange  –  Der  Kosmos  der  Indianer  in  Mittel-  und
Südamerika“   (Landesmuseum,  ab  23.  Mai).

Das  Festival  „Theaterformen“  bringt  u.  a.  Gastspiel-
Produktionen der Bühnen-Heroen Peter Brook, Peter Zadek und
Jan Fabre. NRW ist gleichfalls prominent vertreten: Bochums
Noch-Intendant  Leander  Haußmann  zeigt  seine  „Peter  Pan“-
Inszenierung,  Pina  Bausch  gastiert  beim  Tanzfestival  mit
„Palermo, Palermo“ und „Kontakthof“.

Hannover gilt mitunter als größtes Provinznest der Republik.
Wahrscheinlich müssen wir Von diesem Vorurteil erst einmal
Abschied nehmen.

Nähere Infos: 0511/30 14 22.

Marionetten  der  Politik  –
Sartres  Stück  „Die
schmutzigen  Hände“  in
Wuppertal
geschrieben von Bernd Berke | 19. November 2001
Von Bernd Berke

Wuppertal.  „Brutalstmögliche  Aufklärung“  versprach  das
Premieren-Transparent  draußen  vor  dem  Wuppertaler
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Schauspielhaus.  Die  Formel  des  hessischen  CDU-
Ministerpräsidenten Koch kennt man inzwischen zur Genüge, sie
ist zum geflügelten Wort der politischen Sümpfe geworden.

Und was wird unter solchen Vorzeichen in Wuppertal aufgeführt?
Jean-Paul  Sartres  1948  geschriebenes  Stück  mit  dem
vielsagenden  Titel  „Die  schmutzigen  Hände“.

Der fiktive Balkanstaat Illyrien ist anno 1943 von Deutschen
okkupiert.  Die  Kommunistische  Partei  des  Landes  hat  sich
gespalten. Die einen setzen auf Partisanenkampf, die anderen
auf taktische Kompromisse mit der erzreaktionären Regierung,
damit sie schon an den Hebeln der Macht sitzen, wenn einst die
Rote Armee einmarschiert.

Wie die Parodie eines Gangsterfilms

Den jungen Intellektuellen Hugo (Thomas Höhne), der bislang
nur das Parteiblatt redigiert hat, drängt es aus innerer Leere
zur (existenzialistischen) Tat. Er ist „zu allem bereit“, auch
zum Mord am führenden Parteifunktionär Hoederer (Siegfried W.
Maschek),  der  sich  mit  den  herrschenden  Mächten  einlassen
will. Hugo wird als Sekretär bei Hoederer eingeschleust, die
Pistole steckt im Gepäck.

In Wuppertal (Regie: Volker Lösch) wird der Mord sogleich
schon einmal als einmal als Knalleffekt vorweggenommen, ganz
plakativ  unterm  sozialistischen  Händedruck-Banner.  Sodann
müsste die Anatomie der Tat folgen, doch man hat zunächst den
Eindruck, hier werde eine etwas alberne Gangsterfilm-Parodie
geliefert.

Hoederers Leibwächter ergehen sich in Slapstick-Szenen, ihr
Schutzbefohlener  hantiert  immerzu  mit  Wodka-Flaschen.
Andauernd wird hastig geraucht. Zu all dem erklingt Musik aus
Quentin Tarantinos Kinofilm „Pulp Fiction“ – Hinweis auf einen
Standpunkt über aller Nervosität, auf einen abgeklärten Umgang
mit alltäglich gewordener Gewalt?



Manischer Irrsinn mit Stühlen

Hugo, oft in unechten Posen befangen, und seine Frau Jessica
(Tessa Mittelstaedt), ein erotisches Luder, treiben derweil
ihr Spielchen mit Bestandteilen des einprägsamen Bühnenbilds
(Cary Gayler), das von einem raumgreifenden Konferenztisch-
Bogen  beherrscht  wird.  Immer  wieder  verrückt  Jessica  die
Stühle, und Hugo stellt sie dann wieder in die starre alte
Ordnung.  Ein  Hin  und  Her  der  Temperamente,  ein  manischer
Irrsinn.

Die Figuren scheinen überhaupt allesamt Getriebene zu sein,
ihrer  eigenen  Bewegigründe  nicht  gewiss,  geradezu
marionettenhaft.  Und  aus  solch  unbegriffenem  Gefühls-Chaos
soll jemals politische Kraft erwachsen?

Nur Hoederer hat das Spiel der Macht durchschaut, aus dem man
nicht mit reinen Händen hervorgehen kann. Siegfried W. Maschek
zeigt eine facettenreiche Figur: melancholisch, illusionslos,
geistig flexibel bis zum Zynismus, den Zwiespalt aller Worte
geradezu auskostend. Doch so unabweisbar lebensecht klingen
letztlich seine Argumente, dass auch Hugo ihnen erliegt – bis
er  Hoederer  dann  doch  erschießt,  weil  jener  mit  Jessica
poussiert, die sich bereitwillig als Trophäe hergibt.

Im Flachland des Hier und Heute

Kein  feministisches  Frauenbild  also.  Und  kein  politischer
Mord, sondern eine Tat im Affekt. Vollends verfehlt, weil sich
nach der Besatzung just Hoederers Position als Parteilinie
durchsetzt. „Nicht verwendbar“, lautet das Urteil der Partei
über Hugo, das dieser selbst am Ende hervorstammelt. Er wankt
gleichsam  ins  historische  Nichts.  Mit  dieser
„brutalstmöglichen  Aufklärung“  hätte  es  enden  können.

Schade nur, dass eine achtbare Aufführung, die denn doch eine
Menge Gedankenstoff recht sorgsam aufbereitet, am Schluss noch
einmal ins Alberne driftet. Wir sehen den Redner einer hohlen
„Neuen Mitte“ aus dem geistigen Flachland des Hier und Heute,



er schwafelt von Flexibilität und dergleichen. Ein schneller
Lacherfolg. Doch mit Sartre hat dieser flotte neue Typ des
Kompromisslers nur noch vage zu tun.

Termine: 22., 23, 25., 29.. 31. März. Karten: 0202/569-4444.

Gottsucher auf den finsteren
Klippen – Späte Uraufführung
des 1938 geschriebenen Stücks
„Nacht“ von Gertrud Kolmar
geschrieben von Bernd Berke | 19. November 2001
Von Bernd Berke

Düsseldorf.  Regisseur  Frank-Patrick  Steckel  war  schon  zu
seiner Bochumer Intendantenzeit in einem Punkte der Schrecken
der schreibenden Zunft: Meist war es bei ihm auf der Bühne so
düster, dass sich kein Kritiker Notizen machen konnte, sofern
er nicht über einen dieser albernen Leuchtstifte verfügte. Nun
hat Steckel am Düsseldorfer Schauspiel ein Terrain tiefster
Finsternis aufgetan. Das Stück heisst „Nacht“, und es bleibt
in jeglichem Sinne dunkel.

Geschrieben hat es die als Lyrikerin äußerst sprachmächtige
und formbewusste, einer Droste oder Lasker-Schüler ebenbürtige
Gertrud Kolmar (geboren 1894). Die Tochter eines jüdischen
Rechtsanwaltes in Berlin, der sich gänzlich assimilierte und
deutscher Patriot war, blieb auch nach 1933 im Lande, als dies
bedrohlich  wurde.  Aufopferungsvoll  unterrichtete  sie
taubstumme Kinder und pflegte ihren Vater. Ab 1941 war sie
Zwangsarbeiterin in der Rüstungsindustrie. Im März 1943 wurde
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sie nach Auschwitz deportiert.

Das Stück „Nacht“ entstand 1938 und erfährt hier seine späte
Uraufführung. Hauptperson ist Tiberius Claudius Nero, nachmals
römischer Kaiser. Im Jahr 2 n. Chr. befindet er sich – mit
einigen Gefährten – noch im selbstgewählten Exil auf Rhodos,
derweil sein Stiefvater mitsamt Günstlingen in Rom herrscht.

Wir erleben diesen Tiberius als unerbittlichen Gottsucher. An
der römischen Göttervielfait zweifelnd, befragt er mancherlei
zweideutiges Orakel. Die Begegnung mit der jungen Ischta aus
Judäa (die felsenfest an einen einzigen Gott glaubt) führt
schließlich zu Szenen, die vollends fremd in unsere profanen
Zeiten ragen.

Magische Sprache und ein Pathos der höchsten Werte

In einer erotisch getönten religiösen Aufwallung gibt sich
Ischta dem Tiberius als Sklavin anheim, und er wird sie den
höheren Mächten als Menschenopfer darbringen. Klar und einfach
wie  ein  Quell  sprechend,  nimmt  Ischta  die  vermeintliche
Bestimmung  auf  sich.  Eine  unendlich  zarte  und  doch
überlebensgroße Figur, von Birgit Stöger mit bewegendem Ernst
gespielt.

Dennoch  ist  das  Ganze  eine  Gratwanderung  am  Rande  des
Unfassbaren, ein Opfergang bis zum Saum des Schwülstigen. Es
ist jedoch auch ein erschütterndes Dokument der verzweifelten
Suche nach jüdischer Identität in finstersten Zeiten. Dinge
also, an die man gar nicht zu rühren wagt.

Somnambules Passionsspiel

Lange geriert sich Tiberius (Marcus Kiepe), der sich am Ende
doch wieder in die Niederungen politischer Herrschaft begibt,
weltenfern,  abweisend  und  ziellos  drangvoll  zugleich.  Ein
Mann,  an  dessen  Schicksal  man  keinen  unmittelbaren  Anteil
nehmen  kann,  vielleicht  gerade  deshalb  ein  Faszinosum.
Außerdem passen derlei Figuren wohl zur neuesten Unterströmung



unseres Zeitgeistes, die sich von aller Ironie abwenden und
ein neues Pathos der höchsten Werte aufrichten will.

Ein Botho Strauß fände vermutlich Gefallen daran; auch an
einer  immerzu  ans  Firmament  greifenden  Sprache,  die  mit
kostbaren  Wendungen  wie  „gunstbedeutender  Traum“  und
„tagverborgenes Geheimnis“ edelsten Tones einher wandelt. Die
Magie der Worte fügt sich zum Klang-Ereignis jenseits eines
sofort nachvollziehbaren Sinnes.

Das  Bühnenbild  (Johannes  Schütz)  zeigt  düster  zerklüftete
Klippen,  auf  denen  sich  Menschen  wie  bleiche  Geistwesen
bewegen, stets auf die größten und letzten Dinge gefasst. Hier
vollzieht  sich  ein  somnambules  Passionsspiel  wie  aus
unvordenklichen  Zeiten.

Steckel und sein Ensemble behandeln den immens schwierigen
Text mit Noblesse. Zuweilen werden Worte nur behaucht, als
könnten sie sonst klirrend zerbrechen. So umschifft man jede
etwaige Peinlichkeit, und es kommt die Würde zum Vorschein,
die dem Drama innewohnt.

Termine: 11., 22., 25. und 29. März. Karten: 0211/36 99 11.

Beim Schwinden und Scheitern
des  Lebens  –  Claus  Peymann
inszeniert  Franz  Xaver
Kroetz‘  „Das  Ende  der
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Paarung“ in Berlin
geschrieben von Bernd Berke | 19. November 2001
Von Bernd Berke

Berlin.  Bert  will  Sibylle  über  ihre  Depressionen
hinwegtrösten:  „Wir  kaufen  uns  die  schönsten  Cashmere-
Pullover,  die  man  in  Bonn  kriegen  kann.  Aber  vorher  wird
gegessen. Iss!“ Doch die Abgemagerte mag weder essen noch
kaufen, denn ihre Moral lässt es nicht zu: „Die Welt macht
Holocaust, und wir kaufen uns Cashmere-Pullover…“

Sie ist eben eine unbedingte, eine unerbittliche Kämpferin für
das Gute, gegen Not und Elend auf Erden. Eine, wie Petra Kelly
gewesen sein mag, jene Vordenkerin der Grünen, die im Oktober
1992 von ihrem Gefährten, dem zur Umweltpartei konvertierten
Ex-General Gert Bastian, erschossen wurde, der sich daraufhin
selbst richtete. Nie ist der bestürzende Vorfall ganz geklärt
worden.

Die Legende von Kelly und Bastian

Von den Legenden, die sich um das ungleiche Polit-Gespann
ranken, hat sich Franz Xaver Kroetz zu seinem Stück „Das Ende
der Paarung“ inspirieren lassen, wenngleich er anfügt, der
Text sei „Fleisch von meinem Fleisch“, handle also von ihm
selbst. 1996 wies Dieter Dorn in München eine Inszenierung von
sich, jetzt hat Claus Peymann zugegriffen und damit seine
erste eigene Premiere am Berliner Ensemble bestritten; ein
Merkpunkt der Theatergeschichte.

Die  Zuschauer  erleiden,  als  seien  sie  mit  den  beiden
eingesperrt, den allerletzten Tag des Paares – vom Frühstück
bïs zu den tödlichen Schüssen. Es ist (wie bei Kroetz gang und
gäbe) mal wieder ein Gebräu aus Körpersäften, deren Fließen
oder Stocken ausgiebig beredet und in bittere gegenseitige
Vorwürfe gegossen wird.
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„Bärli“  (Bert  alias  Bastian)  ist  alt,  vertrocknet  und
impotent, bei „Rehlein“ (Sibylle, sprich Kelly) bleibt die
Periode aus, das Klimakterium der Kinderlosen kündigt sich an.
Und beide leiden an Inkontinenz, so dass der Geruch des Harns
sich  nun  sozusagen  mischen  kann  mit  dem  Vorgeschmack  des
Todes; wie auf einer Siechenstation.

Das  düstere  Ende  ist  immer  schon  Inbegriffen.  Bezeichnend
Berts  Hörfehler:  Sibylle,  politisch  tief  enttäuscht  vom
Weltenlauf  und  am  eigenen  Unvermögen  verzweifelnd,  zudem
offenbar in der Partei weitgehend kaltgestellt (das Telefon
läutet zu ihrem Leidwesen nicht mehr), Sibylle also will, dass
jemand  sie  von  sich  selbst  erlöse  –  und  Bert  versteht
„erschießen“…

Das Elend eines isolierten Paares

Im niederdrückend geschmacklos möblierten Bonner Reihenhaus,
dessen  Zimmer  auf  schräg  stürzender  Bühne  klaustrophobisch
spitz  zulaufen,  erleben  wir  das  Elend  eines  isoliert
eingeschlossenen Paares, wie es wohl manche geben dürfte. Wir
sehen, wie sie einander belauern, umschleichen, argwöhnisch
ausspionieren, jeder ein letzter Halt für den anderen, aber
auch  gnadenloser  Zeuge  beim  Schwinden  und  Scheitern  des
Lebens.

Sibylles  infantile  Angst-  und  Ohnmachtsanfälle  (Therese
Affolter  windet  sich  in  Verkrampfungen  oder  embryonalen
Haltungen) prallen ab an der stoischen Ruhe Berts (Traugott
Buhre, oft schier unnahbar, von fast staatsmännischer Statur).
Im  einen  Moment  sucht  sie  Schutz  bei  ihm,  im  nächsten
beschimpft sie ihn als Nazi und Militaristen. Doch politische
Begriffe sind hier sowieso nur noch ein dünnes Substrat, aus
dem Verletzungen und Beleidigungen rinnen. Rund drei Stunden
dauert das ewiggleiche Auf und Ab, die ermüdende Abfolge aus
Provokationen und Bitten um Verzeihung.

Schauen wir da etwa nur voyeuristisch in die Abgründe einer



üblichen Mesalliance, oder ist die Liaison exemplarisch im
weiteren Sinne?

Genrebild der Bonner Republik?

Die  ganze  Szenerie  (Bühnenbild:  Karl-Ernst  Herrmann)  ist
eingefaßt in einen großen goldenen Bildrahmen, als sei’s denn
doch ein Genrebild aus den Tagen der ach so beengten Bonner
Republik, wie der Neu-Berliner Peymann findet. Doch nur wenige
Szenen greifen ins Allgemeinere aus, so wenn Sibylle/Kelly an
die Unerbittlichkeit einer Ulrike Meinhof anknüpft und sich
deren militante Sätze zu Eigen macht: „Entweder Schwein oder
Mensch…entweder  Problem  oder  Lösung  –  dazwischen  gibt  es
nichts“. Oh, du ewig rigide, erzdeutsche Sinnesart, Marke 70er
Jahre!

Vielleicht  eine  Temperamentsfrage:  Peymann  beschwichtigt
Kroetz‘ Furor. Der Text hebt gleich schäumend an und will sich
immerzu steigern. Das lässt die Regie ihm nicht durchgehen.
Zum  bedrohlichen  Ticken  eines  Metronoms  werden  die  Szenen
immer wieder für Sekunden als Standbilder eingefroren – eine
Gratwanderung zwischen Spannungs-Stau und Spannungs-Verlust.
Es  ist,  als  wolle  Peymann  in  solchen  Momenten  sanfte
Zwischentöne  erlauschen.  Aber  welche?

Termine: 22. und 23. Februar. Karten: 030/28 408-155.

Die großen Gesten hat er nie
gebraucht  –  Zum  Tod  des
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Schauspielers Martin Benrath
geschrieben von Bernd Berke | 19. November 2001
Von Bernd Berke

Wann immer Martin Benraths einprägsames Gesicht auf der Bühne,
im Film oder im Fernsehen erschien, schöpfte man sogleich
Vertrauen ins große Ganze. Dann durfte man mit ziemlicher
Sicherheit davon ausgehen, dass die Produktion ihre besonderen
Qualitäten hatte. Ein Benrath machte keine halben Sachen mit.

Mit 73 Jahren ist Martin Benrath in der Nacht zu gestern an
Herzversagen gestorben. Trotz einer Lungenoperation, der er
sich Ende letzten Jahres unterziehen musste, kam sein Tod für
viele überraschend. Er bedeutet einen ungeheuren Verlust für
das deutschsprachige Theater.

Gegen die innere Leere anspielen

Noch  am  Montag  hatten  ihn  7,3  Millionen  Zuschauer  in  der
Auftaktfolge des ZDF-Dreiteilers „Zwei Asse und ein König“
(zweiter Teil heute um 20.15 Uhr) als ehemaligen Werftbesitzer
„Hajo“  Jansen  gesehen.  Das  Bühnenschaffen  des  gebürtigen
Berliners Benrath hatte einst beim Theater am Schiffbauerdamm
(1947) und dann ab 1953 unter Gustaf Gründgens in Düsseldorf
begonnen. 1962 ging er ans Bayerische Staatsschauspiel nach
München, dem er treu blieb. Er selbst hat einmal gesagt, die
Bühnenkunst  habe  ihm  geholfen,  aus  der  inneren  Leere
herauszufinden,  die  der  Weltkrieg  hinterlassen  hatte.

Seine  imponierende,  etwas  barsche  Erscheinung,  der  oft
verhangen wirkende, aber dann und wann aufblitzende Blick und
der (von einem Unfall herrührende) „Schmiss“ auf seiner Wange,
der  ihn  anfangs  auf  den  Typus  aristokratischer  Offizier
festzulegen drohte – dies alles täuschte. Benrath konnte nicht
nur die strengen, geradezu einschüchternden Rollen spielen,
sondern auch leichtere oder gar ein wenig bübisch gefärbte
Parts mit Leben erfüllen.
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Ein Mann von würdevoller Statur

Seinem  eher  zurückhaltenden  Wesen  und  seinem  Verständnis
„preußischer Tugenden“ entsprach es, dass er nie die großen,
pathetischen  und  erst  recht  keine  flatterhaften  Gesten
benötigte. Er war ein Schauspieler von ganz eigener, stets
würdevoller  Statur,  der  sparsam  und  umso  nachhaltiger
„instrumentierte“.

Martin  Benrath  hat  zahllose  schwergewichtige  Rollen  des
Welttheaters gespielt: Lessings „Nathan“, Schillers Franz Moor
in den „Räubern“ und den Philipp im „Don Carlos^ Shakespeares
„König Lear“ und Julius Cäsar (1992 unter Regie von Peter
Stein),  Schnitzlers  „Professor  Bernhardi“  –  um  wenige  zu
nennen.  Auch  in  neueren  Stücken  wie  Botho  Strauß‘  „Das
Gleichgewicht“ feierte er Triumphe.

Auch das Kino verdankt ihm viel

Natürlich konnte, auch der Film an einem solchen Charakter
nicht vorübergehen. Neben Curd Jürgens kämpfte Benrath 1953 in
„Meines Vaters Pferde“ um die Liebe einer Frau, in „Kennwort:
Morituri“ agierte er an der Seite von Marlon Brando. Auch
Helmut Dietls Kinoerfolg „Schtonk“ verdankte Benrath viel von
seiner Wirkung.

In Bernhard Sinkels „Berlinger“ übernahm er die Titelrolle des
anarchistischen  Erfinders  und  waghalsigen  Fliegers,  beim
selben Regisseur verkörperte er den Bankier Bernheim im TV-
Mehrteiler „Väter und Söhne“ (1989). Erst jüngst spielte er
den lebensweisen Großvater in der preisgekrönten Strittmatter-
Verfilmung |„Der Laden“, eine seiner schönsten Altersrollen.

Dem WR-Mitarbeiter Klaus Braeuer hat Benrath in einem Gespräch
zur  TV-Serie  „Zwei  Asse  und  ein  König“  ein  literarisches
Lieblingszitat verraten. Es stammt von Rainer Maria Rilke und
lautet: „Wir leben vor uns hin und nehmen jeden Tag Abschied“.



Ein  lauer  Schwank  im  Licht
der Tütenlampen – „Der Raub
der Sabinerinnen“ in Hagen
geschrieben von Bernd Berke | 19. November 2001
Von Bernd Berke

Hagen. „Was gestrichen ist, kann nicht durchfallen“ und „Da
strömt schon wieder einer“ (nämlich ins Theater) – mit solchen
Sentenzen haben Franz und Paul von Schönthan die anekdotische
Rede vom Bühnenwesen gewürzt.

Die Sätze kommen in ihrem Stück „Der Raub der Sabinerinnen“
(uraufgeführt 1884) vor. Jetzt holte Hagens Theater, ansonsten
ein  Hort  des  Musikalischen,  den  angeblich  unverwüstlichen,
insgesamt aber doch ziemlich lau gewordenen Schauspiel-Schwank
aus der Versenkung.

So  geht’s  zu:  Gymnasialprofessor  Gollwitz  (Peter  Bisang),
Altphilologe und pedantischer Kenner antiker Verhältnisse, hat
ein  unsäglich  gereimtes  „Sabinerinnen“-Drama  verfasst.  Der
munter  sächselnde  Theaterdirektor  Striese  (phasenweise  ein
Lichtblick: Jürgen Dittebrand) will es mit seiner kläglichen
Wandertruppe  aufführen.  Gollwitz  ist  eitel  genug,  dies
zuzulassen,  doch  seine  holde  Gattin  Friederike  (Edeltraud
Kwiatkowski) darf um Himmels Willen nichts davon erfahren,
woraus  sich  das  ehedem  übliche  Versteckspiel  zwischen
Patriarch  und  Ehedrachen  ergibt.

Unter Strieses Hand bleibt derweil kein Text-Stein auf dem
anderen. Die Römer-Tragödie mutiert zur grandiosen „Schmiere“,
wird aber vor dem Skandal gerettet, indem man sie flugs zur
Parodie erklärt – so jedenfalls in der Fassung von Curt Goetz,
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die der Hagener Mühsal zu Grunde liegt.

Inszenierung von bestürzend biederem Geist

Gar  putzig  ist  das  Bühnenbild  (Peter  Umbach)  zu  Peter  P.
Pachls Inszenierung geraten: Eine zweistöckige „Puppenstube“
mit sechs Räumen erhebt sich da, vollgestopft mit Mobiliar der
50er Jahre, also Tütenlampen, Dreieckstisch und dergleichen.
Ach, wie nett-und wie unumstößlich vorgestrig. Es ist eine
Theater-Zeitreise  der  schaurigen  Art,  wir  sitzen  in  der
Geisterbahn. Festhalten!

In besagter Stube also hockt der verdruckste Bürger, Professor
Gollwitz. dem das lockere Theatervölkchen hernach so zusetzt.
Seine altväterliche Beziehung zu Ehefrau („Pummelchen“) und
Tochter darf eigentlich gar nicht mehr wahr sein, wird aber
ohne Bruchlinien gespielt, wie denn überhaupt die letzten 40
Jahre spurlos am bestürzend biederen Geist dieser Inszenierung
abgeglitten zu sein scheinen. Das Höchstmaß an Ironie (oder
etwa Zynismus?) ist bereits erreicht, wenn auf einem bemalten
Bühnenprospekt röhrendes Rotwild nebst Zielscheibe zu sehen
ist.

Augenzwinkernd zur Rampe hin

Die  schauspielerischen  Mittel,  das  Geschehen  in  absurde
Überdrehungen  oder  ins  trockene  Understatement  zu  treiben,
sind – nehmt alles nur in allem – nicht vorhanden. Also gibt
man den Text schlichtweg von sich und rudert mit ausladenden
Gesten reichlich hilflos durch das Stück. Die Pointen reicht
man  uns  kaum  mit  schöner  Beiläufigkeit,  sondern  heftig
augenzwinkernd  zur  Rampe  hin.  Regionale  Schenkelklopfer
(Striese darf am Ende Hagener Theaterchef werden, eine Figur
ist  „so  stur  wie  ein  Finanzbeamter  in  Iserlohn“)  kommen
erschwerend hinzu.

Oh, große Wirrnis: Vielleicht geht man ja einfach zu oft ins
Theater,  ist  zu  sehr  auf  ästhetische  Verfeinerung  und
zeitgemäße Durchdringung der Texte versessen. Aber nein.So wie



jetzt in Hagen „geht“ Theater einfach nicht mehr. Die Frage
muss schon gestellt werden: Warum nur hat man es sich hier in
den  Kopf  gesetzt,  man  müsse  pro  Saison  partout  eine
Sprechtheater-Produktion  anbieten?  Es  gibt  doch  etliche
achtbare Häuser ringsum: Dortmund, Bochum, Wuppertal und so
fort. Wenden wir’s mal günstig: Nach diesem Abstecher ins
Bodenlose schwillt die Vorfreude auf Hagens nächste Opern-
Premiere.

Termine: 2., 4., 6., 9. Februar. Karten: 02331/207-3218.

_______________________________________________________

Leserbrief

Freude des Publikums nicht erkannt
Betr.: Raub der Sabinerinnen

Nun  haben  Sie  es  uns  gezeigt:  Sie  sind  ein
Welttheaterkritiker, wir sind Provinzler und leben hinter dem
Mond als ewig Gestrige. Ja, ja wir haben es begriffen, während
Sie in ihrem Hochmut vieles nicht begreifen: Dieser „lau“
gewordene Schwank ist ein herrliches Stück Theater, das Peter
P. Pachl dankenswerterweise (fast) ohne die heute üblichen
Brechungen und Zerschlagungen inszeniert hat. Nicht erkannt
von  Ihnen  die  Freude  des  Publikums,  seine  verdienten,
langjährigen Sängerdarstller als Schauspieler zu erleben, eine
wunderbare Erica Pilari, die Vollblüter Horst Fiehl und Werner
Hahn werden von Ihnen gar nicht erwähnt. Dieses Publikum liebt
seine Künstler wegen seiner großen Leistungen, so auch der
dieses Abends.

Peter Pietzsch, Intendant Stadttheater Hagen



Martin  Luther  King  zwischen
Utopie  und  Personenkult:  „I
Have A Dream“ – Stück über
den  Bürgerrechtler  in
Wuppertal uraufgeführt
geschrieben von Bernd Berke | 19. November 2001
Von Bernd Berke

Wuppertal. Am Anfang war das Wort, also beginnt der Abend mit
einem Bibelzitat: „Der Herr ist mein Hirte, mir wird nichts
mangeln…“ Viele Dutzend gerahmte Bilder aus dem Leben des
legendären  schwarzen  Bürgerrechtlers  Martin  Luther  King
(geboren  1929,  ermordet  am  4.  April  1968)  zieren  die
rückwärtige Bühnenwand. Wenn deren vier Segmente sich öffnen,
so tut sich in der Mitte eine sinnreiche Kreuzesform auf. Der
Freiheitskämpfer war zunächst einmal Baptistenprediger.

Als „Stück für die ganze Familie“ annonciert das Wuppertaler
Schauspielhaus Gerold Theobalts „I Have A Dream“. Das Etikett
lässt bereits ahnen, dass inhaltliche und ästhetische Wagnisse
weitgehend  ausbleiben.  So  ist  es  denn  auch:  Der
zeitgeschichtliche  Rückblick  wird  –  auch  in  Holk  Freytags
recht achtbarer Inszenierung – den Ruch braver Belehrung nie
ganz  quitt.  Es  bleibt  ein  Zwitter  zwischen  maßvollem
Problemstück  und  leichtlebigem  Musical.

Arg  fahrig  wirken  die  ersten  zehn  Minuten.  Die  Musikband
übertönt die Worte der Schauspieler. Man fürchtet, Intendant
Freytag könne mal wieder auf offener Szene zum Premieren-
Abbruch schreiten, doch bald pendeln sich die Dinge sachte
ein;  nicht  nur,  was  den  Lautstärkepegel  angeht.  Auch  das
vielköpfige Ensemble findet in besseres Fahrwasser.
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Die Aufführung gewinnt mit wachsender Dauer, sie hat ihre
stärksten Momente nach der Pause und erreicht einen Gipfel
gegen Schluss – mit Martin Luther Kings bewegender „I have a
dream“-Rede  von  1963.  Titeldarsteller  Tim  Grobe,  mit
drangvollem Ernst bei der Sache, trägt sie so flammend vor,
als werde sie wahrhaftig erst in diesem Moment gehalten. Ihr
utopisches Gleichheitsversprechen ist ja bis heute keineswegs
eingelöst.

Lehrstoff mit Gospelgesang verabreicht

Nach  kurzer  Aufwärmphase  kann  man  also  dem  Geschehen
konzentrierter  folgen  und  sich  dazwischen  im  Takt  von
Gospelklassikern sowie artverwandten Mainstream-Songs wiegen
(Hitliste: „When the Saints…“, „Glory Glory Halleluja“, „Oh,
Happy Day“, „We Shall Overcome“), die von der farbigen Ronnell
Bey hinreißend dargeboten werden. Dafür gibt es Szenenbeifall
und am Ende heftige „Zugabe“-Rufe.

In solcher Verpackung werden Wissens-Happen verabreicht. Man
erfährt etwas über den familiären und religiösen Hintergrund
des  Martin  Luther  King.  Schlimme  Fälle  von  Rassentrennung
(separate Plätze im Bus usw.) aus den 50er- und 60er-Jahren
werden knapp skizziert.

Breiteren Raum nimmt die Gewaltdiskussion ein. King will (nach
Gandhis Vorbild und im Sinne der Bergpredigt) den Rassisten
friedlich  Widerstand  leisten  („Liebet  eure  Feinde“)  und
erliegt dabei vielleicht einer gefährlichen Illusion. Stokeley
Carmichael (Torsten Hermentin) und Malcom X (Christian Doll)
treten für radikale Lösungen ein. Der Senator und spätere US-
Präsident John F. Kennedy (hier mit mafioser Sonnenbrille)
spekulierte der Wuppertaler Lesart zufolge anno 1960/61 nur
auf schwarze Wählerstimmen, als er King unterstützte.

Das Ganze mündet in eine politisch korrekte Apotheose und
damit in eine andächtige „Stillstellung“ der Figur: Martin
Luther King wird als weiterer Gründervater der Vereinigten



Staaten  neben  George  Washington  und  Abraham  Lincoln
inthronisiert, als sei es mit solchem Personenkult ein für
allemal getan.

Es  reicht  auch  nicht,  die  Rassisten  vom  Ku-Klux-Klan  mit
kakophonen Klängen als fragloses Schrecknis an die Wand zu
malen. Man sollte schon ihre Motive bloßlegen. Etwas weniger
wohlfeile Bestätigung und etwas mehr Reibungspunkte täten der
Produktion gut. „Oh Happy Day“ ist schön und gut, aber nicht
genug.

Termine: 4., 5., 6. Februar. Karten: 0202/569-4444

Die große Langeweile mit den
Außerirdischen – Anna Badora
stemmt  Vera  Kissels  „Die
Apokalypse  der  Marita
Kolomak“ auf die Düsseldorfer
Bühne
geschrieben von Bernd Berke | 19. November 2001
Von Bernd Berke

Düsseldorf. Es gibt Aufführungen, nach denen sich selbst der
glühende Theaterfan fragt, ob er sich in diesen Stunden nicht
lieber dem unmittelbaren Leben hätte zuwenden sollen. Einen
solchen Abend bescherte jetzt das Düsseldorfer Schauspiel, wo
Intendantin  Anna  Badora  ein  neues  Stück  zur  Uraufführung
brachte oder besser: schleppte.

https://www.revierpassagen.de/89482/die-grosse-langeweile-mit-den-ausserirdischen-anna-badora-schleppt-eva-kissels-die-apokalypse-der-marita-kolomak-auf-die-duesseldorfer-buehne/19991220_1517
https://www.revierpassagen.de/89482/die-grosse-langeweile-mit-den-ausserirdischen-anna-badora-schleppt-eva-kissels-die-apokalypse-der-marita-kolomak-auf-die-duesseldorfer-buehne/19991220_1517
https://www.revierpassagen.de/89482/die-grosse-langeweile-mit-den-ausserirdischen-anna-badora-schleppt-eva-kissels-die-apokalypse-der-marita-kolomak-auf-die-duesseldorfer-buehne/19991220_1517
https://www.revierpassagen.de/89482/die-grosse-langeweile-mit-den-ausserirdischen-anna-badora-schleppt-eva-kissels-die-apokalypse-der-marita-kolomak-auf-die-duesseldorfer-buehne/19991220_1517
https://www.revierpassagen.de/89482/die-grosse-langeweile-mit-den-ausserirdischen-anna-badora-schleppt-eva-kissels-die-apokalypse-der-marita-kolomak-auf-die-duesseldorfer-buehne/19991220_1517
https://www.revierpassagen.de/89482/die-grosse-langeweile-mit-den-ausserirdischen-anna-badora-schleppt-eva-kissels-die-apokalypse-der-marita-kolomak-auf-die-duesseldorfer-buehne/19991220_1517


„Die Apokalypse der Marita Kolomak“ stammt von Vera Kissel
(40). Sie hat ein Journalistik-Studium in Dortmund absolviert
und  im  Ruhrgebiet  als  Redakteurin  gearbeitet.  Irgendwann
entdeckte sie ihre (halbwegs vorhandene) lyrische Begabung –
und dann hat sie beschlossen, Dramatikerin werden zu wollen.

Das Handlungsschema der „Apokalypse“ ist rasch erzählt. In
einer Dorfkneipe mit dem Namen „Wegsend“ (will heißen: Ende
des  Weges,  will  heißen:  Verzweiflung  am  Schlusspunkt  der
Zeiten) erwartet man zu Silvester bebend die Ankunft eines
Ufos (Teil 1), das aber nach der ersehnten Pause denn doch
nicht gekommen ist (Teil 2). Vorhang zu und wenige Fragen
offen.

Besagte Marita Kolomak (Heidi Ecks) ist die Frau des Wirtes
„Jupp“ (Martin Schneider). Sie hat ihr Baby verloren, ist dem
seherischen Irrsinn nahe. Nun hört sie „Stimmen“, welche die
Ankunft  von  Außerirdischen  ankündigen.  Aussicht  für  alle
Geplagten: Dann werde sich das Unterste nach oben kehren und
umgekehrt, es werde eine neue Zeit anbrechen. Eine Handvoll
anderer Enttäuschter zeichnet Maritas Gestammel („Und morgen
und  morgen  und  morgen…“)  gläubig  auf,  fertigt  Kopien  und
heftet selbige für den Tag X in Ordnern ab.

Eigentlich recht simpel: Die vom Leben Gebeutelten richten all
ihr Warten und Hoffen auf ein Anderswo, sie projizieren munter
drauflos und kompensieren ihre Defizite.

Eierlikör als Trost für Witwe Gisela

Die 17-jährige Juliane (Birgit Stöger) sieht ansonsten keine
Zukunft für sich, Maritas Schwester Monika (Anke Schubert)
wird ewig den „Mann fürs Leben“ suchen und nicht finden. Die
Witwe Gisela (Anke Hartwig) trauert den Zeiten nach, da sie in
der DDR noch solide Büstenhalter nähen durfte und wendet sich
dem  Damentrost  Eierlikör  zu.  Der  Student  Tobias  (Markus
Danzeisen)  verheddert  sich  in  pseudo-wissenschaftlichem
Gefasel. Nur Opa Schlott (Winfried Küppers) hat das Gröbste



hinter sich und ist zufrieden, wenn Jupp „noch eine Lage“ Bier
und Schnaps bringt. Er braucht keine Außerirdischen.

Die Bühne (Kathi Maurer, auch Kostüme) für dieses Panoptikum
sieht aus, als solle Horváth oder Kroetz gespielt werden.
Diese beiden, nebst Fleißer und Sperr, scheinen denn auch die
Traditionslinie zu markieren, in der dieser Text sich sehen
mag. Jene traurige Kneipe, über der der Pleitegeier schwebt,
ist  mit  bunten  Glühbirnen  und  Sternchen  rundum  dürftig
dekoriert.  Die  farblich  jeweils  klar  zugeordnete  Kleidung
(Marita in Gelb, Monika in Rot usw.) wirkt schräg, gestrig,
ganz schön „daneben“ und lässt die Figuren debil aussehen.

In den besten Momenten klingen die Worte des Stückes nach
lakonischen  Volksweisheiten.  Es  ist  viel  Angelesenes  und
Angehörtes,  hernach  kaum  verdautes  und  sprachlich  nur
zugerichtetes Zeugs drinnen. Knappe, oft lyrisch gedrechselte
Sätze prägen den Stil: „Hab‘ sie weg“ heißt es statt „Ich habe
sie weggegeben“. Es hört sich arg manieriert an.

Anna  Badora  lässt  die  Konfusion  brav  vom  Blatt  spielen.
Treibende  Konflikte  gibt  es  im  Grunde  nicht,  nur  die
beständige  Erwartung  einer  Ankunft.  Das  Stück  deshalb  mit
Samuel Beckett („Warten auf Godot“) verkuppeln zu wollen, wie
es  im  Programmheft  geschieht,  ist  sternenweit  zu  hoch
gegriffen.

Unsagbares Leiden am Verlust
der Tugend – Werner Schroeter
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inszeniert  Racines  „Phädra“
in Bochum
geschrieben von Bernd Berke | 19. November 2001
Von Bernd Berke

Bochum. Grau in Grau dunkelt der karge Raum; vielleicht ein
Wartesaal in alle Ewigkeit, eine Gruft, eine Einbunkerung.
Hier, so scheint es, können keine Leidenschaften mehr glühen,
hier gibt es nur noch die Asche. An solch einer Stätte lässt
der Regisseur Werner Schroeter seine Bochumer Inszenierung der
„Phädra“ (1677) von Jean Racine (in Schillers Übersetzung von
1804) spielen.

Alle Personen betreten die Bühne zugleich. Fortan gibt es
keine Auf- und Abgänge mehr. Wer nicht spricht, bleibt dennoch
da, setzt sich auf jene umlaufende Bank am Bühnenrand, mit
unbewegter Miene. Alle Gestalten befinden sich stets auf der
Szene.  Gerade  deshalb  wirken  sie,  als  seien  sie  nur
geisterhaft vorhanden. Hören wir etwa einem Gespräch der toten
Seelen zu?

Verbotene Liebe: Phädra begehrt ihren Stiefsohn Hippolyt. Als
die Nachricht vom vermeintlichen Tod ihres Gatten, des Königs
Theseus, eintrifft, offenbart sie ihre inzestuösen Gefühle.
Hippolyt (Andreas Pietschmann) weist sie ab, denn er liebt
Aricia (Annika Kuhl), die aus feindlichem Geschlechte stammt.
Noch so eine „unmögliche“ Leidenschaft.

Theseus aber hat seine Kriegsabenteuer doch überlebt und kehrt
heim. Die verwirrte Phädra erliegt den Einflüsterungen ihrer
Vertrauten Oenone (Eva-Maria Hofmann) und lässt es zu, dass
diese den Spieß umdreht und Hippolyt beim Vater anschwärzt:
Sein Sohn habe Phädra verführen wollen.

Der Rest ist Verdammung, ist Tod im Wasser (Oenone), durch ein
Ungeheuer (Hippolyt) und durch Gift (Phädra).
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Beschwörung in abgezirkelten Sätzen

Auf der Bühne geschieht derweil nicht viel, es wird alles nur
–  in  abgezirkelten  Sätzen  beschworen.  Schroeter  hat  eine
einleuchtend  strenge  Form  gefunden,  die  ein  wenig  an
japanisches Traditions-Theater erinnert. Ein Gong und anderlei
leichtes  Schlagwerk  begleiten  die  Sprech-Akte.  Die
Nebenfiguren balancieren mit Stangen oder pflanzen sie neben
sich auf, als gelte es, ein Samurai-Ritual zu bestehen.

Der  Boden  ist  gläsern,  wirft  gespenstische  Spiegelungen
zurück, von unten dringt Licht herauf. Auf solch unsicherem
Geläuf werden die Schritte zumeist vorsichtig gesetzt wie auf
zu  dünnem  Eis.  Deutliche  Kontrapunkte  zu  allem,  was  man
„Bochumer Spaßtheater“ zu nennen beliebt.

Eine Glaskugel rollt über den Glasboden

Spannend ist es zu verfolgen, wie die Sprache das Regiment
übernimmt, wie die Personen die Schwellen zu ihren vielfach
fälligen Liebes- und Schuld-Geständnissen überwinden. Freilich
gibt es ein paar „verlorene“ Regie-Ideen, die sich im Kontext
nicht  recht  erschließen  wollen:  Mit  Kreide  wird  das  Wort
„gern“  an  die  Wand  geschrieben.  Zwischendurch  rollt  eine
Glaskugel  über  den  Glasboden.  Selbstgenügsame  poetische
Zeichen?

Es ist der große Abend der Margit Carstensen, die aus dem
insgesamt sehr inspirierten Ensemble herausragt. Sie ist eine
höchst zerbrechliche Phädra, unsagbar leidend am Verlust der
Tugend,  aber  wohl  auch  am  heraufziehenden  Alter  und  dem
Verlust  erotischer  Vorzüge.  Eine  gespaltene,  schwankende,
wahrlich geisterhafte Gestalt, ganz in Weiß und schon dem Tod
anheimgegeben.

Theseus (Ralf Dittrich) erscheint hier moralisch fragwürdiger
und  gewissenloser  als  Phädra  –  in  seinen  verblendeten
Zorneslaunen, die sich wechselweise gegen Götter, Sohn und
Gattin  richten.  Auf  seinen  Feldzügen  verübte  er  stets



(sexuellen) Frauenraub, doch duldet er selbst keine Untreue.
Wer da nicht zum „Feministen“ wird…

Langer Beifall, etliche Bravos für Regie und Darsteller.

Termine: 11., 14., 17., 23.12. Karten: 0234/33 33-111

Zum  Tod  von  Ulrich
Wildgruber:  Ein  Berserker,
der uns sprachlos machte
geschrieben von Bernd Berke | 19. November 2001
Welch  ein  tragisches,  nahezu  theatralisches  Ende:  Einsam
aufgefunden am Strand von Westerland auf Sylt, mit verwehtem
Sand bedeckt. Nur einen Rucksack hatte er bei sich, darin
steckten  Geld  und  persönliche  Papiere.  Höchstwahrscheinlich
hat der seit langem herzkranke Schauspieler Ulrich Wildgruber
den Freitod gewählt.

Der  Flensburger  Staatsanwalt  Helmut  Kanzler  kleidete  es
gestern in die Sprache der Behörden: „Wir wissen, dass er
suizidale Absichten hatte“. Später bestätigte er die Existenz
eines Abschiedsbriefes, den Wildgruber seiner Lebensgefährtin,
der  Schauspielerin  Martina  Gedeck,  in  Berlin  hinterlassen
habe.

Die  Berliner  Schaubühne  ließ  verlauten,  man  habe  keine
Depressionen bei dem 62jährigen bemerkt. Seine Bühnenpartnerin
Eva  Mattes  meinte,  Wildgruber  sei  zuletzt  sehr  erschöpft
gewesen.

Über die Hintergründe wissen wir also nichts Genaues. Aber
eins  ist  wahr:  Wir  sind  traurig.  Der  Kritiker  Gerhard
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Stadelmaier  hat  Wildgruber  den  einzigen  wirklich
revolutionären Darsteller genannt, den dieses Land nach dem
Kriege hervorgebracht habe.

In  der  Tat  ist  er  ein  Berserker,  ein  machtvoller  Anti-
Schauspieler  gewesen.  Die  Bühne  betrat  er  nicht  einfach,
sondern er stürmte, fegte, watschelte fahrig darüber hinweg,
offenbar ziellos gegen imaginäre Begrenzungen anrennend, mit
wirrem Haar und glühendem Blick, so dass man erschrak. Er
schien geistig so abwesend und war doch grellwach, war sofort
leibhaftig ganz und gar da.

Nach  herkömmlichem  Verständnis  konnte  er  weder  artikuliert
sprechen  noch  differenziert  spielen.  Viele  Figuren
überwältigte  er  auf  gleiche  Weise,  das  übliche  Handwerk
verweigernd: feist, schwitzend, nuschelnd, die Worte achtlos
hinwerfend. Doch er zerbröselte Rollen und Texte so, dass in
der Asche oft etwas Tieferes aufglomm: dunkelste Triebkräfte
des Seins und Handelns. Dieses Wunder bewirkt man nicht mit
traditioneller Deklamation. Das Brecht-Wort „Glotzt nicht so
romantisch!“ hätte als Motto zu Wildgrubers Tun gepasst. Was
er anfasste, wusste er zu verfremden. In seine Charaktere
konnte  man  sich  nicht  „einfühlen“,  man  sah  sich  ihnen
sprachlos  gegenüber.

Wildgruber hat auch mit Regisseuren wie Hans Neuenfels, Claus
Peymann  und  Peter  Stein  gearbeitet.  Doch  auf  einen  solch
monströsen,  in  den  70er  Jahren  bitter  notwendigen
Stückezerstäuber hatte vor allem Peter Zadek gewartet: 1974
spielte Wildgruber bei ihm Shakespeares König Lear, 1977 den
„Hamlet“ – beides in Bochum, beides unvergessen. 1976 war er
der Hamburger „Othello“, ein „Mohr“, dessen schwarze Schminke
nach und nach zerfloss und auf andere Figuren abfärbte.

Enzensbergers „Menschenfeind“ (nach Molière, 1979), Bernhards
„Theatermacher“ (1990) Becketts Krapp in und „Das letzte Band“
(1997) waren weitere prägende Rollen. Jüngst spielte er in
Zadeks „Hamlet“ an der Berliner Schaubühne (Titelrolle: Angela



Winkler) den Polonius.

Seine wüste, tapsige, gelegentlich unsagbar komisch wirkende
Körperlichkeit  (ein  „Riesenkind“  nannten  ihn  viele)  trieb
unverhofft  gläsern  zarte  Nuancen  hervor.  Dann  konnte  er
schwerelos über die Bretter tänzeln und geradezu durchsichtig
wirken.

Der am 18. November 1937 in Bielefeld geborene Wildgruber lief
auch biographisch kreuz und quer. Kurz vor dem Abi verließ er
die Schule, hernach wich er von vorgezeichneten Wegen ab – bis
er ans Wiener Reinhardt-Seminar kam. Seine Mitstudenten hießen
Franz Xaver Kroetz, Hans Neuenfels, Elisabeth Trissenaar und
Libgart Schwarz. Ein legendärer Jahrgang.

                                                             
                                                           

 Bernd Berke

 


