
Gerechtigkeit  ist  dem
Schicksal  fremd:  „Kleiner
Mann – was nun?“ nach Hans
Fallada  am  Grillo-Theater
Essen
geschrieben von Werner Häußner | 19. März 2020

Stefan  Migge,  Silvia  Weiskopf,  Philipp  Noack  (im
Hintergrund) in der Inszenierung „Kleiner Mann – was
nun?“  nach  dem  Roman  von  Hans  Fallada  –  in  einer
Bühnenfassung von Thomas Ladwig und Vera Ring am Grillo
Theater Essen. (Foto: Birgit Hupfeld)

Der Titel des Romans von Hans Fallada stellt eine Frage. Am
Ende  wird  sie  beantwortet  durch  die  Liebe.  Nicht  durch
politische  Analyse,  philosophische  Systemkritik  oder
Revolution. In der letzten Premiere im Großen Haus vor der
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durch  den  Corona-Virus  erzwungenen  Spielpause  zeigte  das
Essener Grillo-Theater Falladas „Kleiner Mann – was nun?“ in
einer Adaption durch Regisseur Thomas Ladwig und Dramaturgin
Vera Ring.

Was nun? Die Frage stellt sich für das junge Paar Johannes und
Emma Pinneberg von Anfang an, als der noch ungeborene „Murkel“
eine  überstürzte  Heirat  erzwingt.  Zum  Überleben  reicht’s
gerade so, aber Verlust der Arbeit, Verlust der Wohnung und
geplatzte Träume von einer halbwegs auskömmlichen Existenz im
Großstadtdschungel  von  Berlin  lassen  die  jungen  Leute  mit
ihrem Baby immer weiter nach unten rutschen.

Das  Ende  bleibt  offen.  Hans  Falladas  unbestechliche
Beobachtung des Abstiegs hält einfach inne. Ist die Laube vor
der  Toren  Berlins  und  die  gesellschaftliche  Ausgrenzung
Pinnebergs  die  letzte  Station?  Oder  geschieht,  wie
zwischendrin öfter, ein kleines Wunder? Kommt jemand vorbei
wie Herr Jachmann oder der FKK-Anhänger und Verkäuferkollege
Heilbutt, der irgendwie, irgendwo die Tür einen Spalt weit
öffnet und wenigstens das Überleben möglich macht? Wir wissen
es nicht.

Zusammenbruch als bürgerliches Subjekt

Fallada ist kein Brecht. Ihm geht es nicht um Entlarvung eines
Systems, sondern um den Einzelnen im System. Was wir erfahren
ist, dass die Liebe die Chance gibt, weiterzumachen. Nicht im
Sinne des romantischen großen Gefühls, sondern als ein Wille,
zusammenzustehen, sich der Ohnmacht entgegenzustemmen, sich zu
weigern, einen bedrückenden Alltag als finales Lebensschicksal
anzuerkennen.  Sie  seien  doch  anständige  Leute,  sagt  Frau
Pinneberg, das „Lämmchen“; da dürfte es ihnen doch eigentlich
nicht schlecht gehen. Aber diese Art Gerechtigkeit ist dem
Schicksal fremd.

Bei Fallada gibt es glückliche Zufälle, aber keinen Gott, der
die Guten belohnt und die Bösen bestraft. Über alle walzen die



großen Entwicklungen hinweg, und die Menschen verstehen nur
ansatzweise, was passiert: Könnte man nur einmal eine Zeitung
lesen,  klagt  Pinneberg  irgendwann.  Für  ihn  ist  der
Zusammenbruch  als  bürgerliches  Subjekt,  als  Mitglied  der
Gesellschaft besiegelt, als ihn ein Polizist in der noblen
Friedrichstraße von den Schaufenstern wegjagt: Stefan Migge
macht  mit  bedrückend  gewebter  Empathie  für  seine  Rolle
deutlich, dass für den Arbeitslosen damit eine innere Welt
zerstört wird, die seinem Leben, seinem Überleben bisher noch
einen Rest von Sinn gegeben hatte.

Diese  Geschichte  von  Abstieg  und  unverdrossenem  Aufbäumen
dagegen ist auch eine Geschichte starker Frauen. Wie Rieke
Busch  in  Falladas  „Ein  Mann  will  nach  oben“  ist  Emma
Pinneberg,  geborene  Mörschel,  kein  naives  „Lämmchen“.  Sie
weiß, wie sie ihren „Jungen“ sanft, aber bestimmt immer wieder
aufrichten kann, wie sie ihren geraden Weg geht, wie sie zäh
am Überleben festhält. Silvia Weiskopf spielt sie zerbrechlich
stark,  pragmatisch  im  Alltag,  aber  treu  ihren  moralischen
Maximen, standfest und sensibel. Erst am Ende, wenn sie eine
Treppe  in  ein  Souterrain  hinabsteigt,  kommt  so  etwas  wie
schmerzvolle Resignation auf. Eine Frauenfigur, die Fallada
fern jeder Idealisierung, aber mit warmem Herzen entworfen
hat,  und  die  Silvia  Weiskopf  in  ihrer  anrührenden,
bescheidenen Größe mit Distinktion und Herz verkörpert.

Wie in „Klimbim“ durch Leben segeln

Auf ihre Art eine starke Frau ist auch Pinnebergs Mutter Mia,
eine Lebedame, die bessere Zeiten gesehen hat, aber beharrlich
darauf  besteht,  die  glamouröse  Vergangenheit  präsent  zu
halten. Eine Egoistin, der ihr Sohn wenig bedeutet, die mit
der Fuchsstola jede Anmutung von Solidarität beiseite weht,
die wie dereinst Elisabeth Volkmann in „Klimbim“ durchs Leben
segelt, immer aufs Überleben bedacht. Ines Krug macht das
angemessen  mondän,  wobei  sie  nicht  nur  den  billigen  Kern
hinter der geschminkten Fassade sichtbar werden lässt, sondern
auch die verzweifelt nach Zuneigung gierenden Seiten dieser



alternden  Frau  nicht  verleugnet,  die  auf  tiefere
Seelenschichten verweisen. Ines Krug ist auch Mutter Mörschel:
eine  gnadenlos  realistische,  abgearbeitete  Frau  aus  dem
Arbeitermilieu, auf das ihr Mann (Jan Pröhl) einen irrational
verbissenen Stolz entwickelt hat – auch einer der Anker, die
eine Gestalt am Rand der Gesellschaft noch am Leben hält.

Jan Pröhl zeigt seine Verwandlungskunst auch als Jachmann,
eine  zwielichtige  Figur,  der  man  dennoch  eine  Prise  von
Herzensgüte  abnimmt.  Als  Kleinholz,  Geschäftsmann  im
Landstädtchen Ducherow, quält Pröhl mit sadistischer Energie
seine Angestellten. Der Verkäufer Heilbutt dagegen ist für
seinen Kollegen Pinneberg im noblen Warenhaus Mandel wie ein
barmherziger Samariter: Fallada führt an dieser Figur vor, wie
ein Mensch mit Hilfe bigotter moralischer Empörung aus der
Gesellschaft des „Normalen“ ausgestoßen wird: Stefan Diekmann
spielt diesen abgeklärten Menschen facettenreich, lässt auch
Homophobie und Antisemitismus anklingen – Motive, die aber
nicht weiter ausgeführt werden.

Deformation des Menschen durch ein übermächtiges System

Ladwigs Inszenierung verlangsamt und konzentriert sich, wenn
sich die apsisförmige Bühne von Ulrich Leitner mit dem rohen
Holz  ihrer  Streben,  Treppen  und  Galerien  zum  Kauftempel
verwandelt.  In  diesem  Raum  wird  verhandelt,  was  Fallada
hauptsächlich interessiert hat, die Deformation des Menschen
durch ein übermächtiges ökonomisches System. Ihm fällt der
verzweifelt seinem Verkaufssoll hinterherhechelnde Pinneberg
zum Opfer.

Die unbarmherzigen Gesetze lassen sich aber auch benützen,
etwa um den Nonkonformisten Heilbutt zu entfernen, oder um in
einem erniedrigenden Tribunal die Verkäuferin Fräulein Fischer
(grandios  in  ihrer  Hilflosigkeit:  Lene  Dax)  systematisch
fertig zu machen. Keine anonymen Kräfte sind da am Werk, sie
haben ein Gesicht: Olga Prokot als eiskaltes Karriereweib –
auch eine Facette der „starken“ Frau, Jens Winterstein als



soigniert an anderen Schicksalen desinteressierter Chef und
Philipp Noack als Empathie heuchelnder Spannfuß gelingen nicht
nur als Charakterstudien, sondern lassen die Figuren Falladas
unheimlich aktuell wirken.

Nicht nur in diesen Momenten erweist die Bearbeitung ihre
Stärken, weil sie sich knapp fokussiert, den Darstellern viel
Spielraum lässt und mit distanzierend erläuternden Zitaten aus
dem  Roman  die  Handlung  immer  wieder  durchbricht  und
gleichzeitig weitertreibt. So gelingt dem Grillo-Theater eine
tragfähige Alternative zu der bekannten und oft gespielten,
1972 in Bochum uraufgeführten Revue von Tankred Dorst und
Peter  Zadek,  und  ein  bemerkenswertes  Zeitstück  zu  einer
derzeit  von  Erinnerungs-Hochkonjunktur  verwöhnten  Epoche,
deren  elende  Ecken  und  düstere  Winkel  Hans  Fallada  mit
nüchterner Empathie ausgeleuchtet hat.

Weitere Aufführungen hoffentlich nach der Corona-Schließzeit,
die erste geplant am 30. April.
Info:
https://www.theater-essen.de/spielplan/kleiner-mann-was-nun/44
82/

Nach all den Absagen: Helft
den  Kulturschaffenden  –  und
den  Leuten  im  freien
Journalismus!
geschrieben von Bernd Berke | 19. März 2020
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Leerer Zuschauerraum – hier im Bochumer Schauspielhaus.
Aufnahme  von  November  2018,  nach  Schluss  einer
Vorstellung.  (Symbolfoto:  Bernd  Berke)

Nachdem  allerorten  vermeldet  wird,  welche  (Kultur)-
Veranstaltungen  nicht  mehr  ausgetragen  werden;  nachdem  man
sich dabei tendenziell immer kürzer fassen kann (Es findet ja
praktisch nichts mehr statt) – nach all dem muss man in der
Tat dringlich über die vielen Freischaffenden in der Kunst-
und Kulturszene reden.

Nicht wenige von ihnen hängen von (teilweise ohnehin geringen)
Honoraren bzw. Einzelgagen pro Auftritt ab und befinden sich
sowieso häufig am unteren Rande des Ein- und Auskommens. Und
da  sprechen  wir  nicht  nur  von  den  zahlreichen  Musikern,
Comedians  und  Kabarettisten,  wie  sie  speziell  auch  die
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Kulturlandschaft des Ruhrgebiets mitgestalten.

Wenn  „wir“  (Steuerzahler)  jetzt  mal  wieder  Teile  der
Wirtschaft und womöglich auch erneut Banken retten sollen, so
mag das in bestimmten Fällen und Branchen recht und billig
sein.  Nichts  dagegen  einzuwenden,  sofern  der  Bedarf  auch
ernsthaft  geprüft  wird  und  keine  Lobby-Interessen  bedient
werden.

Ein Unterstützungs-Fonds wird dringend gebraucht

Freilich sollte gerade dann auch ein ordentlich ausgestatteter
und möglichst unbürokratisch gehandhabter Unterstützungs-Fonds
für all jene aufgelegt werden, die die vielfältige Kultur
stets alltäglich und allabendlich am Leben erhalten haben.
Hier herrscht ja vielfach nicht nur Bedarf, sondern echte
Bedürftigkeit.

Ein Dieter Nuhr, der sich neuerdings über Corona belustigt und
weiterhin auftreten will, wird sicherlich mal ein paar Monate
ohne  zusätzliche  Einnahmen  klarkommen.  Viele,  viele  andere
haben  allerdings  nichts  für  solche  misslichen  Zeiten
zurückgelegt. Was soll aus ihnen werden? Sollen sie jetzt
allesamt in andere Berufe wechseln, so dass hernach – wenn
sich die Lage hoffentlich schrittweise normalisiert – weite
Teile der Szene brachliegen? Sollen sie sich mit Hartz IV
durchschlagen? Erst haben wir ihnen gelauscht, sie hin und
wieder  auch  bewundert,  viel  gelacht,  uns  oft  prächtig
unterhalten und überhaupt all das goutiert, was Kultur nun mal
vermag – dann sollen sie ihre Schuldigkeit getan haben? Das
kann ja wohl nicht angehen.

Nicht  zu  vergessen  übrigens  die  zahlreichen  freien
Journalistinnen und Journalisten, die von heute auf morgen so
gut wie nichts mehr zu schreiben oder sonstwie zu publizieren
haben.  Wo  nichts  stattfindet,  kann  nur  anfangs  ein-  bis
zweimal über den Schwund berichtet werden, doch das schleift
sich ganz schnell ab. Und dann? Fehlen zumindest auf Wochen



hinaus die Einnahmen. Und dann? Sollten wir auch ihnen helfen.

____________________

P. S.: Dass der Appell auch den freien Journalismus umfasst,
ist keineswegs pro domo gesprochen. Bei den Revierpassagen
basiert  sozusagen  eh  alles  auf  selbstausbeuterischem
„Ehrenamt“.  Also  ist  kein  Eigeninteresse  im  Spiel.

Corona-Update: Alles dicht! –
Dortmunder Kultur-Absagen und
tägliche Ergänzungen aus dem
Revier
geschrieben von Bernd Berke | 19. März 2020
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Ein  Blick  in  den  Zuschauerraum  des  Dortmunder
Konzerthauses,  das  1500  Plätze  hat  und
 selbstverständlich  auch  von  Absagen  betroffen  ist.
(Foto: Bernd Berke)

Hier  am  Anfang  zunächst  der  Stand  vom  11.  März,  ständige
Aktualisierungen weiter hinten:

Ausnahmsweise werden hier zwei ausführliche Pressemitteilungen
aus den Dortmunder Kulturbetrieben wörtlich und unkommentiert
wiedergegeben – weil es hier vor allem auf die sachlichen
Details ankommt und nicht auf diese oder jene Meinungen.

Im  Anhang  folgen  weitere  Informationen,  auch  aus  anderen
Revier-Städten. 

Zuerst  eine  ausführliche  Übersicht  zu  städtischen
Kulturveranstaltungen, die in den nächsten Wochen ausfallen
werden,  übermittelt  von  Stadt-Pressesprecherin  Katrin
Pinetzki.
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Danach eine gleichfalls längere Aufstellung aus dem Dortmunder
Mehrsparten-Theater,  auch  das  Konzerthaus  betreffend,
übermittelt von Theater-Pressesprecher Alexander Kalouti.

Wir zitieren:

„Öffentliche Kulturveranstaltungen fallen bis Mitte April aus
–  Museen,  Bibliotheken  und  U  bleiben  geöffnet  –
Unterrichtsbetrieb in VHS- und Musikschule läuft weiter

Die Kulturbetriebe der Stadt Dortmund, das Theater Dortmund
und  das  Konzerthaus  Dortmund  sagen  alle  ihre  öffentlichen
Veranstaltungen  bis  Mitte  April  ab.  Die  Regelung  gilt  ab
morgen  (12.  März)  und  ist  unabhängig  von  der  Zahl  der
erwarteten Besucherinnen und Besucher. Damit hofft die Stadt,
Infektionsketten zu unterbrechen und die Ausbreitung des Virus
zu verlangsamen.

Es fallen aus:

Vorstellungen  und  Veranstaltungen  im  Konzerthaus
Dortmund,
Vorstellungen und Veranstaltungen im Theater Dortmund:
Oper,  Ballett,  Schauspiel,  Kinder-  und  Jugendtheater,
Konzerte, Akademie für Theater und Digitalität,
Veranstaltungen,  Ausstellungseröffnungen  und  Führungen
in den Städtischen Museen: Museum Ostwall im Dortmunder
U, Museum für Kunst und Kulturgeschichte, Westfälisches
Schulmuseum,  Kindermuseum  Adlerturm,  Hoesch-Museum,
Brauerei-Museum, schauraum: comic + cartoon,
städtische Veranstaltungen im Dortmunder U (z.B. auf der
UZWEI, in der Bibliothek „Weitwinkel“, Veranstaltungen
in der Reihe „Kleiner Freitag“),
Veranstaltungen und Festivals im Dietrich-Keuning-Haus
(der Kinder- und Jugendbereich hat geöffnet!),
Lesungen und andere Veranstaltungen in den Bibliotheken
und im Studio B,
Konzerte  und  Veranstaltungen  der  Musikschule  (der



Unterricht findet statt!),
Vorträge und andere Veranstaltungen der VHS (die Kurse
und Workshops finden statt!),
Vorträge,  Lesungen  und  andere  Veranstaltungen  in
Stadtarchiv  und  in  der  Mahn-  und  Gedenkstätte
Steinwache,
Konzerte  und  andere  Veranstaltungen  im  Institut  für
Vokalmusik,
Spaziergänge und Fahrradtouren zur Kunst im öffentlichen
Raum,
Veranstaltungen des Kulturbüros (Ausstellungseröffnungen
im  Torhaus  Rombergpark,  Gitarrenkonzerte  in  der
Rotunde).

(…)

Der Kartenverkauf für Konzerte und Aufführungen in Theater und
Konzerthaus für Vorstellungen nach Ostern läuft weiter.

Alle  Theater-  und  Konzerthauskunden,  die  von  den
Vorstellungsausfällen betroffen sind, werden kontaktiert. Wenn
möglich,  werden  ausfallende  Vorstellungen  nachgeholt.  Die
Kunden werden über mögliche neue Termine sowie die Rückgabe
von Tickets benachrichtigt.“

Weitere  Informationen  gibt  es  auf  den  Webseiten  von
Konzerthaus  und  Theater  und  auf  www.dortmund.de

___________________________________________________________



Blick  aufs  Dortmunder  Schauspielhaus.  (Foto:  Bernd
Berke)

Wichtige Informationen zu den Vorstellungen des Theaters Dortmund und des
Konzerthauses Dortmund:

„Alle Vorstellungen bis einschließlich 15. April 2020 finden nicht statt.

Aufgrund des Erlasses der Landesregierung von Nordrhein-Westfalen finden
im Konzerthaus Dortmund und im Theater Dortmund bis einschließlich 15.
April  2020  keine  öffentlichen  Veranstaltungen  statt.  Konzerthaus-
Intendant Dr. Raphael von Hoensbroech und der Geschäftsführende Direktor
des  Theater  Dortmund  Tobias  Ehinger  unterstützen  diese  Vorgabe  und
bedauern zugleich, dass so viele erstklassige Konzerte und Vorstellungen
abgesagt werden müssen.

Alle Kunden, die von den Vorstellungsausfällen betroffen sind, werden
informiert. In den kommenden 14 Tagen arbeiten wir intensiv daran, für
die  ausgefallenen  Vorstellungen  Ersatztermine  zu  finden.  Die
Ticketingstellen  beider  Häuser  haben  weiterhin  geöffnet  und  der
Kartenverkauf  für  Veranstaltungen  nach  Ostern  läuft  weiter.  Das
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Restaurant  Stravinski  und  die  Klavier  &  Flügel  Galerie  Maiwald  am
Konzerthaus Dortmund bleiben ebenfalls bis auf weiteres geöffnet.

Das Konzerthaus Dortmund bietet für seine Eigenveranstaltungen folgende
Regelungen: Für Ersatztermine behalten Tickets ihre Gültigkeit. Sollten
Kunden  an  dem  neuen  Termin  verhindert  sein,  wenden  sie  sich  bitte
telefonisch an das Konzerthaus-Ticketing unter T 0231 – 22 696 200.
Sollte kein Ersatztermin gefunden werden, sendet das Konzerthaus an die
Kunden einen Gutschein über die Höhe des gezahlten Kartenpreises, der für
alle kommenden Veranstaltungen im Konzerthaus Dortmund einlösbar ist. Bei
weiteren Fragen zur Rückerstattung steht das Ticketing ebenfalls gerne
zur Verfügung. Für Partnerveranstaltungen können abweichende Regelungen
gelten.

Das Theater Dortmund bietet folgende Regelungen: Bei Nichtwahrnehmung des
Ersatztermins  können  die  Karten  vor  dem  jeweiligen  Ersatztermin
umgetauscht werden. Darüber hinaus bietet das Theater Dortmund folgende
Kulanzregelungen für die Kartenrücknahme an: Kunden können die für diesen
Zeitraum im Vorverkauf bereits erworbenen Karten bis Ende der Spielzeit
2019/20 im Kundencenter unter Vorlage der Originalkarten in spätere
Alternativvorstellungen eintauschen oder in Wertgutscheine umwandeln. Bei
Abonnentinnen  und  Abonnenten  können  die  Karten  in  Abo-Gutscheine
innerhalb der jeweiligen Sparte umgewandelt werden, die aus Kulanz auch
für  die  nächste  Spielzeit  einlösbar  sind.  Karten,  die  bei  externen
Vorverkaufsstellen erworben wurden, können nur an diesen zurückgegeben
werden. Für Rückfragen steht das Ticketing des Theater Dortmund unter der
Telefonnummer 0231 – 50 27 222 gerne zur Verfügung.

Wir stehen weiterhin in engem Kontakt mit den zuständigen Behörden und
informieren  auf  unseren  Websites  über  alle  weiteren  aktuellen
Entwicklungen, die den Spielbetrieb unserer Häuser betreffen.“

_________________________________________

Ausgewählte Ergänzungen (ohne jeden



Anspruch auf Vollständigkeit)
12. März:

Die  Dortmunder  Arbeitswelt-Ausstellung  DASA  hat  die  für
28./29.  März  geplante  „Maker  Faire  Ruhr“  abgesagt,  ein
Erfinder- und Mitmach-Festival, das im Vorjahr einige Tausend
Besucher(innen) mobilisiert hat. Nachtrag am 16. März: Die
DASA schließt jetzt bis auf Weiteres ganz.

Die in Dortmund ansässige Auslandsgesellschaft streicht bis
zum 15. April alle öffentlichen Veranstaltungen.

Das  Szenetheater  „Fletch  Bizzel“  folgt  dem  Beispiel  der
städtischen Kultureinrichtungen und sagt alle Veranstaltungen
bis Mitte April ab.

Auch  im  Fritz-Henßler-Haus  gibt  es  bis  Mitte  April  keine
öffentlichen Auftritte.

Im  Dortmunder  Literaturhaus  ist  ebenfalls  bis  15.  April
Veranstaltungs-Pause.

Die Messe „Creativa“ in den Dortmunder Westfalenhallen ist
gleichfalls abgesagt und auf Ende August verschoben worden.

13. März:

Theater Dortmund: Alle Sparten haben ihre Spielpläne für diese
und die kommende Saison gründlich umgeschichtet.

Schauspielhaus Bochum: Keine Veranstaltungen mehr (auch nicht
mit weniger als 100 Personen). Sämtliche Aufführungen fallen
aus – vorerst bis 19. April. Ähnliches gilt fürs Theater an
der  Ruhr  in  Mülheim,  fürs  Theater  Oberhausen  und  das
Westfälische  Landestheater  (WLT)  in  Castrop-Rauxel.

Der  Landschaftsverband  Westfalen-Lippe  (LWL)  streicht  alle
öffentlichen  Veranstaltungen  in  seinen  Einrichtungen  und
schließt  ab  morgen  (14.  März)  seine  insgesamt  18  Museen,



darunter das LWL-Museum für Kunst und Kultur in Münster, das
Westfälische Industriemuseum mit seiner Zentrale in Dortmund
(Zeche Zollern) und das LWL-Museum für Archäologie in Herne.

Das Duisburger Lehmbruck-Museum bleibt ab Samstag (14. März)
zunächst bis zum 19. April geschlossen.

Das Museum Folkwang in Essen und das Emil Schumacher Museum in
Hagen setzen alle Veranstaltungen bis auf Weiteres aus.

Die Kunstmesse Art Cologne (geplant für April) ist abgesagt
worden.

14. März:

Das „Dortmunder U“ und das Museum Ostwall (im „U“) haben alle
Veranstaltungen  gestrichen.  (Inzwischen  ist  das  Haus
geschlossen).

Dortmund:  Keinerlei  öffentliche
Veranstaltungen mehr
15. März:

In einer Sondersitzung hat der Verwaltungsvorstand der Stadt
Dortmund  gestern  beschlossen,  dass  ab  heute  (Sonntag,  15.
März) bis auf Weiteres keinerlei öffentliche Veranstaltungen
mehr stattfinden dürfen. Gaststätten und Restaurants dürfen
vorerst geöffnet bleiben.

Museen,  Bibliotheken  und
Sportstätten geschlossen
Der Krisenstab der Stadt Dortmund hat heute (Sonntag, 15.
März) getagt und angeordnet, Kultur- und Freizeiteinrichtungen
zu schließen. In diesem Sinne werden bis auf Weiteres die
städtischen  Museen,  die  VHS,  die  Bibliotheken  und  die



Musikschule sowie die städtischen Hallenbäder, Sporthallen und
Sportplätze geschlossen.

Siehe dazu auch: www.dortmund.de

16. März

Auch anderorts bleiben ab sofort die Museen geschlossen, so z.
B. in Essen (Folkwang), Bochum (Kunstmuseum) und Wuppertal
(Von der Heydt).

Das Frauenfilmfestival Dortmund/Köln fällt aus.

_______________________________

Aber machen wir’s kurz:

Jetzt sind alle Museen geschlossen.
Und  alle  Kinos  auch.  Und  alle
Bühnen.
________________________________

Weitere Nachträge/Aktualisierungen

24. März

Das Dortmunder Festival Klangvokal (geplant ab 17. Mai) musste
ebenfalls  abgesagt  werden.  Möglichkeiten  für  Nachholtermine
(September 2020 bis Juni 2021) werden derzeit geprüft. Das
zugehörige  Fest  der  Chöre  soll  vom  13.  Juni  auf  den  12.
September  verschoben  werden.  Einzelheiten:
www.klangvokal-dortmund.de

25. März

Die  Ruhrfestspiele,  die  vom  1.  Mai  bis  zum  13.  Juni  in
Recklinghausen  hätten  stattfinden  sollen,  sind  gleichfalls

http://www.dortmund.de


abgesagt.  Teile  des  geplanten  Programms  sollen  nach
Möglichkeit  im  Herbst  nachgeholt  werden.

Das Klavierfestival Ruhr, ursprünglich ab 21. April geplant,
soll nun erst am 18. Mai starten. Die vom 21. April bis 17.
Mai geplanten 23 Konzerte sollen nach den Sommerferien und im
Herbst nachgeholt werden.

Die Mülheimer Stücketage (geplant 16. Mai bis 6. Juni) sind
abgesagt worden.

27. März

Neuester Stand beim Klavierfestival Ruhr: Sämtliche bis Ende
Mai  geplanten  Konzerte  werden  auf  die  Zeit  nach  den
Sommerferien  bzw.  in  den  Herbst  2020  verlegt.  Der
Spielbetriebwird voraussichtlich erst Anfang Juni (Woche nach
Pfingsten)  beginnen.  Näheres  unter
www.klavierfestival.de/nachholtermine

________________________________

Nähere Infos auf den jeweiligen Homepages

 

Corona:  Viele  Absagen  für
Theater, Oper und Konzert in
NRW – und auch jenseits der

https://www.revierpassagen.de/106464/corona-viele-absagen-fuer-theater-oper-und-konzert-in-nrw-und-auch-jenseits-der-landesgrenzen/20200311_1908
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Landesgrenzen
geschrieben von Werner Häußner | 19. März 2020

Sagt bis 19. April alle Vorstellungen ab:
das  Musiktheater  im  Revier  in
Gelsenkirchen.  (Foto:  Werner  Häußner)

Für  die  Kulturszene  in  NRW  hat  das  Corona-Virus  bereits
Auswirkungen. Hier ein erster Rundblick:

Die Maßnahmen, die eine weitere Verbreitung von Sars-CoV-2 –
so heißt das tückische Kleinteilchen – hemmen sollen, führten
bereits gestern, 10. März, zur Einstellung des Spielbetriebs
des  Musiktheaters  im  Revier  in  Gelsenkirchen  bis

https://www.revierpassagen.de/106464/corona-viele-absagen-fuer-theater-oper-und-konzert-in-nrw-und-auch-jenseits-der-landesgrenzen/20200311_1908
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voraussichtlich  19.  April.

Soeben hat auch das Theater Hagen alle Vorstellungen im Großen
Haus – nicht aber in den kleineren Spielstätten – abgesagt. In
Dortmunder Konzerthaus sind der Auftritt von Bodo Wartke am
heutigen  11.  März  auf  den  23.  Juni  verschoben  und  alle
öffentlichen Veranstaltungen bis 15. April abgesagt. Und nun
hat auch das Beethovenfest Bonn alle Konzerte zwischen 13. und
22. März abgesagt,

Seit  dem  Erlass  des  Gesundheitsministeriums  vom  10.  März
sollen die örtlichen Behörden Veranstaltungen mit mehr als
1.000 zu erwartenden Besucherinnen und Besuchern grundsätzlich
absagen. Liegt die Zahl darunter, sei – wie bisher – eine
individuelle Einschätzung der örtlichen Behörden erforderlich,
ob  und  welche  infektionshygienischen  Schutzmaßnahmen  zu
ergreifen sind, heißt es auf der Homepage der Landesregierung.

Düsseldorf deckelt die Zahl der Besucher

Während  bei  der  Theater  und  Philharmonie  (TuP)  Essen  die
Entscheidungsfindung noch im Gang ist, hat sich die Deutsche
Oper  am  Rhein  in  Düsseldorf  entschieden,  vorerst
weiterzuspielen, den Verkauf von Karten aber so zu deckeln,
dass  die  Zahl  von  1.000  Menschen  im  Raum  (Besucher  und
Mitwirkende) nicht überschritten wird. Auch die Wuppertaler
Bühnen  führen  momentan  den  Spielbetrieb  weiter.  Die
Historische Stadthalle begrenzt ihren Kartenverkauf ebenfalls,
damit die 1000er-Marke nicht überschritten wird.

Nicht – oder noch nicht – betroffen scheinen die Museen: Das
Essener Folkwang Museum sagt zwar seine Ausstellungseröffnung
zu Mario Pfeifer, Black/White/Grey (am 12. März, 19 Uhr) ab,
hat aber ansonsten wie üblich geöffnet. Auch die Beethoven-
Ausstellung in der Bundeskunsthalle Bonn bleibt unberührt.

In Sachsen spielt man vorerst weiter

Ein Blick über die Grenzen: In Bayern sind alle Staatstheater

https://www.theaterhagen.de/newspresse/news/news-aktuelles/?tx_theatre_news%5Bnews%5D=155&tx_theatre_news%5Baction%5D=newsSingle&tx_theatre_news%5Bcontroller%5D=News&cHash=338a1734c8f149dd3a7750cad122b9a6
https://www.konzerthaus-dortmund.de/de/erleben/news/235/
https://www.beethovenfest.de/de/
https://www.land.nrw/de/pressemitteilung/corona-infektionen-neuer-erlass-regelt-umgang-mit-grossveranstaltungen
https://www.land.nrw/de/pressemitteilung/corona-infektionen-neuer-erlass-regelt-umgang-mit-grossveranstaltungen
https://www.bundeskunsthalle.de/ausstellungen/index.html


geschlossen, die Theater in Bamberg, Würzburg und Regensburg
haben bereits nachgezogen und ihre Vorstellungen bis Mitte
April abgesagt. In Wien schließen Burgtheater, Staats- und
Volksoper. Auch in den drei Berliner Opernhäuser gibt es bis
19. April keine Vorstellungen. Sachsen dagegen meldet derzeit
keine  Absagen:  Semperoper,  Staatsoperette  Dresden,  Theater
Chemnitz spielen, und auch die Landesbühnen Sachsen kündigen
die Premiere von Heinrich Marschners „Der Vampyr“ in der Regie
von  Manuel  Schmitt  –  erfolgreicher  Regisseur  von  Bizets
„Perlenfischern“ in Gelsenkirchen – weiterhin für den 14. März
an.

Fatale Folgen haben die Schließungen und Absagen für freie
Künstler,  vor  allem,  wenn  Verträge  keine  Ausfallhaftung
vorsehen. Sechs Wochen ohne oder mit deutlich vermindertem
Einkommen führen in solchen Fällen schnell in eine prekäre
Lage.  Es  wird  sich  zeigen,  ob  die  Institutionen  bzw.  die
Geldgeber zu unbürokratischen und großzügigen Lösungen bereit
sind. Der Präsident des Deutschen Kulturrats, Olaf Zimmermann,
hat bereits einen Notfonds gefordert – „sehr schnell und mit
wenig Bürokratie“.

Mitten im Getümmel das zähe
Ringen  um  Worte  –  Andrea
Breth  inszeniert  Yasmina
Rezas  „Drei  Mal  Leben“  in
Berlin
geschrieben von Frank Dietschreit | 19. März 2020
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Zwei Paare in ihrem alltäglichen Elend: Szene mit (v.
li.)  Constanze  Becker,  Nico  Holonics,  Judith  Engel,
August Diehl. (Foto: © Bernd Uhlig / Berliner Ensemble)

Das Berliner Ensemble mausert sich zum Wallfahrtsort für alle
Fans der französischen Schriftstellerin Yasmina Reza: Nach den
Erfolgsstücken „Kunst“ und „Der Gott des Gemetzels“ ist jetzt
auch „Drei Mal Leben“ im ollen Brecht-Theater angekommen.

Yasmina  Reza  beherrscht,  wie  wohl  keine  andere
Gegenwartsautorin,  die  Kunst,  das  Schwere  federleicht
erscheinen zu lassen, die menschlichen Tragödien ins Absurde
zu  überführen,  die  unübersichtliche  Komplexität  des  Lebens
transparent  zu  machen.  Ihre  Stücke  sind  kuriose
Zimmerschlachten,  kommunikative  Therapiesitzungen  für  ein
Publikum, das auf der Bühne sich selbst erblickt und über
seine eigenen Unzulänglichkeiten befreiend lachen kann: Denn
die beiden Paare, die in „Drei Mal Leben“ eine Party feiern
wollen und dann ihr alltägliches Elend und verlorenen Träume
gleich dreimal durchspielen müssen – das sind ja wir alle, die
da in den Spiegel schauen und in heiterer Melancholie uns
selbst beim Laufen im täglichen Hamsterrad zuschauen.

https://www.revierpassagen.de/105466/mitten-im-getuemmel-das-zaehe-ringen-um-worte-andrea-breth-inszeniert-yasmina-rezas-drei-mal-leben-in-berlin/20200214_1007/02_drei-mal-leben_foto_bernd-uhlig


Sinnsuche im banalen Alltag

Regisseurin Andrea Breth, weniger für absurde Komik als für
sensible Psychologie bekannt, führt Rezas Stück an der kurzen
Leine. Die Schauspieler dürfen für Momente ihrem Affen Zucker
geben und ausgelassen herumblödeln, schreien, saufen, sich an
die Wäsche gehen. Doch dann tritt Breth auf die Bremse, legt
kleine Kunst-Pausen ein, lässt die Figuren zu Eis erstarren
und in sich hineinhorchen. Auf turbulentes Tohuwabohu folgt
gähnende Leere, auf zotige Witzelei zähes Ringen um jedes
Wort.  Die  Regisseurin  schürft  tief  und  sucht  nach
philosophischem  Sinn,  wo  eigentlich  nur  der  Wahnsinn  des
banalen Alltags wütet. Die Inszenierung hat zu wenig Tempo und
Esprit, zu wenig Eleganz und Erotik: Es fehlen Zauber und
Poesie.

Es geht einfach immer weiter

Die  Darsteller  finden  nur  schwer  ins  Getümmel  der
Eheschlachten und Machtkämpfe. Am besten gelingt das Judith
Engel (Ines): Wie ihre Gesten von Szene zu Szene immer mehr
entgleisen, ihre Grimassen immer mehr verrutschen, wie sie
lallend komplizierte Dinge mit entwaffnender Naivität auf den
Punkt bringt, ist herrlich. August Diehl (Hubert) bleibt immer
nur der aasige Zyniker im schnieken Anzug, der sich im Gestus
der  eitlen  Männlichkeit  suhlt.  Constanze  Becker  (Sonja)
mutiert im Laufe des Abends von der intellektuell und sexuell
unterforderten  Ehefrau  zum  lüsternen  Vamp.  Nico  Holonics
(Henri)  gibt  mal  den  weinerlichen  Waschlappen,  mal  den
brüllender Berserker. Doch es hilft nichts. Das Leben geht
einfach immer weiter, und morgen ist wieder ein neuer Tag.

Karten unter 030/284 081 55. theaterkasse@berliner-ensemble.de

https://www.berliner-ensemble.de/

http://www.berliner-ensemble.de


Manchmal  sind  die
Alternativen  im  Leben
bestürzend  gering:
„Konstellationen“  von  Nick
Payne  im  Dortmunder
Schauspiel
geschrieben von Rolf Pfeiffer | 19. März 2020
Was  das  real  gelebte  Leben  nicht  kann,  kann  das  Theater:
verschiedene  Möglichkeiten  des  Kennenlernens  und  des
Zusammenlebens  durchspielen,  alles  noch  einmal  auf  Anfang
setzen, Dinge geschehen lassen oder eben auch nicht. In seinem
Stück „Konstellationen“ wählt der britische Autor Nick Payne
einen  solchen  Ansatz.  Das  deutschsprachige  Ergebnis  seiner
dramatischen Bemühungen hatte nun im Studio des Dortmunder
Schauspiels mit dem Titel „Konstellationen“ in der Regie von
Péter Sanyó Premiere.
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Louisa Stroux, Frank Genser (Foto: Birgit
Hupfeld / Theater Dortmund)

Ob es sich wirklich um Konstellationen (Mehrzahl) oder doch
nur um eine Konstellation handelt, wäre allerdings schon zu
fragen. Denn eigentlich wird die Geschichte von Roland und
Marianne  –  er  Imker,  sie  Quantenphysikerin  –  linear
durcherzählt. Zwar gibt es kritische Momente in ihrer beider
Leben (Fremdgehen, Besäufnisse, Krankheit usw.), doch danach
geht es immer auf dem gemeinsamen Gleis weiter – so lange es
weitergeht.

Tumor

Schließlich nämlich hat Marianne einen inoperablen Tumor im
Kopf und bemüht sich, wir machen das jetzt ganz kurz, um
Sterbehilfe. Angst vor dem Tod habe sie nicht, befindet sie,
Angst  vor  dem  Sterben  schon.  Da  stellt  sich  dann  die
Frage,wann man es hinter sich bringt: So schnell wie möglich,
oder erst in ein, zwei Monaten, oder wenn der Anruf kommt?
Zumindest macht der Schluß klar, daß die Alternativen im Leben
manchmal doch bestürzend gering sind.

Heftig flackernde Neonröhren

https://www.revierpassagen.de/105415/manchmal-sind-die-alternativen-im-leben-bestuerzend-gering-konstellationen-von-nick-payne-im-dortmunder-schauspiel/20200205_0807/konstellationen-2


Frank  Genser,  Louisa
Stroux  (Foto:  Birgit
Hupfeld  /  Theater
Dortmund)

Frank Genser und Louisa Stroux geben das ungleiche Paar mit
Leidenschaft auf nahezu nackter Bühne, die ihre Strukturierung
lediglich  durch  eine  Reihe  von  deckenhängenden  Neonröhren
erhält, welche entweder durch selektives Leuchten Spielräume
abzirkeln oder aber heftig flackernd Handlungsbrüche markieren
(Bühne: Daina Kasperowitsch).

Intensives Schauspiel

Gemessen  an  seinem  analytischen  Anspruch  vermag
„Konstellationen“ indes nicht gänzlich zu überzeugen. Um als
Tragödie  zu  funktionieren,  fehlen  dieser  traurigen
Alltagsgeschichte, die in einer Stunde 10 Minuten erzählt ist,
die dramatischen Weitungen. Was aber auf jeden Fall bleibt ist
das  Erlebnis  intensiven  Schauspiels,  das  schon  für  sich
genommen den Theaterbesuch lohnt.

Termine: 9., 21., 29. Februar, 4., 19. März.
www.theaterdo.de
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Fröhliche Apokalypse – Sophie
Rois  krächzt  und  krakeelt
sich in Berlin durch Marlen
Haushofers „Die Wand“
geschrieben von Frank Dietschreit | 19. März 2020

Auf der überdimensionalen Erdbeertorte: Sophie Rois in
der  „Wand“-Inszenierung.  (Foto:  ©  Arno  Declair  /
Deutsches Theater)

Die Katastrophe kommt ganz leise. Unerwartet, überraschend. Mit einem
Augenzwinkern, lächelnd und verspielt. Vielleicht ist das Undenkbare
auch nur ein Traum. Oder ein Roman, in den man eintaucht und sich dann
heillos verirrt.

Eben noch hat es sich Sophie Rois auf der Bühne des Deutschen Theaters
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in Berlin gemütlich gemacht. Sie räkelt sich wohlig auf einer kleinen
Couch, trinkt eine Tasse Tee, zündet sich eine Zigarette an, blättert
in einem alten Buch, liest sich fest, glaubt ihren Sinnen nicht zu
trauen. Denn was dort in Marlen Haushofers Roman „Die Wand“ erzählt
wird, widerfährt ihr plötzlich selbst.

Es gibt zwar auf der Bühne keine Berge und keinen Wald, auch keine
undurchdringliche Glaswand, die sie vom Rest der Welt abschottet,
einer  Welt,  auf  der  nach  einer  Katastrophe  sämtliches  Leben  zum
Erliegen gekommen ist. Aber natürlich kann sich Sophie Rois das alles
vorstellen  und  ausmalen,  sprachlich  und  musikalisch  zum  Klingen
bringen. Sie braucht keine fünf Minuten, schon hat sie das Publikum um
den Finger gewickelt, nimmt es mit auf eine Reise in die Abgründe der
Fantasie  und  die  Freiheiten  des  Theaters:  Wer,  wenn  nicht  die
wunderbar wandelbare, kurios krächzende, kauzig krakeelende und schön
schräg singende Sophie Rois könnte uns weismachen, dass die Apokalypse
fröhlich und das Alleinsein eine wahre Freude ist?

„Sophie Rois fährt gegen die Wand im Deutschen Theater“, so nennt
Regisseur  und  Bühnenbildner  Clemens  Maria  Schönborn  seinen  ebenso
intelligenten  wie  unterhaltsamen  Abend,  der  uns  die  Dystopie  als
freudiges  Ereignis  präsentiert,  als  bizarre  Laune  einer
Schauspielerin,  als  Tagtraum  eines  Theater-Tausendsassas.

Die Gedanken fliegen frei herum

Was harmlos als private Lesung des 1963 veröffentlichten (und 2012 mit
Martina Gedeck in der Hauptrolle verfilmten) Romans beginnt, wird
schnell  zu  einem  rhetorisch  filigranen  Kunstwerk  und  grandios
komischen  Schauspiel.  Die  (nicht  vorhandene)  Wand  ist  ein
Seelenzustand, eine Möglichkeit, sich selbst zu erkennen und besser zu
verstehen.  Abgeschottet  von  der  Welt  und  ganz  auf  sich  selbst
geworfen, fliegen die Gedanken frei herum und keinen keine Grenzen.

Sophie Rois probiert alles schelmisch aus, bekommt in Wanderstiefeln
dicke Blasen, irrt mit einem Rucksack ziellos durch die finstere
Leere,  ballert  mit  einem  Gewehr  auf  potentielle  Nahrung.  Sie
schildert, wie schön es ist, Kühe zu melken und das Heu zu ernten; wie



befreiend  es  ist,  keinem  Mann  um  sich  zu  haben  und  Rechenschaft
abzulegen.  Einfach  da  sein,  in  sich  hineinhorchen.  Vor  sich  hin
brabbeln. Auf einem riesigen Stück Erdbeertorte herumklettern, das
sich vom Himmel herabsenkt und vielleicht das Geschenk eines gnädigen
Gottes ist oder auch nur das Trugbild einer mangelhaften Ernährung.

Schön ist es auch, ein Lied zu singen, wenn von irgendwoher ein
Klavier  klimpert  oder  eine  Gitarre  erklingt.  Mit  Wiener  Schmäh
intoniert die gebürtige Österreicherin melancholische Songs, die von
vergeblicher  Liebe  und  nie  zu  stillender  Sehnsucht  erzählen.  Sie
erinnert sich an den Liedermacher Wolfgang Ambros und seine Version
von Bob Dylans „Like a Rolling Stone“, singt von der Frau, die sich
früher für was Besseres hielt und über die einfachen Leute lachte,
heute aber ganz unten angekommen ist, auf der Straße lebt und bettelt:
„Jo wia fühlst di dabei? / So zwisch´n ans und zwa, / so ganz und goa
allan / so allan wia a Stan.“ Dann ist der kurze Abend zur langen
Einsamkeit nach 80 Minuten auch schon vorbei. Schade.

Deutsches Theater, Berlin. Nächste Vorstellungen am 16. und 26. März,
Karten unter 030/28 441 225. service@deutschestheater.de

Becketts  Klassiker  in
Dortmund:  Das  „Warten  auf
Godot“  könnte  ein  schwerer
Fehler sein
geschrieben von Rolf Pfeiffer | 19. März 2020
Weite  Landschaft,  ein  mickriges  Bäumchen,  zwei  abgerissene
Landstreicher – von der Grundausstattung für Samuel Becketts
Theaterstück  „Warten  auf  Godot“  hat  man  doch  recht  feste
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Vorstellungen.  In  der  Inszenierung  Marcus  Lobbes’,  die  am
Samstag in Dortmund Premiere hatte, werden solche Erwartungen
nicht erfüllt. Und bang fragt der Betrachter sich, ob die
Vorlage das wohl verkraften wird.

Wladimir  (Andreas  Beck,  links)  und  Estragon  (Uwe
Rohbeck) in der Dortmunder Inszenierung von „Warten
auf Godot“. (Foto: Birgit Hupfeld/Theater Dortmund)

Bedeutende Menschen im Mittelpunkt

Wladimir und Estragon, denen in Dortmund der füllige Andreas
Beck und der zierliche Uwe Rohbeck aufs das unterhaltsamste
Gestalt verleihen, treten auf in roten Phantasiekostümen und
mit federbesetzten Mützen, denen neben der clownesken Anmutung
auch eine gewisse Feierlichkeit eigen ist. Spielort ist eine
Art  Arena,  auf  der  Rückwand  gleitet  ein  projizierter
Sternenhimmel vorbei (Bühne und Kostüme: Pia Maria Mackert).

Man sieht, hier stehen bedeutende Menschen im Mittelpunkt,
handelnde  Subjekte.  Einstweilen  allerdings  handeln  sie
bekanntlich nicht, abgesehen davon, daß sie auf der Suche nach
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Eßbarem ihren Bühnenplatz bald schon mit Verpackungsmaterial
aus  Kühlkisten  zumüllen.  Sie  reden,  phantasieren,  erklären
einander die Welt, doch all die schönen Momente, in denen der
Geist, von Träumen und Hoffnungen beflügelt, etwas abhebt,
sind im nächsten schon verpufft, denn (wie sattsam bekannt):
„Wir warten auf Godot“.

Von links: Lucky (Christian Freund), Wladimir (Andreas
Beck),  Estragon  (Uwe  Rohbeck)  und  Pozzo  (Martin
Weigel). (Foto: Birgit Hupfeld/Theater Dortmund)

Nach der Vorlage

In ihrem Fatalismus werden bis zum Ende warten, und Godot wird
nicht  kommen,  die  Inszenierung  bleibt  getreulich  bei  der
Vorlage. Trotzdem lassen Wladimir und Estragon den Eindruck
entstehen, daß es auch anders sein könnte, daß es ein Ende
haben könnte mit der Warterei. Die Begegnung mit Pozzo und
Lucky (Martin Weigel und Christian Freund) tut dazu das ihre,
zeigen die beiden doch, daß es ein Nicht-Warten auf der Erde
gibt.  Doch  sind  sie  so  bizarr  und  auch  ein  bißchen
furchteinflößend,  daß  man  lieber  wartet.
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Absurdes Seil

In der zweiten Hälfte des Spiels (nach der Pause) werden sie
wiederkommen, Pozzo wird erblindet sein, doch das Seil, an dem
ihn  Lucky  dann  führt,  wird  sozusagen  schon  in  der  ersten
Hälfte des Abends verwendet. Es verbindet Herrn und Knecht
über einen unsichtbaren Mechanismus in der Weise, daß sie
einander  nicht  wirklich  nahekommen  können,  sich  (im
bergsteigerischen Sinn) sichern, aber nicht berühren können;
eine  hübsche  ausstatterische  Extra-Absurdität,  die  zudem
starke Bilder ermöglicht, wenn die Figuren, jeweils von der
anderen gehalten, in extremer Schräglage agieren.

Die Bühne vermüllt, der Planet in Flammen; Szene mit Beck und
Rohbeck. (Foto: Birgit Hupfeld/Theater Dortmund)

Ein Ritual das nicht glücklich macht

Einen Baum gibt es übrigens nicht; statt dessen aber eine
verborgene  Hebebühne,  die  die  Hauptfiguren  zu  Beginn  der
beiden Akte langsam und mit Unterbrechungen in die Szene hebt.
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Lange sieht man nur Köpfe, dann Oberkörper; und wie sie so
statisch beieinander sind erinnern sie auch an Nagg und Nell
in ihren Mülltonnen, in Becketts anderem absurden Erfolgsstück
„Endspiel“. An beiden Tagen werden sie so emporgehoben, an den
vielen anderen vorher und nachher, die es auch geben mag, wohl
ebenso:  ein  Ritual,  das  nicht  glücklich  macht,
leidenschaftlich  wird  Selbstmord  durch  Erhängen  diskutiert.
Nein,  sie  sollten  nicht  länger  auf  Godot  warten,  das
Murmeltier  grüßt  täglich.  Es  wäre  sogar  falsch,  ja
lebensgefährlich.  Sagt  diese  Inszenierung.

Der Planet explodiert

Denn  zum  Ende  hin  verwandelt  sich  der  projizierte
Bühnenhintergrund – lange Zeit ein beruhigender Sternenhimmel
– in einen zunächst glühenden, dann explodierenden Planeten.
Will ja möglicherweise sagen: Wartet nicht, ihr Wladimirs und
Estragons im Publikum und in anderen Teilen der Welt, bis es
zu spät ist. Es rettet euch kein höh’res Wesen, auch kein
Godot. Der kommt ja sowieso nicht.



Dortmunder  Sprechchor,  Andreas  Beck,  Uwe  Rohbeck.  (Foto:
Birgit Hupfeld/Theater Dortmund)

Machtvoller Chor

Naja, jedenfalls kann man das mit gutem Willen so lesen. Und
sich  überdies  bestätigt  fühlen  durch  den  Dortmunder
Theaterchor,  der  mit  beeindruckender  Kopfzahl  und  in
Endlosschleife das Lied „Ein Hund kam in die Küche und stahl
dem Koch ein Ei…“ zum Besten gibt – erste im Foyer, dann im
Zuschauerraum, schließlich auf der Bühne.

Vier Personen wirken überdies als Hund, Koch, Ei und Huhn
kostümiert mit, was für das Stückverständnis nicht zwingend
erforderlich wäre. Hingegen steigert die Klangarbeit des Herrn
von  Finckenstein  die  Intensität  dieser  Bühneneinrichtung
erheblich, und auch Tobias Hoeft und Laura Urbach haben mit
ihrer  konzentrierten,  unaufdringlichen  Video-Arbeit  Anteil
daran.

Marcus Lobbes’ Inszenierung von „Warten auf Godot“ ertastet
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auf kluge Art Dimensionen dieses modernen Klassikers, die –
vielleicht  –  der  angemessenen  Würdigung  noch  harren.  Eine
intelligente,  sehr  unterhaltsame  Theaterarbeit,  die  das
dankbare Publikum mit reichem Applaus bedachte.

Termine: 21., 29.2., 13., 19.3., 26.4., 17., 27.5.
Karten: Tel. 0231/50 27 222 und www.tdo.li/godot.
www.theaterdo.de

Das  Motto  „Macht  und
Mitgefühl“  passt  immer:
Ruhrfestspiele  2020  holen
bewährte  Produktionen  nach
Recklinghausen
geschrieben von Rolf Pfeiffer | 19. März 2020
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Szene  aus  Anne  Teresa  De  Keersmaekers  Choreographie
„Rain  (live)“.  (Foto:  Anne  Van  Aerschot  /
Ruhrfestspiele)

„Macht  und  Mitgefühl“  lautet  das  Motto  der  diesjährigen
Ruhrfestspiele, und das kann einfach nicht falsch sein. Egal,
was folgt, die Überschrift paßt immer. Doch da Festival-Chef
Olaf  Kröck  nun  sein  Programm  präsentierte,  wissen  wir  es
genau.  In  summa  sind  es  90  Produktionen,  die  in  220
Veranstaltungen  vorgeführt  werden,  in  13  Abteilungen  von
Schauspiel bis Kabarett. Vieles ist naturgemäß recht klein
(die Kleinkunst zum Beispiel), und deshalb richten wir den
Blick weitaus lieber auf das Große im Programm, traditionell
also das Theater.
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Lars Eidinger als Peer Gynt (Foto:
Christiane  Rakebrand  /
Ruhrfestspiele)

Einiges aus Berlin

Fünf  hochwertige  Produktionen  hat  man  allein  in  Berlin
eingekauft: Yasmina Rezas „Drei Mal Leben“ und Peter Handkes
„Selbstbezichtigung“  beim  Berliner  Ensemble,  René  Polleschs
„Number  Four“  und  Cervantes’  „Don  Quijote“  beim  Deutschen
Theater, Ibsens „Peer Gynt“ (oder das, was davon noch übrig
blieb) bei der Schaubühne. Jenen Peer Gynt, um kurz dabei zu
bleiben, gibt der Bühnen-Exzentriker Lars Eidinger in einem
Einpersonen-Projekt  des  ebenfalls  recht  exzentrischen
Künstlers John Bock. Das wird lustig. Und „Don Quijote“ geht
in einer Fassung von Jakob Nolte als Zweipersonenstück mit
Ulrich Matthes und Wolfram Koch über die Bühne.
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Szene aus „Tao of Glass“ von Philip
Glass und Phelim Mc Dermott. (Foto:
Tristram Kenton / Ruhrfestspiele)

Philip Glass

„Deutschlandpremiere“  immerhin  darf  unter  zwei  Produktionen
stehen:  „Tao  of  Glass“  entsteht  als  Koproduktion  mit  dem
Manchester International Festival und befaßt sich irgendwie
mit Kreativität; Phelim McDermott und Philip Glass werden als
Väter  dieser  Produktion  genannt,  und  da  Letzterer  ein
weltberühmter Schöpfer von Minimalmusik ist, sehen wir der
Sache mit Interesse entgegen.

Peter Brook

Außerdem ist Peter Brook wieder mit von der Partie. Zusammen
mit Marie-Hélène Estienne hat der 95-Jährige, wie im Vorjahr
auch, für das Théâtre des Bouffes du Nord in Paris ein Stück
verfaßt. „Why?“ heißt es, fragt nach Sinn und Grund für das
Theater und wird, so viel ist sicher, von der großen Peter-
Brook-Fangemeinde  hymnisch  gepriesen  werden.  Premiere
schließlich,  das  paßt  jetzt  ganz  gut  hier  hin,  hat  ein
„Zerbrochener Krug“ vom Schauspiel Hannover. Man sieht: Das
Motto „Macht und Mitgefühl“ trifft es immer.
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So  oder  so  ähnlich  soll  es  in  der
Recklinghäuser  Kunsthalle  demnächst
aussehen:  „Womb  Tomb  (Thema  Active),
2015″ von Mariechen Danz. (Foto: Paula
Winkler / Courtesy: Mariechen Danz und
Wentrup Galerie / Ruhrfestspiele)

Mariechen Danz

Beim  Tanz  fällt  die  Choreographie  „Rain  (live)“  von  Anne
Teresa De Keersmaeker ins Auge, die seit einiger Zeit schon in
der Hamburger Kampnagel-Fabrik gesehen werden kann.

Genderneutral

Drei  Produktionen  des  Festivals,  eine  davon  vom  Rapper
Robozee, variieren Strawinskys „Le sacre du printemps“, und
die Bildende Kunst in der Recklinghäuser Kunsthalle kommt von
Mariechen  Danz,  die  sehr  ansprechend  Körper  und  Räume  in
Beziehung setzt. Übrigens glaube ich fest, daß der Name der
Künstlerin  ein  Künstlername  ist,  der  sich  vom
karnevalistischen  (und  politisch  ganz  bestimmt  höchst
unkorrekten) Befehl „Marieche, danz“ (hochdeutsch: (Funken-)
Mariechen,  tanz!)  ableitet.  Ist  bestimmt  ironisch  gemeint,
sonst  hätten  Kröck  und  die  Seinen  diese  Künstlerin  nicht
einladen dürfen, war ihre Programmvorstellung doch bis weit
über die Grenzen der Peinlichkeit hinaus von dem Bestreben
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geprägt,  „genderneutrale“  Sprache  mit  besonderer
Berücksichtigung  der  weiblichen  Wortformen  zu  pflegen.

Mehr Unverwechselbarkeit wäre schön

„Kinder-  und  Jugendtheater“,  „#Jungeszene“  (mit  Hashtag),
„Neuer Zirkus“, „Figurentheater“ und mit Einschränkungen „Für
alle“ – viele Abteilungen wenden sich dezidiert an ein junges
Publikum, was für sich genommen nicht zu kritisieren ist. 
Weitere künstlerische Ansprüche des Festivals sind allerdings
kaum  auszumachen.  Hier  wurde  zusammengekauft,  was  gut  und
teuer, meistens aber auch nicht ganz taufrisch ist.

Eigenproduktionen gibt es nicht, die Kooperationen sind eher
finanzielle  Beteiligungen.  Etwas  mehr  Unverwechselbarkeit
würde den Ruhrfestspielen nicht schaden. Immerhin aber bleibt
der Trost, daß man demnächst nicht immer nach Berlin (oder
nach Bochum) fahren muß, um gutes Theater zu sehen.

www.ruhrfestspiele.de

Große Gefühle im Zirkus des
Lebens  –  Theater  Oberhausen
macht Peer Gynt zum Musical-
Star
geschrieben von Rolf Pfeiffer | 19. März 2020
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Manege frei: Peer Gynt (André Benndorff). (Foto:
Isabel Machado Rios/Theater Oberhausen)

Wenn das Publikum den Saal betritt, ist Peer Gynt schon da.
Ein  kleiner  Junge  sitzt  auf  der  Bühne  und  weiß  mit  sich
anscheinend wenig anzufangen. Kurze Zeit später wird er seiner
Mutter  Lügengeschichten  erzählen,  die  die  sichtlich
überlastete Frau (immerzu rauchend: Emilia Reichenbach) nicht
hören will. Und in den Zirkus geht es auch nicht, weil das
Geld fehlt. Sehr bescheiden, das alles.

Man hätte gern ein anderes Leben, was auf der Bühne – der
eiserne  Vorhang  hebt  sich  –  glücklicherweise  kein  großes
Problem darstellt: Das Theater Oberhausen macht „Peer Gynt“ zu
einer  „Revue  nach  Henrik  Ibsen“  und  präsentiert  sie  als
fiebriges Phantasiespektakel auf bunter Bühne mit schrillem
Personal.
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Im Zirkus fühlt Peer Gynt sich wohl.
(Foto:  Isabel  Machado  Rios/Theater
Oberhausen)

Eigentlich  ist  diese  Revue  aber  eher  ein  Musical,  dessen
musikalische Anteile jedoch nicht von Grieg, sondern offenbar
vom Regisseur stammen, einem ausgewiesenen Experten für dieses
Genre. „In einer Fassung von Martin C. Berger“ vermerkt das
Programmblatt eher bescheiden.

Der Sound der zur Aufführung gelangenenden Lieder ist sehr
vertraut, lässt an Erfolgsproduktionen der letzten Jahrzehnte
nicht nur eines Andrew Lloyd Webbers denken. Und auch die
Texte,  die  dankenswerterweise  auf  Bildschirmen  mitgelesen
werden  können  (die  englischen  in  deutscher  Übersetzung),
zeigen  bewährte  Strickmuster,  schwingen  sich  in  größter
Emotionalität von tiefer Verzweiflung zu standfester Hoffnung
empor, und zu sagen, dass sie Klischees nicht meiden, wäre
untertrieben.

Dabei wird nicht ganz klar, ob Berger nichts Originelleres
eingefallen ist oder ob er einfach nur lustvoll mit den Formen
spielt. Auf dem Programmzettel nämlich findet sich ein kleines
Glossar aus seiner Feder („Showdeutsch für Anfänger“), das
beispielsweise erklärt was ein „I Want Song“ ist: Es ist der
Song, in dem die Hauptfigur ihren Wunsch formuliert und damit
die Hauptmotivation für die gesamte Handlung bestimmt“. Sehen
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wir  also  eine  „Peer  Gynt“-Variation,  die  den  Regeln  des
modernen Musicals folgt? Funktioniert das?

Nochmal Zirkus. Im Hintergrund einige
Trolle.  (Foto:  Isabel  Machado
Rios/Theater  Oberhausen)

Idealer Ort

In  der  ersten  Hälfte  des  Stücks  durchaus.  Berger  hat  den
norwegisch-ländlichen  Gyntschen  Kosmos  in  einen  Zirkus
verlegt,  ein  idealer  Ort,  wo  Wirklichkeit  und  Phantasie
ineinanderfließen  und  wo  Peer  Gynt  sich  lange  Zeit  der
Illusion hingeben kann, der Größte zu sein. Sattsam bekannte
Stationen der literarischen Vorlage – Solveig, die Trolle,
diverse  erotische  Episoden  –  erfahren  hier  eine  sehr
ungleichmäßige Gewichtung, vieles ist gekürzt und gestrichen,
doch eignet sich die Geschichte, wie sie nun in Oberhausen
erzählt wird, recht gut für die Konturierung des notorischen
Aufschneiders und Herumtreibers.

Gesangsqualitäten sind leider mäßig

Offenbar reizt es die Sprechtheater im Land, sich ab und zu,
auch gesanglich, der Musik zuzuwenden. So kam Ende letzten
Jahres im Essener Grillo-Theater „After Midnight“ mit Songs
von Cash, Clapton und Cohen heraus. In Oberhausen nun gibt
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André  Benndorff  den  Peer  Gynt,  lange  Zeit  im  Zustand  der
Dauererregtheit. Mehr als zwei Stunden fast ununterbrochener
Bühnenpräsenz  scheinen  ihm  dabei  nichts  auszumachen.  Seine
gesanglichen Qualitäten – und er hat viel zu singen – sind
jedoch leider mäßig, auch wirkt er für die Rolle etwas alt;
aber  als  hoch  präsenter,  dabei  geradezu  unerwartet
diffenzierter Akteur des Sprechtheaters weiß er sehr wohl für
sich  einzunehmen.  Das  Wort  „Rampensau“  schreit  hier  nach
Verwendung, ist für diesen Künstler aber zu wenig.

Dieser  Herr  (Clemens  Dönicke)  kommt
teuflisch daher. (Foto: Isabel Machado
Rios/Theater Oberhausen)

Feines Schauspiel

Nach der Pause steht Läuterung an, denn das Ende naht. Peer
Gynt  muss  die  Vergeblichkeit  seines  bisherigen  Lebens
erkennen, doch sich wie ein Metall vom Knopfgießer umformen zu
lassen, um gleichsam einen zweiten Existenzversuch zu starten,
lehnt er voller Furcht ab. Wir erleben, fast musikfrei nun,
feines  Schauspiel  mit  Ronja  Oppelt  in  der  Rolle  des
Knopfgießers, der dem Verzweifelten eine letzte und auch noch
eine  allerletzte  Chance  einräumt,  bis  schließlich  wieder
Mutter da ist und der kleine Junge und man zum Schluss kommen
kann.
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Sparsame Möblierung

Ein fast bühnengroßer Leuchter aus konzentrischen, mit nackten
Glühbirnen behängten Metallringen hängt vom Schnürboden herab
und  prägt  das  Bühnenbild  von  Sarah-Katharina  Karl  und
Alexander Grüner, das im Übrigen mit recht wenigen Requisiten
auskommt. Mal umschreibt ein flitternder Fransenvorhang den
bespielten Raum, mal ändert sich die Position des Leuchters;
ansonsten bleibt vor allem ein mobiler Laufsteg in Erinnerung,
der sich gut für Hochzeits- und Trauergesellschaften eignet.
Heiter hingegen sind die Kostüme (Regine Standfuss), die, im
Zirkus gewiss zulässig, gar nicht bunt und schrill und schräg
genug sein konnten. Merkwürdig bedruckte Trikots gibt es da,
gepolsterte Anzüge mit angenähten überdimensionalen männlichen
Genitalien,  doch  auch  ein  vergleichsweise  adrettes
Funkenmariechen  ist  dabei.

Der Titelheld im Folienmeer. (Foto:
Isabel  Machado  Rios/Theater
Oberhausen)

Gute Musiker

A propos Mitwirkende: Auch ein fünfköpfiges „Musical Ensemble“
spielt laut Programmzettel neben den neun Schauspielerinnen
und Schauspielern vom Theater Oberhausen mit, ebenfalls grell
kostümiert. Sehr professionell wirkten die vier Damen und der
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Herr allerdings nicht, was natürlich auch am sehr präsenten,
geradezu  raumgreifenden  Spiel  des  neunköpfigen  Oberhausener
Ensembles liegen mag. Uneingeschränkt zu preisen schließlich
sind die neun Musiker in ihrem Loch, die unter Leitung von
Martin Engelbach untadelig aufspielten.

Das „Metronom“ beerben?

Gerade so wie es in modernen Musicals üblich ist, holten sich
die  Künstler  ihren  Schlussapplaus  choreographiert  ab,  mal
alle, mal grüppchenweise, und die Kapelle spielte dazu. Fast
wirkte das schon so, als wolle das Theater Oberhausen das
kommerziell  betriebene  Musical-Theater  „Metronom“  am  Ort
beerben,  das  wegen  mangelnder  Auslastung  in  diesem  Jahr
schließt.  Das  Publikum  jedenfalls  zeigte  sich  begeistert,
applaudierte im Rhythmus und stehend.

www.theater-oberhausen.de
Termine: 30., 31. Januar, 5., 6., 15., 28. Februar, 6.,
21. März

Die  Wiederentdeckung  der
Langsamkeit  –  Johan  Simons
inszeniert  einen  grandiosen
„Iwanow“  im  Bochumer
Schauspiel
geschrieben von Rolf Pfeiffer | 19. März 2020
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Szene  mit  (von  links)  Jens  Harzer  als  Iwanow,
Veronika  Nickl,  Gina  Haller  und  Romy  Vreden.
(Bild: Schauspielhaus Bochum / Monika Rittershaus)

Quälend langsam hebt sich der eiserne Vorhang. Kann man die
Geschwindigkeit steuern? Kein warnendes Glöckchen läutet, doch
ein, zwei Male grummelt das Blech bedrohlich. Langsam, ganz
langsam öffnet sich der Blick auf einen Mann, der auf einem
Stuhl sitzt und von dem man nicht sicher sagen kann, ob er das
Buch in seinen Händen liest oder nur den Boden anstarrt.

Iwanows Leben steht still, und der Stillstand verheißt ganz
früh schon Untergang. Im Folgenden nimmt sich Regisseur Johan
Simons viel Zeit, um uns diesem tragischen Menschen näher zu
bringen – in Bochum, in seiner fulminanten Inszenierung von
Tschechows Bühnen-Erstling.

Der große Glücksgriff dieses Abends hat einen Namen: Jens
Harzer  verkörpert  die  Hauptfigur  mit  atemberaubender
Intensität. Ein tragischer Mensch ist er, ganz ohne Frage;
doch auch ein Schelm, ein Verführer und Komödiant. Ob Ernst
oder Ironie seine Sätze formt, weiß er oft selbst wohl nicht
genau. Verschlagen und höhnisch schaut er manchmal in die
Welt, doch auch verletzliche Kinderblicke kann er. Und wenn er
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und die junge Sascha in Liebe entflammen, sich antanzen und
übereinander herfallen, ist vom depressiven Mann auf dem Stuhl
nichts  mehr  übrig.  All  das  bei  fast  ununterbrochener
Bühnenpräsenz.  Beeindruckend.

Keine Deutungen

Das  Stück  über  den  grandiosen,  narzißtischen,  depressiven
Halbintellektuellen und Pleitier, der Iwanow ist, könnte man
in heutiger Begrifflichkeit mit kleinen Einschränkungen ein
Psychogramm nennen. Wir erfahren etliches darüber, wie dieser
Mann in seine allseitige Handlungsunfähigkeit abrutschte, wie
er sich überschuldete und wie er auch jetzt noch unfähig ist,
die Hilfe anzunehmen, die ihm angeboten wird.

Doch  vermeidet  die  Inszenierung  durchgängig  Deutungen  und
Pointierungen, sondern beschreibt statt dessen sorgfältig und
liebevoll die Umgebung Iwanows als ein Milieu, in dem (in den
besseren Kreisen) Langeweile, üble Nachrede, Kungelei und Suff
das  Leben  prägen.  Vor  einem  Jahr  noch  hatte  Iwanow  hier
kräftig mitgemischt, Ideen für sein Gut entwickelt und mit
brennendem Interesse die ganze Nacht hindurch philosophische
Bücher gelesen, wie er sich, ungläubig fast, erinnert. Und
eigentlich  gehört  er  ja  immer  noch  dazu.  Er  und  seine
„Buddies“ wissen fast alles voneinander, drücken und herzen
sich,  sorgen  fallweise  für  vorteilhafte  Eheschließungen,
planen gerne krumme Geschäfte, die um so krummer werden, je
reichlicher der Wodka fließt.



Jens  Harzer  als  Iwanow.  Im
Hintergrund  Thomas  Dannemann.
(Bild:  Schauspielhaus  Bochum  /
Monika Rittershaus)

Mit Jens Harzer (Iwanow), Martin Horn (Schabelskij), Bernd
Rademacher (Lebedew) und Thomas Dannemann (Borkin) steht dem
Regisseur  eine  Kerntruppe  zur  Verfügung,  die  das  alles
unnachahmlich  launig  und  stimmig  vorführt.  Sie  macht
nachvollziehbar, daß Tschechow das Stück zunächst als Komödie
plante, was aber leider nicht funktionierte.Man spielt auf
nackter Bühne, ein großes, bewegliches Gestell aus Holzbalken,
das  später  von  Bühnentechnikern  zerlegt  wird,  signalisiert
häusliche Beklemmung, Verortung, Milieu.

Die Anordnung der Personen erfolgt so, wie man es bei Johan
Simons schon oft gesehen hat, auf Sitzgelegenheiten, vorne an
der Rampe. Hier spielen sie jedoch wirklich miteinander, die
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Schauspielerinnen  und  Schauspieler,  und  das  Textverständnis
ist  ganz  vorzüglich.  Kein  Videoeinsatz,  keine  überlauten
Klangeffekte,  keine  Deklamationen  in  das  Publikum  hinein.
Lediglich ahnen wir oft mehr als daß wir es tatsächlich hören:
ein bedrohliches Grummeln, ein diffuses Störgeräusch, das ein
Herzschlag sein könnte und das die Intensität der Inszenierung
steigert (Musik: Benjamin van Dijk).

Szene  mit  (von  links)  Martin
Horn,  Marina Frenk und Thomas
Dannemann.  (Bild:
Schauspielhaus Bochum / Monika
Rittershaus)

Fast wie bei Peter Stein

Gesellschaftliche  Bestandsaufnahmen  finden  –  gleichsam  im
Vorübergehen  –  überwiegend  im  ersten  Teil  dieses  fast
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vierstündigen  Theaterabends  (mit  Pause)  statt.  Und  die
Produktion nimmt sich souverän die Zeit, die sie eben braucht,
bis alles gesagt, gespielt und vorgeführt ist, was in der
Neuübersetzung  von  Angela  Schanelec  steht,  in  gepflegter,
unauffälliger und zweckmäßiger Umgangssprache. Der Regiestil
läßt an manche Produktionen Peter Steins denken, der in seinen
sorgfältigen,  nichts  von  den  Vorlagen  auslassenden
Inszenierungen  ebenfalls  keine  Eile  hatte.

Zeitlos aktuell

„Iwanow“ spielt in den 80er Jahren des 19. Jahrhunderts; die
Befreiung  der  Bauern  aus  der  Leibeigenschaft  hatte  das
rückständige Land nicht wirklich weitergebracht, in den Eliten
herrschte  Orientierungslosigkeit.  Angesichts  der  Bochumer
Produktion  mag  man  sich  fragen,  ob  Tschechow  mit  dem
Gesellschaftsbild  seines  Stücks  vor  allem  dieses  desolate
vorrevolutionäre Rußland meinte oder eher die immer gültigen
Verhältnisse. Es wird wohl beides sein; als Theaterbesucher
ist man heutzutage irritiert, wenn man einmal nicht mit der
Nase auf die täglichen Schrecklichkeiten der Welt gestoßen
wird. Dank dem Regisseur an dieser Stelle deshalb auch dafür,
einem zeitlos aktuellen Stoff Raum gegeben zu haben.

Szene mit (von links) Gina Haller (im
Hintergrund), Martin Horn, Jens Harzer
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und  Bernd  Rademacher  (Bild:
Schauspielhaus  Bochum  /  Monika
Rittershaus)

Alles unmöglich

Nach  der  Pause  –  seine  erste  Frau  Anna  Petrowna  (Jele
Brückner) stirbt an Tuberkulose, Iwanow schickt sich an, die
blutjunge Sascha (Gina Haller) zu heiraten – eskalieren die
Dinge ein wenig, da wird es auch manchmal etwas lauter. Doch
bleibt die Inszenierung ihrem deskriptiven Ansatz treu; der
Unterschied zu vorher ist, daß Iwanow kräftiger und immer
öfter beteuern muß, daß ihm eigentlich alles, hier vor allem
jedoch die Heirat mit Sascha, unmöglich sei. Auch sein Onkel,
der mit der Heirat der sehr viel jüngeren Marfa Jegorowna
Babakina  (zierlich,  aber  kämpferisch:  Marina  Frenk)
finanziellen Engpässen begegnen zu können hoffte, schwächelt,
und der junge Arzt Lwow (Marius Huth) fordert ein weiteres Mal
Moral ein. Es ist alles etwas viel für den psychisch kranken
Titelhelden, weshalb zum Schluß ein Schuß ertönt.

Theater ohne finale Wahrheiten

Eine Suche nach Ursachen für das, was den Narzißten Iwanow so
tödlich lähmte, was man in seiner Zeit noch mit dem Begriff
Melancholie  faßte  und  heutzutage  am  ehesten  wohl  als
Depression beschreibt, unterbleibt. Dabei könnte man vermuten,
daß  der  Autor  Anton  Tschechow  seiner  Figur  gar  nicht  so
unähnlich war, im Programmheft abgedruckte Briefwechsel lassen
einen solchen Schluß zu. Er hätte sich also dramenwirksam
fragen können, wie er es selbst aus diesem Teufelskreis aus
Scheitern  und  Antriebslosigkeit  herausgeschafft  hat  –  aber
dieser Gedanke ist natürlich sehr spekulativ. Johan Simons
entläßt sein begeistertes Publikum mit der Frage in die Nacht,
ob  ein  Schicksal  wie  das  Iwanows  eher  persönlich  oder
gesellschaftlich ist. Ein Theater ohne finale Wahrheiten.



Allseitig  begrenzte  Spielstätte;
Szene mit (von links) Martin Horn,
Thomas Dannemann und Bernd Rademacher
(Bild: Schauspielhaus Bochum / Monika
Rittershaus)

Gutes Ensemble

Haben wir sie jetzt alle genannt, die elf Akteure, die so
wunderbar  zusammenspielen  und  auch  (hinten)  auf  der  Bühne
verharren, wenn sie gerade einmal nicht an der Reihe sind?
Ausnahmslos  verdienen  sie  es.  Veronika  Nickl  gibt  sehr
überzeugend  die  geizige  Tante,  die  ihre  Gäste  mit
Stachelbeerkompott  traktiert,  aber  auch  sehr  schön  Klavier
spielen  kann;  Gina  Haller  verleiht  der  kindlichen  Sascha
artistisch Schnelligkeit und Beweglichkeit, Konstantin Bühler,
rote Haare und rotes Gesicht, nervt gekonnt als glückloser
Zocker. Und Romy Vreden singt (als Gawrila) den Blues, zwei
Male nur und leise, aber zur richtigen Zeit. Jele Brückner
schließlich, solide Stütze des Ensembles, brilliert in den
gezählten Momenten, die ihr die Rolle der sterbenskranken Anna
Petrowna läßt.

„Iwanow“  in  Bochum:  Ein  beglückender,  trotz  seiner  Länge
niemals langweiliger Theaterabend, wie man ihn lange nicht
mehr erlebt hat. Ein begeistertes Publikum bedankte sich mit
stehendem Applaus im ausverkauften Haus.
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Termine: 22., 26., 27. Januar, 9., 12., 15., 22., 23.
Februar 2020.
Unterschiedliche Anfangszeiten!
www.schauspielhausbochum.de

„After  Midnight“:  Clapton,
Cash und Cohen treffen sich
im  Diner  und  tragen  ihre
Songs vor
geschrieben von Rolf Pfeiffer | 19. März 2020

Laura Kiehne in „After Midnight“. (Foto: Diana Küster /
Theater Essen)

Wo, wenn nicht in einem Diner, trifft man nach Mitternacht auf
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die einsamen Seelen, die Desillusionierten, die Experten im
Scheitern aller Art? Nighthawks werden sie in Amerika genannt,
Nachtfalken, gerade so wie Edward Hoppers berühmtes Bild, das
ihnen ein Denkmal setzt.

Im „After Midnight“, dem Diner von Pattie (Laura Kiehne) gibt
es nicht einmal mehr sie. Keiner mehr da. Der Laden steht
irgendwo  im  Nirgendwo,  im  „Rustbelt“,  dem  Rostgürtel,  der
früher einmal das industrielle Herz Amerikas war, inzwischen
aber weitgehend entvölkert ist. Monessen heißt der nächste
Ort, den es wirklich gibt, und dessen Name sich im zweiten
Teil tatsächlich auf Essen bezieht. (Das Mon- verweist auf den
Monongahela-River).

Wer hier noch lebt, zählt sich nicht zu den Gewinnern. Auch
Pattie wäre ja schon längst weg, wenn sie eine Alternative
hätte. Hat sie aber nicht, Mutter hat ihr lediglich einen
Haufen  Schulden  vererbt,  der  sie,  warum  auch  immer,  zum
Weitermachen im verfluchten Diner zwingt. Doch dann, in einer
stürmischen Winternacht, in der Internet und Telefon schon
zusammengebrochen  sind,  betreten  merkwürdige  Personen  das
Lokal, und danach ist die Welt eine andere.

Szene mit Jan Pröhl, Philipp Alfons
Heitmann,  Laura  Kiehne,  Jens
Winterstein. (Foto: Diana Küster /
Theater Essen)
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Alles auf der Bühne

Florian  Heller,  Jahrgang  1984  und  Mitglied  der  Essener
Intendanz,  hat  sich  diese  Rahmenhandlung  für  seinen
musikalischen  Abend  „After  Midnight“  ausgedacht,  Ivonne
Theodora Storm (Bühne und Kostüme) hat sie mit einem fast
schon  naturalistisch  zu  nennenden  Bühnen-Diner  plastisch
werden lassen. Zu Beginn sehen wir das hässliche Teil von
außen, Neonwerbung, runde Kanten, doch mit einem knappen Turn
der Drehbühne wird es flugs zum Interieur. Hinten stehen nun
ein paar Stühle und ein Tisch, links prunkt die Bar mit dem
Spruch „Crying Is Okay Here“ in Leuchtbuchstaben. Auch die
vierköpfige Band „The Hawks“ hat ihren Platz auf der Bühne.

Drei, die Musikgeschichte schrieben

Pattie streitet mit Rick, der heute abend mit dieser Band ein
Konzert geben will und auf volle Hütte hofft. Doch statt des
zahlenden Publikums laufen nacheinander Cassius (Jan Pröhl)
und Norman (Jens Winterstein) ein, die, jetzt lüften wir das
Geheimnis, niemand anders sind als Johnny Cash und Leonhard
Cohen. Und Rick (Philipp Alfons Heitmann) ist eigentlich Eric
Clapton, womit das Trio komplett wäre, das, unausweichliche
Phrase an dieser Stelle, in der großen Fachabteilung Folk
wirklich Musikgeschichte geschrieben hat. Nach den Gründen für
dieses  irrwitzige  Zusammentreffen  wollen,  sollen  wir  nicht
fragen. Manchmal fügt Unglaubliches sich auf Erden eben, sagt
die Inszenierung. Zumindest darf man sich das vorstellen.



Clapton,  Cash  und  Cohen:  Philipp
Alfons  Heitmann,  Jan  Pröhl,  Jens
Winterstein  in  „After  Midnight“.
(Foto: Diana Küster / Theater Essen)

Der Tod ist allgegenwärtig

Rick/Clapton eröffnet die Gesangsdarbietungen mit „Wonderful
Tonight“, später gelangen unter anderem Cohens „Suzanne“ oder
Cashs „The Man Comes Around“ zur Aufführung, letzteres ein
düsteres Spätwerk im Angesicht des nahenden Todes. Ja, der Tod
ist oft mit im Raum, wenn sich die drei (mit Pattie vier)
Protagonisten unterhalten, und von Norman/Cohen wie auch von
Cassius/Cash erfahren wir explizit, dass sie krank sind und
nicht mehr lange zu leben haben.

Hellers Stückvorlage räumt den Gesprächen der Protagonisten
breiten  Raum  ein,  sie  sind  weit  mehr  als  unausweichliche
Zwischenmoderation; eher entsteht streckenweise der Eindruck,
dass  die  Songs  in  diesem  Stück  neben  der  biographisch
grundierten  Spielhandlung  etwas  fremdkörperhaft  stehen.  Auf
jeden Fall jedoch ist den drei Sängern zu bescheinigen, dass
sie mit ihren Stimmen die Vorbilder sehr gut treffen.

Ohne Gänsehaut-Gefühl

Zwangsläufig  fehlt  jedoch  jenes  „Gänsehaut-Gefühl“,  das
Interpretationen von Clapton, Cash und Cohen augenblicklich
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beim  Zuhörer  auszulösen  vermögen,  es  fehlen  die
unverwechselbaren Artikulationen und auch die eine oder andere
stilvoll  in  die  Unverständlichkeit  vernuschelte  Zeile.  Das
Essener Bühnenpersonal artikuliert sorgfältig, was sicherlich
der richtige Weg ist; ein bisschen klingt das jetzt allerdings
so, als sängen Clapton, Cash und Cohen mit deutschem Akzent.

Mit  seinem  Johnny  Cash-Programm  war  Thomas  Anzenhofer  im
Bochumer Schauspielhaus über Jahre hin sehr erfolgreich, was
sicherlich  zum  Nachmachen  reizt.  Wenn  Regisseur  Christian
Tombeil in Essen nun aber gleich drei Vorbilder auf die Bühne
bringt, stellt sich natürlich schon die Frage nach dem Warum.
Warum diese drei?

Einen Bezug zum „Rustbelt“ und seinen zornigen alten (meist
weißen) Männern hatte eigentlich nur Johnny Cash. Die anderen
beiden  sind  bzw.  waren  thematisch  etwas  anders  unterwegs.
Bruce Springsteen hätte gut gepasst, Arbeiterdichter wie Pete
Seeger  oder  Woody  Guthrie,  vielleicht  auch  Bob  Dylan.
Andererseits ist das American Songbook so voll von guter Musik
und  ihren  Schöpfern,  dass  Vorschläge  schnell  beliebig
erscheinen. So bleibt festzuhalten, dass Clapton, Cash und
Cohen auf jeden Fall keine schlechte Auswahl darstellen.

Das  Publikum  war  von  Florian  Hellers  „After  Midnight“
begeistert,  tappte  den  Rhythmus  mit  und  geizte,  auch
zwischendurch,  nicht  mit  Applaus.

Termine: 28.12.2019 – 10., 18., 19., 21., 21.2.2020
Schauspiel Essen, Grillo-Theater, www.theater-essen.de

http://www.theater-essen.de


„Helden  wie  wir“  –  Andreas
Beck  erklärt  im  Dortmunder
Studio, wie er die Mauer zum
Einsturz brachte
geschrieben von Rolf Pfeiffer | 19. März 2020

Andreas Beck (Foto: Birgit Hupfeld
/ Theater Dortmund)

Dieser Abend im Studio des Dortmunder Theaters gehört der
Vortragskunst. Andreas Beck spricht, spielt, erleidet den Text
„Helden wie wir“, dessen Bühnenfassung Peter Dehler nach dem
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gleichnamigen  Roman  des  DDR-Schriftstellers  Thomas  Brussig
verfaßte.

Steile These des Stücks ist die Überzeugung des Titelhelden,
er habe vor 30 Jahren die Berliner Mauer geöffnet. Mit seiner
Posaune. Klaus Uhltzsch heißt die Figur, und der Name spricht
sich genau so schwierig aus, wie er sich schreibt.

Das Glied schwillt

Aber das mit der Mauer kommt erst ganz am Schluß. Der Großteil
von  Andreas  Becks  beeindruckendem  Vortrag  (eine  Stunde  25
Minuten) beschreibt die Nöte des männlichen Heranwachsenden,
dem bedrohlich sein Glied schwillt, was er kaum verbergen
kann. Der Vater bei der Stasi, die Mutter Hygienebeauftragte
des  Kreises  –  das  ist  nicht  unbedingt  ein  hilfreiches
Elternhaus für die kindliche Entwicklung, zumal die Mutter
(Vater und Mutter sind im Theaterstück nur Stimmen aus dem
Off) dem Knaben auch mit einer gewissen Lust nachzuspionieren
scheint,  was  sie  natürlich  niemals  zugeben  würde.  In  der
Reinlichkeitserziehung  jedenfalls  ist  schon  manches
schiefgelaufen; Klaus geht nur mit größeren Mengen Klopapier
auf Reisen und pflegt fremde Klodeckel vor ihrer Benutzung mit
Klopapier  zu  umwickeln.  Wahrscheinlich  hat  er  schon  eine
Unzahl von Kloschüsseln verstopft, und irgendwann werden sie
ihn dafür drankriegen, da ist er ganz sicher.

Andreas  Beck  (Foto:  Birgit
Hupfeld  /  Theater  Dortmund)
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Wenn Mutter guckt

Mit  beginnender  Pubertät  sind  Minderwertigkeitskomplex  und
Größenwahn Klaus’ treue Begleiter. Die Stasi tritt an ihn
heran, Klaus phantasiert, ein hochkarätiger Agent zu sein und
eine  wichtige  Aufgabe  auszuführen.  Doch  wird  er  nur  mit
Belanglosem  beauftragt.  Sein  Glied,  wenngleich  doch  sehr
präsent,  kommt  ihm  bedrückend  klein  vor,  vor  allem,  wenn
Mutter  einen  abschätzigen  Blick  darauf  wirft.  Dann  aber
erleidet  Klaus  einen  Unfall,  bei  dem  sich  wiederholt  ein
Besenstiel  in  sein  Gemächt  bohrt  –  während  eines  Stasi-
Einsatzes, im unruhigen Jahr 1989.

Lag es wirklich am Besenstiel? Plötzlich ist aus Klaus’ eher
mittelmäßigem  Organ  etwas  wirklich  Großes  worden,  eine
„strahlende  Posaune“,  die  gleich  den  Posaunen  von  Jericho
Mauern einstürzen lassen kann. Mit ihr arbeitet Klaus seinen
großen vaterländischen Auftrag ab und öffnet die Mauer. Und er
weiß: „Ich war’s. Nicht Schabowski!“

Erfolgsstück

Brussigs launiger Monolog lief seit seiner Entstehung 1996 an
vielen Bühnen erfolgreich. Auch Andreas Becks Vortrag, der
ganz leicht pendelt zwischen treuherziger Naivität und jener
kleinen Bitternote, die die Unzulänglichkeit der Verhältnisse
mitunter  mit  sich  bringt,  ist  ein  unvergeßliches
Bühnenerlebnis.  Einwenden  könnte  man  vielleicht,  daß  der
allegorische Schlußakkord hinter den Schilderungen der Nöte
des Heranwachsenden weit zurücktritt. Aber warum auch nicht.

Wir  erleben  eindrucksvolles  Sprechtheater  auf  gänzlich
ungestalteter Bühne, sieht man von ein wenig Lichtregie, Nebel
und jenem eindrucksvollen „Rednerpult“ als einziger Kulisse
ab, welches fallweise auch als Schreib- und Küchentisch dienen
muß.  Frenetischer  Beifall  für  den  Mann  auf  der  Bühne  und
seinen vollen Einsatz.

Weitere Termine: 25.12.2019, 15.1.2020



www.theaterdo.de

Monströse  Erkenntnisse:  „Der
Widersacher“  von  Emmanuel
Carrère im Dortmunder Studio
geschrieben von Rolf Pfeiffer | 19. März 2020

Szene  mit  Alida  Bohnen  und  Maximilian  Ranft  (Foto:
Birgit Hupfeld / Theater Dortmund)

Offenbar  hat  es  sich  wirklich  so  abgespielt:  Jean-Claude
Romand, ein geachteter Mediziner in Diensten der WHO, bringt
1993 Frau, Kinder, Eltern und sogar deren Hund um, bevor er
sein Haus anzündet und eine große Menge Schlaftabletten nimmt.
Den Selbstmordversuch überlebt er, weil die Tabletten alt sind
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und deshalb kaum wirken. Fassungslos fragt das gutbürgerliche
Umfeld der Romands nach Gründen, und was in der Folge an
Erkenntnissen zu Tage tritt, ist monströs.

Romand führte seit vielen Jahren ein Doppelleben, war gar kein
Arzt und auch nicht bei der WHO in Genf beschäftigt. Freunde
und Familie hatte er glauben lassen, er studiere Medizin,
während er tatsächlich längst schon mit dem Studium aufgehört
hatte. Später dann fuhr er jeden Tag zur Arbeit, war ab und zu
auf  mehrtägigen  Dienstreisen  –  tatsächlich  jedoch  machten
lange Waldspaziergänge einen Gutteil seiner Arbeitszeit aus.

Für die Morde gab es, wenn man einmal so sagen darf, rationale
Begründungen:  Romand  hatte  in  der  Familie  viel  Geld
eingesammelt, angeblich, um es „als Diplomat“ in der Schweiz
mit sagenhaften 18 Prozent anzulegen. Tatsächlich aber lebten
er und seine Familie von dem Geld. Als sein Vater einen Teil
seiner Einlage für den Kauf eines Autos haben wollte, lief das
Finanzierungsmodell  Gefahr,  aufzufliegen.  Deshalb  mußte  der
Vater und mußten die anderen sterben.

Szene mit (von links) Marlena Keil,
Alida Bohnen und Uwe Rohbeck (Foto:
Birgit Hupfeld / Theater Dortmund)

Tatsachenroman
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Emmanuel  Carrère  erzählt  diese  Täuschungs-  und
Betrugsgeschichte in seinem Tatsachenroman „Der Widersacher“
nach, Regisseur Ed. Hauswirth machte die Übersetzung aus dem
Französischen  von  Claudia  Hamm  zur  Grundlage  seiner
Stückfassung,  die  derzeit  im  Studio  des  Dortmunder
Schauspielhauses  gezeigt  wird.

Uwe Rohbeck, mit blonder Perücke kaum wiederzuerkennen, gibt
den Buchautor und Erklärer Carrère, weitere Rollen im Stück
sind  mehrfach  besetzt,  was  gewisse  Chor-Effekte  und
Verstärkungen  ermöglicht.  Bis  zu  sieben  Personen  stehen
(sitzen, liegen) auf der Bühne und erzählen, was da passiert
ist, wie unglaublich ihnen diese Enthüllungen zunächst waren,
wie ihnen die Ungeheuerlichkeit des ganzen zunehmend dämmerte.
Rohbeck/Carrère strukturiert mit seinen nüchternen Erklärungen
wiederholt die Erzählung, die Personen auf der Bühne hingegen
spielen,  sprechen,  streiten  kraftvoll,  und  immer
unausweichlicher  schiebt  die  Frage  in  den  Raum,  warum
niemandem etwas aufgefallen ist, obwohl man Romand nie anrufen
konnte, er nie Kollegen vorstellte und so fort.

Szene  mit  (von  links)  Marlena  Keil,
Björn Gabriel, Caroline Hanke und Uwe
Rohbeck (Foto: Birgit Hupfeld / Theater
Dortmund)
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Erklärungen

Susanne Priebs (Bühne und Kostüme) hat zwei sehr zerbrechlich
wirkende Stapel von Sammeltassen auf der Bühne platziert, die
jedoch  stabiler  sind  als  befürchtet  und  den  Theaterabend
unbeschadet überleben; Es gibt ein paar widerborstige Stühle
ohne Sitzflächen, ein paar eher gestische als pantomimische
Einlagen, doch all das ist Beiwerk.

Im Zentrum dieser Inszenierung steht ein unbedingtes Interesse
an der unglaublichen Geschichte des Jean-Claude Romand, steht
das  Bestreben,  dem  Publikum  diesen  Inhalt  getreulich  zu
erklären.  In  der  Form  erinnert  das,  so  verschieden  der
Gegenstand der Stücke auch ist, an einige Bühneneinrichtungen
von  Houellebecqs  „Unterwerfung“  (etwa  an  jene  des
Westfälischen Landestheaters in Castrop-Rauxel), bei denen es
ebenfalls  vor  allem  darum  ging,  nicht  ganz  unkomplizierte
Sach-  und  Sinnzusammenhänge  schlüssig  zu  erklären.  Dieses
Theaterstück  hat  ein  Anliegen,  erschöpft  sich  nicht  in
formalen Spielereien.

Die Frage nach dem Warum

Bleibt  die  Frage  nach  dem  Warum.  Hauswirths  Inszenierung
weicht ihr nicht aus, versucht Antworten aber mit wohltuender
Dezenz.  Von  den  Annehmlichkeiten  des  bildungsbürgerlichen
Milieus wäre hier sicherlich zu reden, vom guten Leben in
vermeintlich  vorgezeichneten  Lebensbahnen.  Zudem  gab  es  in
Romands Leben fraglos auch den Point of No Return, wo das
Geflecht aus Lügen und Betrug übermächtig geworden war und
seine eigene Dynamik entwickelt hatte. Aber es fragt sich
doch,  warum  Jean-Claude  nicht  zur  Zwischenprüfung  ging,
sondern statt dessen sein Doppelleben begann. Er hätte sogar
durchfallen können, eine Wiederholung der Prüfung wäre möglich
gewesen. Daß auch hier eher so etwas Banales wie Prüfungsangst
die entscheidende Rolle gespielt haben könnte und (vorstellbar
jedenfalls)  keine  manifeste  psychische  Macke,  kann  uns
angesichts  der  folgenden  Geschehnisse  nicht  wirklich



beruhigen.

Viel Applaus für einen bewegenden Theaterabend mit spannendem
Inhalt und anspruchsvoller Sprechkultur.

Termine: 13. und 29.12.2019 – 12., 16. und 26.1.2020
(Anfangszeiten wechseln!)
www.theaterdo.de

Judith Kuckart ist Dortmunds
erste „Stadtbeschreiberin“
geschrieben von Bernd Berke | 19. März 2020
Judith  Kuckart  wird  die  erste  „Stadtbeschreiberin“  in
Dortmund. Damit hat sich die Jury für eine bereits etablierte
Autorin entschieden. Frau Kuckart lebt heute in Berlin, sie
wird  ihr  Dortmunder  Stipendium  von  Mai  bis  Oktober  2020
wahrnehmen, das heißt: in der Stadt wohnen und arbeiten.

Die  Schriftstellerin
Judith Kuckart (Foto:
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Burkhard Peter)

Die  Autorin  (Jahrgang  1959)  hat  eine  westfälische
Vergangenheit.  Sie  wuchs  vorwiegend  in  ihrer  Geburtsstadt
Schwelm auf, verbrachte aber auch einen Teil ihrer Kindheit in
Dortmund-Hörde.  Später  studierte  sie  Literatur-  und
Theaterwissenschaften an der Universität Köln und der Freien
Universität  Berlin,  an  der  Folkwang-Hochschule  Essen
absolvierte sie außerdem eine Tanzausbildung. Seit 1999 ist
sie zudem als freie Regisseurin tätig.

Bereits seit 1990 veröffentlicht sie Romane, zuletzt erschien
im Juli 2019 „Kein Sturm, nur Wetter“ bei DuMont. Die Autorin
hat bereits etliche Literatur-Preise und Stipendien erhalten,
so  wurde  ihr  beispielsweise  2009  der  Literaturpreis  Ruhr
zuerkannt.

Judith Kuckart beschäftigt sich besonders intensiv mit den
Themenkreisen  Heimat  und  Herkunft.  In  Dortmund  möchte  sie
ihren nächsten Roman ansiedeln. Außerdem plant sie, hier ein
Theaterstück mit Laien zu produzieren.

Die Zeit intensiv nutzen

In der Begründung der Jury heißt es: „Judith Kuckart ist eine
hervorragende und etablierte Literatin mit einem starken Bezug
zu  Dortmund  und  zur  Region.  Sie  überzeugte  durch  ihre
innovativen Kooperationsideen und die tiefe Auseinandersetzung
mit den Inhalten des Literaturstipendiums. Sie ist engagiert
und erfahren, kann gut vermitteln und ist eine Meisterin der
Inszenierung. Sie wird die Zeit in Dortmund intensiv nutzen.“

Ganz prosaisch sei angefügt: Für die Dauer des Stipendiums
steht  der  Autorin  eine  möblierte  Wohnung  in  Dortmund  zur
Verfügung,  außerdem  bekommt  sie  monatlich  1800  Euro.  Die
Auszeichnung  ist  mit  einer  temporären  Residenzpflicht  in
Dortmund verbunden.

Das Stadtbeschreiber-Stipendium soll künftig jährlich vergeben



werden. Inhaltlicher Schwerpunkt ist – laut Stadtpressestelle
–  „die  Transformation  Dortmunds  von  der  Stadt  der
Montanindustrie  zum  Standort  von  Wissenschaft,  Technik  und
Dienstleistungen“. In der Zeit ihres Stipendiums, so heißt es
in  der  Pressemitteilung  weiter,  „arbeitet  die
Stadtbeschreiberin eng mit dem Kulturbüro, dem Literaturhaus
Dortmund  und  weiteren  Institutionen  der  regionalen
Literaturszene zusammen, bringt sich in die Stadtgesellschaft
ein und gibt den Diskursen aktuelle Impulse“.

_______________________________________

Hier  ein  Link  zur  Homepage  von  Judith  Kuckart:
https://judithkuckart.de/

Eine  sehr  kritische  Einschätzung  zur  Institution
„Stadtbeschreiber*in“  (noch  vor  der  Wahl  der  ersten
Preisträgerin  für  die  Revierpassagen  verfasst  und  also
natürlich nicht auf Frau Kuckart gemünzt) findet sich hier.

Im  hitzigen  Aktionismus
verpufft  –  Dostojewskijs
„Dämonen“  enttäuschen  in
Dortmund
geschrieben von Rolf Pfeiffer | 19. März 2020
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Szene  mit  Annou  Reiners,  Jakob  Benkhofer  und  Frank
Genser (Foto: Birgit Hupfeld / Theater Dortmund)

Nein, das leicht verdauliche Zwei-Stunden-keine-Pause-Format
hat Sascha Hawemann für seine Dortmunder Bühnenfassung von
Dostojewskijs Roman „Die Dämonen“ nicht gewählt. Deutlich mehr
als vier Stunden (plus eine Pause) werden dem Publikum bis zum
Ende  der  Unruhen  und  des  Protagonisten  Werchowenskij
abverlangt – vorausgesetzt, es hält bis zum Ende durch. Viele
Besucher der Premiere taten dies nicht und verschwanden in der
Pause, manche auch schon vorher. Verdenken kann man es ihnen
nicht.

https://www.revierpassagen.de/103699/im-hitzigen-aktionismus-verpufft-dostojewskijs-daemonen-enttaeuschen-in-dortmund/20191201_1752/die-d%c2%8amonen-6


Szene  mit  (v.l.)  Christian  Freund,
Annou  Reiners,  Alexandra  Sinelnikova,
Jakob Benkhofer (Foto: Birgit Hupfeld /
Theater Dortmund)

Dekonstruktion

Charakterisierungen  und  Spannungsbögen  fehlen  weitgehend,
dafür  sind  Deklamationen  in  den  Zuschauerraum  hinein
zahlreich. Die Akteure werden mit Rampenlicht und Neonröhren
diffus  erhellt,  manchmal  schwebt  ein  Gestell  mit
Extraneonröhren vom Schnürboden herab. Vermutlich akzentuiert
das dann einen Handlungs-Höhepunkt, und mit sehr viel gutem
Willen  könnte  man  in  alledem  entlarvende  Dekonstruktion
entdecken, wie sie seit einigen Jahrzehnten in Mode ist an
vielen  deutschen  Theatern.  Aber  es  entdeckt  sich  nichts.
Weitere Beigaben, nur der Vollständigkeit halber erwähnt, sind
einige  Säcke  Erde  und  ein  Eimer  Kotze  (ist  natürlich  nur
Bühnenkotze und stinkt auch nicht), in die jemand zu gegebener
Zeit seinen Kopf stecken muß.

Atemlose Hektik

Uwe  Schmieder  hat  zu  Beginn  und  dann  einige  weitere  Male
Auftritte  als  Erzähler  Lawrentjewitsch,  muß  eine  gewaltige
Menge Text bewältigen, und aus Gründen, die, wie vieles andere
hier, nicht recht klar werden, wird ihm dabei atemlose Hektik
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abverlangt.  Weil  er  aber  ein  guter,  unverwechselbarer
Schauspieler ist und seine Vorgaben mit alerter Körperlichkeit
erfüllt, gewinnt er mehr Kontur als die meisten anderen auf
der Bühne.

Szene  mit  Andreas  Beck,
Friederike  Tiefenbacher
(Foto:  Birgit  Hupfeld  /
Theater  Dortmund)

Unscharfe Positionen

Kontur erlangen neben Schmieder am ehesten noch Werchowenskij
und die Stawrogina, die beiden „Alten“; wiederum liegt das vor
allem wohl an den beiden Künstlerpersönlichkeiten Friederike
Tiefenbacher und Andreas Beck, bei letzterem zudem aber auch
an seiner Leibesfülle, die ihn deutlich vom Rest des Ensembles
unterscheidet.

Die anderen jedoch bleiben eher blaß und wirken austauschbar,
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was, wie bereits bedauert, an der Inszenierung und nicht an
den  Darstellern  liegt.  Nur  der  Vollständigkeit  halber  sei
daher  zumindest  angemerkt,  daß  eigentlich  natürlich  alle
Dostojewski-Figuren  für  unterschiedliche  moralische,
politische,  religiöse,  was  auch  immer  Positionen  und
Unzulänglichkeiten  stehen,  daß  ihre  Reflektion  das
literarische Gewicht des Romans zu einem Gutteil ausmacht.
Wenig, sehr wenig davon hat in dieser Dortmunder Inszenierung
überlebt.

Vergewaltigung

Immerhin kann man Sascha Hawemann, der hier neben der Regie
auch,  zusammen  mit  Dirk  Baumann,  für  die  Bühnenfassung
verantwortlich zeichnet, nicht vorwerfen, am Text gespart zu
haben. Seiner Fassung liegt die Übersetzung Swetlana Geiers
mit dem Titel „Böse Geister“ zugrunde. Vermutlich zog er sie
bereits  bestehenden  Dramatisierungen  vor  (Albert  Camus  zum
Beispiel  verarbeitete  Dostojewskijs  „Dämonen“  1959  zum
Theaterstück  „Les  possédés“),  um  in  einer  eigenen
Dramatisierung ungehemmt eigene Schwerpunkte setzen zu können.
Der  zurückliegenden  Vergewaltigung  der  minderjährigen
Matrjoscha  durch  den  Umstürzler  und  Gutsbesitzerinnensohn
Stawrogin wird somit gehörig Raum gegeben, doch revolutionäre
Diskussionen  verpuffen  im  hitzigen  Aktionismus,  müssen
schlimmstenfalls  die  Grundierung  abgeben  für  kindischen
Bühnenklamauk, wenn etwa die Revolutionäre sich unfähig für
eine Abstimmung zeigen.

Strahlendes Ich

Prägendes Element im Bühnenbild (Wolf Gutjahr) ist übrigens
ein in weißem LED-Licht erstrahlender, etliche Meter hoher
russischer  Buchstabe,  der  aussieht  wie  ein  auf  links
gewendetes lateinischen „R“. Er wird „ja“ ausgesprochen und
heißt auf deutsch „ich“. Wahrlich bedeutungsschwer, betroffen
machend geradezu, wenn man es denn weiß.



Termine: 6., 12., 13., 21. Dezember 2019
12., 16., 26. Januar 2020, 22. Februar 2020.
Beginn wegen Überlänge bereits um 18:00 Uhr
www.theaterdo.de

Sucht,  Hass  und
Selbstzerstörung:  Luk
Perceval  inszeniert  „Eines
langen  Tages  Reise  in  die
Nacht“ in Köln
geschrieben von Eva Schmidt | 19. März 2020

Regen, Regen, Regen: Szenenbild aus der Kölner O’Neill-
Aufführung. (Foto: Krafft Angerer)
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Sie  leben  in  einem  Haus  zusammen  und  sind  doch  isoliert
voneinander:  Jeder  für  sich  eingeschlossen  in  ein  kleines
Zimmer, leiden die Mitglieder der Familie Tyrone an ihrer
Sucht und an den anderen, die die Hölle sind.

Luk  Perceval  hat  für  das  Schauspiel  Köln  Eugene  O`Neills
„Eines langen Tages Reise in die Nacht“ inszeniert und dafür
gemeinsam mit dem Bühnenbildner Philipp Bußmann einen Bungalow
konzipiert, dessen Räume zwar clean und hell erleuchtet sind,
aber für die Bewohner zur Einzelzelle werden. Symbol dafür,
dass Mary, James, Jamie und Edmund Tyrone zwar unablässig
reden, aber nie wirklich miteinander sprechen. Zu gefangen ist
jeder in seinem Schmerz und seiner Abhängigkeit, als dass sie
wirklich  miteinander  kommunizieren,  geschweige  denn  sich
gegenseitig helfen könnten.

In dem Stück von 1956 verarbeitet der Nobelpreisträger (1936)
O`Neill  auch  seine  eigene  Familiengeschichte:  Die  Handlung
spielt im Sommer 1912, die Mutter Mary (Astrid Meyerfeldt) ist
gerade  aus  dem  Sanatorium  zurück,  wo  ihre  Morphiumsucht
behandelt wurde – nicht sehr erfolgreich, wie die weitere
Handlung zeigt. Der Vater James (André Jung), ein alternder
Schauspieler und ebenso egozentrisch wie geizig, versucht auf
heile Welt zu machen, hält das aber nur mit Whisky durch.
Ebenso wie sein Sohn Jamie (Seán McDonagh), der dem Vater
zuliebe ebenfalls Schauspieler wurde, dabei leider nur mäßig
erfolgreich, ihm auch im Trinken nacheifert, wo er ihn aber
inzwischen übertrifft. Sein jüngerer Bruder Edmund (Nikolay
Sidorenko) dagegen ist ernstlich krank, er hat Krebs, den er
ebenfalls versucht, mit Whisky zu kurieren.



Die Figuren, in ihren Zimmern isoliert… (Foto: Krafft
Angerer)

Die Regieanweisungen lässt Perceval von Maria Shulga sprechen,
die außerdem das Hausmädchen Cathleen verkörpert. Sie stehen
im  Widerspruch  zur  gezeigten  Handlung  und  rufen  so  eine
eigentümliche  Distanz  zwischen  Spiel  und  Text  hervor,  als
wollten die Schauspieler sagen: „Ihr scheint alles über uns zu
wissen, aber ihr täuscht euch; die Seelenqual eines Menschen
kann niemand wirklich verstehen.“ Noch dazu erlebt auf diese
Weise das Publikum den Widerspruch zwischen Lüge und Wahrheit:
Denn  die  Süchtigen  müssen  ihren  Konsum  verheimlichen,
verbergen  oder  schönreden,  im  verzweifelten  Versuch,  die
Selbstachtung  zu  wahren,  was  natürlich  kläglich  scheitert.
Dazu spielt Cathleen außerdem Klavier, was die melancholische
Stimmung des Abends einmal mehr unterstreicht.

Schauspielerisch ist die Premiere eine Glanzleistung: André
Jung  gibt  den  abgehalfterten  Mimen  in  seiner  ganzen
Vielschichtigkeit und spielt dessen Witz, den Egoismus, aber
auch den krankhaften Geiz und dessen Weinerlichkeit grandios
aus.  Und  wie  Astrid  Meyerfeldt  das  verzweifelte,  labile

https://www.revierpassagen.de/103243/sucht-hass-und-selbstzerstoerung-luk-perceval-inszeniert-eines-langen-tages-reise-in-die-nacht-in-koeln/20191119_1702/be36320b-2e45-40b5-9e84-d170b3cb3d74


Gefühlsdilemma der morphiumsüchtigen Mary verkörpert, all die
Höhen und Tiefen, all die Aggressionen und Wehleidigkeiten
sowie den ungeheuren Selbstbetrug, den sie mit großen Gesten
und immer neuen Abendkleidern zur Schau stellt, das geht einem
wirklich nahe.

Starke Ensembleleistung

Auch die Söhne überzeugen in ihren Rollen: Seán McDonagh als
Jamie,  der  sich  mit  30  schon  restlos  auf-  und  der
Selbstzerstörung hingegeben hat und Nikolay Sidorenko als sein
kranker  kleiner  Bruder,  der  sich  zwar  einen  Rest  von
psychischer  Authentizität  bewahrt  hat,  dessen  Körper  aber
schon  jetzt  nicht  mehr  mitspielt.  Als  Sinnbild  gestörter
Kommunikation ist das Zusammenspiel aller Figuren, das Hass,
Abhängigkeit  und  Schuldgefühle  zum  Ausdruck  bringt,  eine
äußerst gelungene Ensembleleistung.

Das Leitmotiv in Eugene O`Neills Stück ist der Nebel, der die
trüben Tage der Familie zusätzlich verschleiert: Zugedröhnt
nehmen  sie  die  Außenwelt  nur  noch  durch  den  Dunst  wahr.
Aktueller Bezug ist dabei die Opioid-Krise in den USA, die
viele Schmerzmittelpatienten zu Heroinsüchtigen gemacht hat.
Ähnlich wie Mary im Stück, die bei der Geburt Edmunds mit
Morphium behandelt wurde und dann nicht mehr davon loskam. Bei
Luk Perceval wird der Nebel zum Regen, der unablässig auf die
Bühne prasselt. Das heißt, wir müssen der Wahrheit ins Augen
sehen, auch wenn sie kalt und nass ist.

Nächste Vorstellungen: 12., 14., 15. und 29. Dezember im Depot
1. Karten, Termine und weitere Infos: www.schauspiel.koeln

http://www.schauspiel.koeln/


Hier steppt (nicht nur) der
Bär: Robert Wilson inszeniert
Kiplings  „Dschungelbuch“  in
Düsseldorf als Musical
geschrieben von Eva Schmidt | 19. März 2020

Die  Tiere  sind  los:  Düsseldorfer  Szene  aus  „Das
Dschungelbuch“  (Foto:  Lucie  Jansch)

Schließ Deine Augen und spitz Deine Ohren, dann hörst Du die
Geräusche des Dschungels: das Brüllen des Tigers, das Zischen
der Schlange, das Heulen der Wölfe und das Keckern der Hyäne.
Nun öffne sie wieder und Du siehst einen zauberhaften Urwald
aus Licht und Farben, den Robert Wilson gemeinsam mit seinem
Team auf die Bühne des Düsseldorfer Schauspielhauses gebracht
hat.

Die  Inszenierung  folgt  dabei  der  unverwechselbaren
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Bildsprache, die Robert Wilson kreiert und die inzwischen zu
seinem Markenzeichen geworden ist: Üppig wuchernde Vegetation
und ausladende Schlingpflanzen sind dabei seine Sache nicht,
er konzentriert sich ganz auf die Figuren, die sehr stilisiert
und dabei witzig charakterisiert jede ihre unverwechselbare
Eigenheit leben.

Die Kostüme spiegeln auch ein Stück Popkultur wieder und die
Bezüge zu Hollywood sind offensichtlich – teilweise spielt die
Handlung sogar an einem Filmset. So bezieht sich Wilson nicht
nur  auf  Rudyard  Kiplings  Romanvorlage  des  Dschungelbuchs,
sondern auch die Rezeptionsgeschichte des Stoffes im Film wird
ihm hier zum Bühnenmaterial.

Lichtzauber und höchst originelle Musikmischung

Farbenfroh und bunt wird der Dschungel dabei besonders durch
Licht,  das  auch  die  Stimmung  der  Szenen  untermalt.  Das
Herzstück  des  Düsseldorfer  Dschungelbuchs  bildet  aber  die
Musik des Duos CocoRosie: Rock, Folk, Gospel, Rap, Pop und
Jazz  mischen  sich  in  ihrer  großartigen  Kreation  aufs
Originellste. Wir sitzen also eigentlich in einem Musical,
mehr noch in einer Revue, die Szenen durch einzelne Songs
gegliedert und von den Tieren als kultige Nummern dargeboten.

Wie  in  Hollywood…  (Foto:
Lucie  Jansch)

Überhaupt die Tiere: Jedes einzelne von ihnen spielt und singt
grandios, mit untrüglichem Showtalent gesegnet. Toll, was das
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Ensemble hier leistet und mit welcher Spielfreude es sich in
die Physis der Tiere hineinversetzt. Allen voran entertaint
Georgios Tsivanoglou als Baloo der Bär wie ein ganz Großer des
Showgeschäfts,  was  vom  Publikum  dann  auch  öfter  mit
Szenenapplaus bedacht wird. Aber auch die Wölfe (Ron Iyamu und
Judith Bohle) machen Spaß und André Kaczmarczyk als schwarzer
Panther  Bagheera  gibt  sich  als  glitzernde  Drag  Queen  mit
scharfen  Krallen.  Elefantös  fungiert  Rosa  Enskat  als
Erzählerin und Mowgli wird von Cennet Rüya Voß als kindlicher
Draufgänger gegeben.

In der Menschenwelt fühlt sich Mowgli zwar nicht so wohl,
zumal  Wilson  dessen  Mutter  Messua  (Tabea  Bettin)  als
puritanische Siedlerin mit hochgeschlossenem Kleid und eckigen
Bewegungen inszeniert. Doch von den Menschen bekommt Mowgli
das Feuer und das ermöglicht ihm, seinen Widersacher, den
Tiger  Shere  Khan  (gut  gebrüllt,  Sebastian  Tessenow)
letztendlich  zu  besiegen.

Nach 90 Minuten Spielfilmlänge ist das Dschungelfieber dann
auch schon wieder vorbei: Ein Stück für die ganze Familie,
aber kein spezielles Kinderstück, dazu ist es vielleicht zu
hintergründig. Doch wer coole Songs liebt und amerikanisches
Musical, der ist hier richtig: Welcome to the jungle!

Karten und Termine: www.dhaus.de

Der  Traum  von  einem  ganz
anderen  Leben  –  „Bungalow“
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nach  Helene  Hegemann  in
Düsseldorf uraufgeführt
geschrieben von Eva Schmidt | 19. März 2020

Szenenbild  aus  „Bungalow“  nach  dem  Roman  von  Helene
Hegemann (Foto: Thomas Rabsch)

Ein ganz anderes Leben leben – wer träumte nicht schon einmal
davon?  Für  das  Mädchen  Charlie  aber  ist  dieser  Traum
überlebenswichtig: Denn ihr Dasein in prekären Verhältnissen
mit  der  alkoholkranken  Mutter  muss  man  wohl  eher
Dahinvegetieren nennen. Deswegen träumt sie sich aus ihrer
verwahrlosten Sozialwohnung hinaus und hinein in den schicken
Bungalow der reichen Nachbarn.

Das  Düsseldorfer  Schauspielhaus  hat  Helene  Hegemanns  neuen
Roman „Bungalow“ (ihr berühmtes Debüt „Axolotl Roadkill“ stand
unter  Plagiatsvorwürfen  und  löste  dann  eine  Debatte  über
Theorie  und  Praxis  der  Intertextualität  aus)  nun  als
Uraufführung herausgebracht, inszeniert von Simon Solberg.
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Der Klimawandel ist schon Wirklichkeit

Den  Besucher  empfängt  flackerndes  Stroboskoplicht,  auf  der
Bühne  herrscht  irgendwie  Endzeitstimmung.  Die  innere
Katastrophe in Charlies heruntergekommenem Zuhause entspricht
einer Umgebung kurz vor der Sintflut. Stürme und Explosionen
suchen die Bewohner dieses Großstadtviertels heim, hier ist
der Klimawandel schon da und Charlie genießt ihn: Denn je mehr
sich die Außenwelt auflöst, desto weniger schlimm erscheint
ihr ihre zerrüttete Familie.

Die Mutter, grandios zerbrechlich gespielt von Judith Rosmair,
wird  als  eine  Art  verkrachte  Künstlerexistenz  gesehen,
großformatige  skurrile  Arbeiten,  die  immer  wieder  der
Zerstörung  anheimfallen,  zeugen  davon.  Lea  Ruckpaul  als
Charlie  wirkt  dagegen  sogar  recht  robust,  mit  kräftigen
Muskeln  kann  sie  sich  schon  wehren,  wenn  ihr  jemand  dumm
kommt. Doch einen anderen nahe an sich heranzulassen, das
traut  sie  sich  eher  nicht.  Darunter  leidet  auch
Kindheitsfreund  Iskender  (Jonas  Friedrich  Leonhardi).  Beide
zusammen  ergeben  das  Sinnbild  verwahrlosten  Teenagertums:
Internetpornos gucken, Schule schwänzen, sich einsam fühlen,
auch zu zweit. Wo ist hier der Ausweg?

Weiteres Szenenbild aus der
„Bungalow“-Inszenierung.
(Foto: Thomas Rabsch)

https://www.revierpassagen.de/?attachment_id=102252


So lässig und so cool

Helene Hegemann findet einen sozialen: Denn in Sichtweite zu
dem heruntergekommenen Wohnblock, in dem Charlie lebt, liegt
eine Bungalow-Siedlung für gut Betuchte. Besonders das Ehepaar
Maria (Minna Wündrich) und Georg (Sebastian Tessenow) hat es
Charlie angetan, sie sind so lässig, so cool, sie nehmen das
Leben von der leichten Seite und machen sich einfach über
alles lustig, was Charlie erschreckt. Solberg hat die Szenen
mit  den  beiden  als  Video-Einspielung  konzipiert,  eine  Art
schönen  Film,  den  Charlie  sich  reinzieht.  Doch  sie  will
natürlich mehr, sie wird zur Stalkerin. Von den beiden erst
belächelt, wird aus dem nervigen, verhungerten Kind später ein
verruchtes  Nymphchen,  das  mit  dem  Hausherrn  Sex  auf  der
Waschmaschine hat.

Tatsächlich ist es manchmal nicht ganz leicht, Stück und Roman
auseinanderzuhalten,  wenn  man  beides  kennt.  Lange  Passagen
werden als Dialog zitiert, andere Szenen entstehen im Kopf des
Lesers bzw. Zuhörers, aber sind so gar nicht auf der Bühne zu
sehen. Am Ende versucht Solberg eine Art Happy End im Unglück:
Die  Mutter  landet  in  der  Psychiatrie,  doch  die  beiden
Königskinder  Charlie  und  Iskender  finden  zueinander.

Das  Glamour-Ehepaar  spielt  plötzlich  keine  Rolle  mehr.
Vielleicht sind sie ausgezogen an einen anderen Ort, den es in
Wirklichkeit nie gab – Hollywood oder so.

Karten und Termine:
www.dhaus.de
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Das  Böse  schürt  Panik  im
Bilderbuch-London:  Gothic-
Musical  „Jekyll  &  Hyde“
begeistert  sein  Publikum  in
Dortmund
geschrieben von Rolf Pfeiffer | 19. März 2020

Dr. Jekyll (David Jakobs, Mitte) präsentiert den
Spitzen  der  Gesellschaft  seine  Pläne.  Leider
vergebens.   (Bild:  Theater  Dortmund  /  Björn
Hickmann)

Sein  Vortrag  ist  beherzt,  sein  Anliegen,  gelinde  gesagt,
ambitioniert. Dr. Jekyll will nichts weniger als das Böse in
den Menschen tilgen, ein für allemal. Die Welt wäre dann eine
andere,  alles  Leiden  Vergangenheit.  Doch  das  Krankenhaus-
Gremium,  dem  er  seine  Pläne  mit  so  viel  Leidenschaft
präsentiert,  winkt  ab.
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Keine  Experimente  in  der  Klinik,  viel  zu  teuer,  viel  zu
riskant.  Und  die  Welt  ist  so,  wie  sie  ist,  doch  ganz
erträglich. Jedenfalls für die Spitzen der Gesellschaft, die
hier versammelt sind – für den Bischof, den Offizier, den
Richter, die wohlhabende Dame aus dem Großbürgertum und so
fort.

Beim Arzt: Lucy Harris (Bettina Mönch)
aus dem Rotlichtmilieu, Dr. Jekyll (David
Jakobs)  (Bild: Theater Dortmund / Björn
Hickmann)

Selbstversuch

Ihre Ignoranz zwingt Dr. Jekyll in den desaströs verlaufenden
Selbstversuch. Er wird zum üblen Mr. Hyde, zu einem Schläger,
Vergewaltiger und Mörder. Und er hat keinen Einfluss darauf,
wann Gut und Böse wechseln. David Jakobs, ein hoch geschätzter
alter Bekannter auf der Dortmunder Opernhausbühne, gibt Jekyll
wie Hyde eindrucksvoll Stimme und Präsenz.

Zwei starke Frauenrollen

Vor knapp 30 Jahren, die Welle der Musicalbegeisterung war auf
dem Höhepunkt, erlebte „Jekyll & Hyde“ die Uraufführung in
Houston, Texas. Der Weg ins Verderben verläuft im Musical
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etwas anders als in Robert Louis Stevensons Novelle, wo es
viel Nebel, Ahnen und Raunen, dafür aber, abgesehen von den
Opfern,  kaum  eine  Frauenrolle  gibt.  Die  Amerikaner  Leslie
Bricusse  (Buch  und  Liedtexte)  und  Frank  Wildhorn  (Musik)
ergänzten  das  Personaltableau.  Lisa  ist  die  Braut  des
unglückseligen Dr. Henry Jekyll, Lucy das Mädchen aus dem
Rotlichtmilieu, das sich in ihn verliebt und das ihn, wenn sie
ihm ihre Wunden zeigt, sein zerstörerisches Alter Ego erkennen
lässt.

Dr.  Jekyll  (David  Jakobs,  rechts)
grüblerisch  (Bild: Theater Dortmund /
Björn Hickmann)

Begeisterungsfähig

Eine veritable Dreiecksgeschichte wird allerdings nicht aus
dieser Konstellation, Dr. Jekyll bleibt der Seinen treu. Aber
die Songs der Frauen – Milica Jovanovic als Lisa Carew und
Bettina  Mönch  als  Lucy  Harris  –  hinterließen  in  dieser
Dortmunder Produktion unter der Regie von Gil Mehmert den
stärksten Eindruck und begeisterten das sowieso schon äußerst
begeisterungsfähige Publikum im ausverkauften Haus restlos.

Grandiose Bühnentechnik

Düster-schöne Kulissen auf der Drehbühne (Bühne: Jens Kilian)
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lassen  ein  tadelloses  Musical-London  des  19.  Jahrhunderts
aufleben.  Nichts  Wichtiges  fehlt,  nicht  die  (feuchten?)
Backsteinmauern, nicht die schummerige Rotlichtkneipe, nicht
die  wuchtigen  Ledersessel.  Und  auch  nicht  die  zahlreichen
Treppen  und  Treppchen,  die  man  braucht,  um  die  Künstler
trefflich  zu  positionieren.  Wenn  aber  im  Keller  gespielt
werden soll, wo der Doktor sein Laboratorium hat, fährt sehr
eindrucksvoll die gesamte Bühnentechnik nach oben.

Die  schöne  Braut  Lisa  Carew
(Milica  Jovanovic)  und  ihr
problematischer  Gatte  Henry
Jekyll  (David  Jakobs)  (Bild:
Theater  Dortmund  /  Björn
Hickmann)

Märchenhaft

Auch die Kostüme (Falk Bauer) sind zeitgemäß, gemessen an der
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historischen Wirklichkeit ist die Ausstattung wahrscheinlich
hemmungslos  übertrieben.  Aber  das  tut  dem  Ganzen  gut  und
hilft, die blutige Handlung märchenhaft zu halten

In diese Inszenierung kann man sich entspannt hineinfallen
lassen, ohne Angst vor unliebsamen Wendungen und Brechungen.
Und sich dem glatten Pathos der Melodien hingeben, den kräftig
sich reimenden Texten.

Suboptimaler Ton

Leider haperte es aber bei der Textverständlichkeit, was nicht
zuletzt  –  kleines  Wermutströpfchen  –  der  Klangmischung
anzulasten  ist.  Sie  stieß  an  ihre  Grenzen,  wenn  mehrere
Darsteller sangen, gar noch der Chor beteiligt war. Da wurde
es undifferenziert und lästig laut, was der Kunst nicht guttat
und  in  folgenden  Veranstaltungen  vielleicht  zu  korrigieren
wäre. Die lockere Hand am Lautstärkeregler ging ein wenig auch
zu  Lasten  der  untadelig  aufspielenden  Dortmunder
Philharmoniker unter Leitung von Philipp Armbruster, die unter
hohen  Gesangspegeln  mitunter  nur  eingeschränkt  vernehmlich
waren.

Mit der Dortmunder Statisterie gelingen
eindrucksvolle  Bühnenbilder.  (Bild:
Theater Dortmund / Björn Hickmann)
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Massenszenen

Bemerkenswert  ist  übrigens,  dass  der  Böse  bei
Bricusse/Wildhorn  gar  nicht  ganz  so  böse  ist.  Gewiss,  er
mordet und wird dafür mit seinem Leben bezahlen müssen; doch
er ermordet hochstehende Persönlichkeiten, die es nicht besser
verdient  haben,  wie  den  Bischof,  der  sich  regelmäßig  an
Messdienern vergreift.

Auf die Morde reagiert das Musical-Volk hysterisch, was der
Dortmunder  Inszenierung  zu  einigen  schönen  Massenszenen
verhilft, mit Zeitungsjungen, einfachen Leuten, Honoratioren,
Polizisten  und  Prostituierten.  Das  Programmheft  erwähnt
ausdrücklich  die  „Statisterie  Theater  Dortmund“,  die  ihre
Sache hier wirklich gut macht.

Nicht endenwollender Applaus

Stehende Ovationen von allen Rängen und nicht enden wollender
Applaus.  Es  ist  ein  bewegendes  Erlebnis,  wenn  eine
Inszenierung die Erwartungen des Publikums so restlos erfüllt
wie jetzt „Jekyll & Hyde“ in Dortmund.

Termine: 18., 20., 23., 26. Oktober. 3., 16., 22., 29.
November. 18., 19., 28., 29. Dezember.
www.theaterdo.de

Vieles  hat  er  ausprobiert:
Kay Voges verabschiedet sich
nach zehn Jahren von Dortmund
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mit  „Play:  Möwe  /  Abriss
einer Reise“
geschrieben von Rolf Pfeiffer | 19. März 2020

Szene mit Björn Gabriel (Foto: Theater Dortmund/Birgit
Hupfeld)

Mehrere rote Vorhänge im Bühnenraum, Gaze vor dem Parkett,
ausgebuffte  Videoprojektionen  und  später  auch  ein  bißchen
Trockennebel:  Die  Maschinerie  kommt  einem  vertraut  vor,
liefert groß, grell und laut ihre eindrucksvollen Bilder, und
wenn sie zu Beginn mit unerwartet viel Schwarzweiß aufwartet,
so  deshalb,  weil  sie  trotz  unübersehbaren  Dortmunder
Wiedererkennungswerts  auch  Stilzitat  ist.

Abgeschaut bei Jean-Luc Godard

Der Regisseur hat sich die Optik der ersten Szenen bei Jean-
Luc  Godard  abgeschaut,  bei  dessen  mehrteiligem  quasi-
dokumentarischen, sehr reflexiven und hoch gepriesenen Werk
„Histoire(s) du cinéma“ („Geschichte(n) des Kinos“) aus dem
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Jahr 1989. Nur reflektiert der Dortmunder Regisseur, der Reihe
nach dargestellt von mehreren Herren aus dem Ensemble, nicht
das Kino, sondern das Theater, was fraglos eine Mammutaufgabe
ist.

Malena  Keil,  Ekkehard  Freye  (Foto:
Theater  Dortmund/Birgit  Hupfeld)

„Volkstheater“

2020  wird  Kay  Voges  nach  Wien  gehen,  nach  zehn  Jahren
Theaterarbeit  in  Dortmund,  und  dort  als  Direktor  das
„Volkstheater“ leiten. So ist die Spielzeit 2019/2020 eine der
Abschiede – vom Chef selbst natürlich, von vielen bekannten
Gesichtern des Ensembles, von vielen Menschen vor und hinter
der Bühne, wenn man einmal so sagen darf, die gehen werden,
wenn die Neue kommt.

Die  neue  Intendantin  soll,  wie  berichtet,  Julia  Wissert
werden, und zu gegebener Zeit wird hier sehr viel mehr über
sie zu lesen sein. Aber jetzt noch nicht. Jetzt geht es erst
einmal um Kay Voges’ nach eigenem Bekunden letzte Dortmunder
Regiearbeit,  eine  Collage  mit  dem  etwas  störrischen  Titel
„Play: Möwe / Abriss einer Reise“, uraufgeführt im Großen
Haus.

https://www.revierpassagen.de/101917/vieles-hat-er-ausprobiert-kay-voges-verabschiedet-sich-nach-zehn-jahren-von-dortmund-mit-play-moewe-abriss-einer-reise/20191012_2047/play-m%c2%9awe-abriss-einer-reise


Adam  und  Eva  als  Puppen  (Foto:
Theater  Dortmund/Birgit  Hupfeld)

Tote Möwe

Die Möwe im Stücktitel ist natürlich eine Tschechow-Anleihe,
folienhaft  mit  ihren  Prototypen  unterlegt.  Wiederholt  wird
szenisch Bezug genommen auf die Schauspielerin Arkadina und
den Schriftsteller Trigorin, erfolgreiche Künstler alle beide,
sowie  Trepljow  und  Nina,  ihre  um  Erfolg  und  Anerkennung
ringenden Pendants.

Die (vordem) im Stück real existierende Möwe überlebt das
Desaster bei Tschechow ebenso wenig wie Teile des jugendlichen
Personals, und schlüssig folgt aus alledem, daß es im Theater
keineswegs nur um alte und neue Formen geht, sondern auch um
Leben und Tod und alles andere Grundlegende auch.
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Caroline  Hanke;  Ensemble  (Foto:
Theater  Dortmund/Birgit  Hupfeld)

Das Ensemble

Unversehens sind wir nun bei der dritten Komponente dieses
collagierten Theaterabends angelangt, die man eigentlich für
die wichtigste halten könnte: beim Ensemble und bei dem, was
es in den vergangenen Jahren so alles gespielt hat. Dieser
Aspekt kommt spät, aber heftig ins Spiel; da wettstreiten die
Damen, wer von ihnen was in Weiß gespielt hat („Ich trug das
Brautkleid  in  der  Dreigroschenoper“),  rattern  die  Namen
bedeutender  Theaterleute  in  so  schneller  Folge  über  die
Leinwand,  daß  alle  Individualität  dahingeht  und  die  Summe
ihrer Werke an den notorischen Steinbruch denken läßt, in dem
sich die Fürsten des Regietheaters gern bedienen, wenn sie
ihren inszenatorischen Obsessionen frönen wollen.
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Andreas  Beck  (Foto:  Theater
Dortmund/Birgit  Hupfeld)

„Wie Sophie Rois“

Dem Frust durch fehlende Anerkennung verleiht Bettina Lieder
in einem Wutausbruch Ausdruck („Spiel doch mal mehr wie die
Sophie  Rois“),  in  der  Kloschüssel  finden  sich  spannendste
Wendungen, schließlich gar ein roter Faden…

Es sei dahingestellt, wie geschmackvoll die ausufernden Lokus-
Passagen  sind,  die  natürlich  als  Video  über  die  Besucher
kommen, aber fleißig ist das alles ohne Frage.

Häschenkostüme

Was aber will (resp. wollte) uns Kay Voges letztlich sagen?
Vieles hat er ausprobiert in den letzten zehn Jahren, hat
seine Darsteller Weill-Songs singen lassen (was sie nicht sehr
gut  konnten)  oder  sie  in  Häschenkostüme  gesteckt  und  die
Revolution ausrufen lassen. Die Schauspielkunst selbst jedoch,
die  magischen  Momente,  die  sich  einstellen  können,  wenn
Menschen  Menschen  etwas  vorspielen,  scheint  ihn  weniger
interessiert zu haben.

Die  richtigen  Menschen  findet  man  auf  seiner  Bühne
folgerichtig oft erst auf den zweiten Blick, nachdem man sie
in  den  Videoprojektionen  überlebensgroß  längst  schon
wahrgenommen  hat.  Auch  in  „Play…“  ist  das  so,  da  sitzt
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beispielsweise das Alter Ego des grüblerischen Theatermannes
rechts hinter der Gaze, spärlich aber stimmungsvoll von einer
alten Schreibtischlampe beleuchtet.

Eigene Ideen

Voges  hat  durchaus  noch  Autoren  inszeniert,  etwa  den
„Theatermacher“ von Thomas Bernhard zur Wiedereröffnung des
Großen Hauses. Größte Aufmerksamkeit jedoch wurde ihm zuteil,
wenn er eigenen Ideen folgte, wie etwa bei der „Borderline-
Prozession“ oder der „Parallelwelt“ in Zusammenarbeit mit dem
Berliner  Ensemble.  In  lebhafter  Erinnerung  bleiben  einige
Bühnenbilder  wie  das  schwebende  Haus  in  „Der  Meister  und
Margarita“ (2012), das – ebenso wie jetzt jenes in „Play…“ –
von Michael Sieberock-Serafimowitsch stammte.

Ensemble-Szene  (Foto:  Theater
Dortmund/Birgit  Hupfeld)

Permanent überfordert

Kurz vor Schluß knattern am Dortmunder Premierenabend – mit
Jahreszahlen – empörende Ereignisse der vergangenen zehn Jahre
in  Stichworten  über  die  Leinwand,  „Halle“  ist  eins  der
allerletzten. Jedes Stichwort, so will dies wohl verstanden
sein, ist eine aktuelle politische Herausforderung für das
Theater,  auf  die  es  reagieren  muß.  Und  was  das  Theater
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eigentlich ist, ist ja keineswegs sicher, wie wir aus den
radikalen Fragestellungen zu Beginn de Stücks wissen.

Vermutlich  befindet  sich  der  Regisseur  also  in  einer
permanenten  Überforderungs-Situation,  und  seine
„Zwangsneurose“,  als  Stichwort  wiederholt  ins  Textgeschehen
geworfen, macht es nicht besser. Hoffentlich findet er noch
etwas Erholung, bevor er in Wien antritt. Dort spielt man
derzeit übrigens ein reiches Repertoire, und man darf gespannt
sein, ob Voges dies mit „neuen Formen“ (sic!) des Theaters
ändern wird.

Was kommt da auf die Wiener zu?

Bißchen  Gesellschaftstratsch  noch  zum  Schluß:  Auch  Bodo
Harenberg hatte seinen Weg ins Theater gefunden, erfolgreicher
Dortmunder Verleger und Wahl-Wiener; möglicherweise, aber das
ist reine Spekulation, ist er ja gefragt worden, was da auf
seine österreichischen Nachbarn zukommt.

Termine: 16., 23. und 25. Oktober (jeweils 19.30 Uhr).
Karten  (9  bis  23  Euro)  Tel.  0231/50  27  222  und
www.theaterdo.de

Mett-Igel statt Haifisch: In
Bochum bringen Schauspiel und
Symphoniker  zum  100.
Geburtstag  wenig  auf  die
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Beine
geschrieben von Anke Demirsoy | 19. März 2020
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Figuren aus der Vergangenheit: Jonathan Peachum (Martin Horn), Hauer-Hendrik (Dominik Dos-Reis), Jenny (Friederike Becht), Celia Peachum (Veronika Nickl), Polly
(Romy Vreden) und der Kommissar a.D. Braun (Michael Lippold, v.l. Foto: Jörg Brüggemann)

Kinder, wie die Zeit vergeht. Der Haifisch trägt keine Zähne
mehr im Gesicht, Mack the Knife ist nur mehr ein Mackie ohne
Messer  und  verlebt  sein  Altenteil  mit  Frau  Polly  im
Ruhrgebiet. Gemeinsam mit den Schwiegereltern Peachum hängen
sie in Bochum in der Kneipe „Zur Ewigkeit“ ab. Sie warten auf
den  Beginn  eines  großen  Festes,  denn  angeblich  wird  die
Schenke 100 Jahre alt. Die Ewigkeit ist eben auch nicht mehr
das, was sie mal war.

Mit  dieser  Kneipen-Kantate  für  Bettler,  Bergleute  und
Betrunkene, die jetzt im Anneliese Brost Musikforum Premiere
hatte, feiern das Bochumer Schauspielhaus und die Bochumer
Symphoniker  gemeinsam  ihren  100.  Geburtstag.  Diesen
bedeutenden  Anlass  hat  es  gebraucht,  um  nach  vielen
vergeblichen Anläufen endlich zu einer Koproduktion zusammen
zu finden. Statt nun mit vereinten Kräften ein künstlerisches
Großprojekt zu stemmen und beispielsweise Ibsens „Peer Gynt“
samt der Schauspielmusik von Edvard Grieg aufzuführen, gab man
beim Komponisten Moritz Eggert ein neues Stück in Auftrag, das
sich als inszenierte Ereignislosigkeit entpuppte.

Als  Geschäftsführerin  der
Firma  „Bergmanns  Freund“
muss  Polly  (Romy  Vreden)
viel  telefonieren  (Foto:
Jörg  Brüggemann)
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So wird „Ein Fest für Mackie“ zwar unentwegt angekündigt,
kommt aber mangels Geld und Personal nicht in die Gänge. Der
einst gefürchtete Gangster (Guy Clemens) will nicht von seinem
Turm aus Kohle steigen, auf dem er in Bademantel und weißen
Socken  sitzt,  als  sei  er  ein  Bruder  der  TV-Comedyfigur
Dittsche. Da keift und wettert Romy Vreden als Polly Peachum
ganz vergeblich.

Das  Geld  ist  futsch,  die  Kneipe  pleite  und  Pollys  Firma
„Bergmanns  Freund“  findet  keine  Mitarbeiter  mehr.  Es  ist
Schicht im Schacht. Trotz virtuoser Betrunkenheits-Akrobatik,
die  Michael  Lippold  als  Tiger  Brown  und  Martin  Horn  als
Jonathan Peachum auf ihren Barhockern vorführen, ist das von
Schauspiel-Chef  Johan  Simons  persönlich  inszenierte  Stück
ungefähr so attraktiv wie der Mett-Igel, den Celia Peachum
(Veronika Nickl) an der Bar zubereitet, die Simons und Oliver
Kroll vor das Orchester gestellt haben.

Jonathan  Peachum  (Martin
Horn,l.) und Kommissar Braun
(Michael  Lippold,  r.)  sind
virtuos  versoffen  (Foto:
Jörg  Brüggemann)

Schmerzlich wenig reicht diese Anhäufung von Klischees an den
Geist und das Genie von Brecht/Weill heran. Immerhin färbt die
Vorlage ein wenig auf die Musik ab. Wo Moritz Eggert sich
hörbar an berühmte Nummern wie den „Anstatt dass“-Song oder
das  Dreigroschen-Finale  anlehnt,  entwickeln  die  Bochumer
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Symphoniker  unter  der  Leitung  von  Steven  Sloane  einigen
Schmiss. Gekonnt auch die böse Ironie, mit der Eggert manche
Musical-Süßlichkeit  zentimeterdick  aufträgt.  Die  Texte  von
Martin  Becker  passen  sich  hingegen  ganz  dem  Niveau  einer
Ruhrgebiets-Spelunke  an.  „Wat  is  denn  dat  jetz  für  ne
Scheiße?“, brüllen die Figuren gegen Ende zunehmend entnervt.
Das wüssten wir in der Tat auch ganz gerne.

Aber mögen diese versoffenen Gestalten auch trostlos in das
Jahr 5000 stieren: Der laue Beifall des Publikums brandet
herzlich  auf,  sobald  der  Ruhrkohle-Chor  das  Steigerlied
anstimmt. Die Frage, ob ein derart mageres Produktiönchen dem
Ruf und der Bedeutung zweier kultureller Flaggschiffe wie dem
Bochumer Schauspielhaus und den Bochumer Symphonikern gerecht
wird, muss freilich gestellt werden dürfen.

Zwei weitere Aufführungen am 13. Oktober 2019. Karten/Infos:

https://www.schauspielhausbochum.de/de/stuecke/3114/ein-fest-f
ur-mackie

(Der Bericht ist in ähnlicher Form zuerst im Westfälischen
Anzeiger erschienen.)

Horváth in der Kühlkammer –
Karin  Henkel  serviert  die
„Geschichten  aus  dem  Wiener
Wald“ in Bochum eiskalt
geschrieben von Martin Schrahn | 19. März 2020
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Kälte, Grusel, Fleischerhaken: Szene aus Karin Henkels
Bochumer  „Wiener  Wald“-Inszenierung.  Foto:  Lalo
Jodlbauer

Diese Menschen haben keine Seele. Wie Untote geistern sie
durch  die  grau-triste  Szene,  erweckt  aus  langer
Kältekammererstarrung,  ins  Leben  gezerrt  inmitten  eines
Schlachthauses.  Ihre  Bewegungen  sind  mechanisch,  die  Mimik
gleicht fratzenhafter Grimasse, die Sprache dieser Zombies ist
gestelzt, künstlich. Manchmal wirkt das, als redeten Puppen,
die zuvor mit einem Schlüssel hinterrücks aufgezogen wurden.

Dass  mit  solcher  kalten  Bildmacht  Ödön  von  Horváths
„Geschichten  aus  dem  Wiener  Wald“  zu  einer  frostigen
Gruselnummer  mutieren  kann,  dass  dieses  Volksstück,  ins
verstörend  Abstrakte  gewendet,  wie  ein  aus  dem  Ruder
gelaufenes Laborexperiment aussieht, zeigt uns Karin Henkel im
Bochumer  Schauspielhaus.  Von  Gemütlichkeit  ist  das  alles
meilenweit entfernt, und „a scheene Leich“ gibt’s auch nicht.

Doch  immerhin  ein  schönes  Fräulein.  Das  anfangs  am
Fleischerhaken  baumelt,  überhaupt  oft  bloß  als  Objekt
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behandelt wird, von oben herab gegängelt, und nur zeitweise
die Kraft zur Selbstbehauptung aufbringt, um der Anerkennung
willen. Das zur Projektionsfläche männlicher Begierden wird,
aufgespalten in acht gleichaussehende Lolitas, die aus der
Kühltruhe  schlüpfen  und  elfensanft  über  die  karge  Bühne
trippeln.

Marianne  (Marina
Galic),  von  Oskar
(Mourad  Baaiz)  im
Schlachthaus
beäugt. Foto: Lalo
Jodlbauer

Dieses Fräulein, die Marianne in Horváths Stück, Tochter des
abgehalfterten  Zauberkönigs,  Zwangsverlobte  des  Fleischers
Oskar, schon bald jedoch Geliebte des Hallodris Alfred, der
kein Geld hat, aber ihr ein Kind macht und sie aus der Armut
heraus in einen Stripclub vermittelt, diese Marianne (Marina
Galic) scheint noch ein Herz zu haben. Andere hingegen, mit
all ihren zappelnden Bewegungen, repetierenden Sprüchen oder
wüsten Rennereien, sind bloß von innerer Mechanik angetrieben.
Die  Regie  transformiert  Horváths  Totentanz  in  eine
Choreographie  lebender  Leichen.  Und  hinten  schimmert  ein
skelettierter Schädel auf, mit furchterregenden Augenhöhlen.
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Und  auf  dem  nackten  Bühnenboden  liegen  noch  einige
Fleischstücke herum: Der Mensch ist wohl auch nur ein Tier.

Thilo  Reuther  hat  diese  Endzeitoptik  erdacht,  Lars
Wittershagen  steuert  Fragmente  wabernder  Elektroklänge  bei.
Das „Wiener Wald“-Personal, biestig, rechthaberisch,  dumm und
arrogant in seiner Art, nutzt diesen Rahmen zu lustvollem wie
stereotypem Spiel. Bizarre Verrenkungen, hyperventilierender
Aktionismus oder verrätselte Prozessionen sind inbegriffen.

Karin Henkels Konzept, der Gefühlskälte der Menschen einen
eisigen Mantel umzulegen, geht über weite Strecken auf. Manche
Längen stören indes: Die Szene im Nachtclub etwa, mit schier
endlosem Conférencier-Gequatsche, gerät ärgerlich zäh. Und das
roboterhafte  Wiederholen  ganzer  Sätze  wirkt  nicht  gerade
zwingend. Weit problematischer aber ist, dass die Fokussierung
auf alles Abstrakte, Mechanische und Grausige im Umgang mit
Horváths  Figuren  sich  unbefriedigend  eindimensional
präsentiert.

Abwärts:  Die
Untoten in bizarrer
Umklammerung. Foto:
Lalo Jodlbauer

So gibt Gina Haller als Alfreds Großmutter, die dessen Kind am
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offenen Fenster erfrieren lässt, lediglich die keifende, alte
Hex’.  Alfred,  das  ist  Ulvi  Teke,  ein  motorisch  gestörtes
Muttersöhnchen,  dessen  Gefühlswelt  sich  hinter  lasch
geplapperten Sätzen verbirgt. Besser ins Bild passt Thomas
Anzenhofer, hier der Rittmeister mit knorriger Befehlsdiktion,
die  alte  k.u.k.-Herrlichkeit  repräsentierend.  Noch
detaillierter, schärfer, ja beängstigender gelingt Marius Huth
die Zeichnung des Faschisten Erich samt seiner militärischen
Exerzitien-Huberei und Parolen-Ergüsse, für den das Schießen
nicht zuletzt viel mit Potenz zu tun hat.

Dass  wiederum  Karin  Moog  als  Trafikantin  Valerie,  mit
Vogelnestfrisur  und  überschminkten  Lippen,  schrill  und
arrogant durch die Szene geistert, nimmt ihr jede emotionale
Tiefe.  Dazu  gesellt  sich  Zauberkönig  Bernd  Rademacher,
schlunzig, herrisch, aber nicht glaubhaft leidend an Mariannes
Schicksal.

Schließlich Oskar: Mourad  Baaiz steht im Gefüge des Bizarren
am Rand, ganz ohne Dämonie („Marianne, Du wirst meiner Liebe
nicht  entgehen“).  Inmitten  aller  pendelt  sie  haltlos,
geschubst  und  benutzt.  Marina  Galic  gibt  diesem  Fräulein
Intensität, weckt in uns Empathie, die es im Kreis der Untoten
nicht gibt. Es scheint, als habe sie nur einen Kälteschlaf
gepflegt, um als einziger Mensch in diese eisige Welt geworfen
zu werden.

Infos/Termine/Karten

 

 

 

 

https://www.schauspielhausbochum.de/de/stuecke/3112/geschichten-aus-dem-wiener-wald


Revolution  bis  zum  Exzess:
Schauspielhaus  Düsseldorf
eröffnet  nach  langer
Renovierungsphase  mit
„Dantons Tod“
geschrieben von Eva Schmidt | 19. März 2020

Szenenbild aus „Dantons Tod“. (Foto: Thomas Aurin)

Verstrickt und gefangen: Eingeschnürt hängen Danton und seine
Parteifreunde wie in einem großen Spinnennetz auf der schiefen
Ebene der Bühne, die Guillotine wartet schon auf ihre Köpfe.

Dabei wollten sie doch nur für eine gerechte Welt kämpfen, für
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„Freiheit, Gleichheit und Brüderlichkeit.“ Doch über den Weg
dahin waren sich die französischen Revolutionäre zuletzt nicht
mehr einig: Danton möchte das Morden beenden, das Erreichte
festigen. Robespierre reicht das nicht, er will die totale
Herrschaft des Volkes, nicht nur die der Bürger, dazu ist ihm
jedes  Mittel  recht,  auch  der  Terror.  Und  so  frisst  die
Revolution ihre eigenen Kinder.

Immer noch eine Baustelle

1970 wurde das Düsseldorfer Schauspielhaus mit „Dantons Tod“
von Georg Büchner eröffnet, nun zieht das Schauspiel nach
einer längeren Renovierungsphase wieder ins Haus am Gustaf-
Gründgens-Platz und startet nach fast 50 Jahren ebenfalls mit
„Dantons Tod“, diesmal in einer Inszenierung von Armin Petras.
Damals  begleiteten  studentische  Proteste  die  Eröffnung:
„Bürger  in  das  Schauspielhaus,  schmeißt  die  fetten  Bonzen
raus“.

Diesmal  gab  es  dort  keine  Demonstrationen,  das  wäre  auch
schwierig gewesen, denn es stehen überall noch Bauzäune, auch
innen ist bei weitem noch nicht alles fertig: In der Garderobe
hängen Kabel aus der Wand, das Kassenhäuschen residiert im
Container. Aber der Teppich ist bereits neu, der Zuschauerraum
in Schuss und bis auf den letzten Platz besetzt.

Lebensfroher Kriegsveteran

Wie eine überdimensionale Skaterbahn wirkt das Bühnenbild von
Olaf Altmann, auf der die Akteure brüllend herumrutschen, der
revolutionäre Furor äußert sich in viel Geschrei und man hat
als Zuschauer zunächst Mühe, dem dichten Text inhaltlich zu
folgen.  Doch  mit  der  Zeit  findet  die  Inszenierung  ihren
Rhythmus, ohne den Drive zu verlieren. Dann, wenn sie sich auf
die Personen konzentriert, allen voran Wolfgang Michalek als
Danton,  der  hier  als  lebensfroher  Kriegsveteran  inszeniert
wird, der vom Morden, Sterben und Töten die Nase voll hat.
Großartig, wie er sich in seiner schicksalhaften Aussprache



mit  Robespierre  langsam  und  beiläufig,  fast  spielerisch
entkleidet, erst Schuhe, Jacke, Strümpfe, dann den Rest. Nackt
steht er da und will sagen: Ich habe nichts zu verbergen, ich
fürchte dich nicht. Ich sage, was ich denke und bin dennoch
dein Freund.

Robespierre mit weiblichem Furor

Lieke Hoppe als Robespierre kann damit gar nichts anfangen,
sie ist im Tugendwahn: Armin Petras Kunstgriff, ihn und seine
Anhänger  mit  Frauen  zu  besetzen,  geht  dabei  gut  auf.  In
Anlehnung an die 70er Jahre wirken sie wie eine fanatische
RAF-Clique,  unerbittlich  in  ihrem  Hass  gegen  Abweichler,
gleichsam berauscht von ihrer Macht und zugleich so überzeugt
von ihren Zielen, zu deren Durchsetzung sie die Gewalt als
adäquates Mittel keine Sekunde in Frage stellen. Besonders
unerbittlich agiert dabei Cathleen Baumann als St. Just, die
in  silberner  Disco-Hose  und  Lederstiefeln  den  Deutschen-
Herbst-Look auch als modisches Statement begreift.

In der Video-Sequenz aus den Katakomben des Verlieses, die
Petras auf die Bühne projiziert, treibt St. Just zu immer
größerer  Eile,  in  immer  rascherem  Tempo  sollen  die
Delinquenten  aufs  Schafott  gebracht  werden,  möglichst  ohne
Prozess. Robespierre dagegen wird gegen Ende dünnhäutiger: Sie
muss morden, weil sie das für richtig hält, aber ihr Geist,
ihr  Körper  wehren  sich;  Lieke  Hoppe  sind  die  Qualen
anzumerken, die sie zurückdrängen will, aber die sie nicht
verdrängen kann.

Bogen zu den heutigen Diskursen

Dramaturgisch haben Petras und sein Team den Büchner-Text um
einige andere Schriften erweitert, beispielsweise um Olympe de
Gouges „Erklärung der Rechte der Frau und Bürgerin“, aber auch
Antoine de Condorcets „Für die Abschaffung der Sklaverei und
des Sklavenhandels“, in denen soziale Fragen in den Fokus
geraten,  die  leicht  vergessen  werden,  weil  sie  nicht  im



Zentrum der Revolution standen. So spannt sich auch der Bogen
zu heutigen Diskursen.

Insgesamt schafft die Aufführung spektakuläre Bilder in rot-
weiß-blau, gemalt mit Licht und Nebel, Blut und Schweiß, den
die  Schauspieler  beim  Klettern  und  Kämpfen  auf  der  Rampe
lassen.  Ein  bisschen  Mundart  wird  auch  gebabbelt,  eine
Reminiszenz  an  Büchners  Flugschrift  „Hessischer  Landbote“,
wegen der er aus seiner Heimat floh. Rosalie (Madeline Gabel),
die Frau aus dem Volk, schimpft in breitem Hessisch auf das
Elend  ihrer  Klasse,  die  nach  Brot  schreit,  das  auch  die
Revolution ihr nicht geben kann. Nur abgeschlagene Köpfe…

Karten und Termine: www.dhaus.de

Das  israelische
Klassenzimmer: „Kind of“ bei
der Ruhrtriennale
geschrieben von Eva Schmidt | 19. März 2020
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Szene  aus  „Kind  of“.  (Foto:  Gianmarco
Bresadola/Ruhrtriennale)

Der eigentümliche Klang der fremden Sprachen ist an sich schon
ein Erlebnis: Hebräisch, Arabisch und Jiddisch wird in diesem
Klassenzimmer  auf  der  Bühne  von  PACT  Zollverein  in  Essen
gesprochen. „Kind of“ heißt das Stück der israelischen Autorin
und Regisseurin Ofira Henig, das die Ruhrtriennale jetzt in
Kooperation mit der Schaubühne Berlin herausbrachte.

Doch es geht nicht um den Hörgenuss für Auswärtige, sondern um
die Machtstrukturen der Sprache: Wie Kinder in ihrer Erziehung
gelenkt,  ja  indoktriniert  werden,  dafür  findet  Henig
eindrückliche Bilder. Die Schüler in braver Montur von weißen
Blusen,  schwarzen  Hosen  bzw.  Röcken  und  altmodischen
Lederranzen marschieren im militärischen Takt und skandieren
dabei Befehle aus der Armee.

Stolz liest die Schwester aus den Briefen des Bruders beim
Militär  vor,  zu  wehrhaften  Israelis  soll  diese  Generation
erzogen werden, dass sie nie wieder Opfer seien, wie einst die
„Ghettojuden“.  Historisch  verständlich,  zeigt  Henig  die
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Kehrseite der Medaille dieser Erziehung auf: Wenig Empathie,
wenig  Toleranz  gegenüber  denjenigen,  die  nicht  zum
auserwählten  Volk  der  Hebräer  gehören.  Beispiel
Arabischunterricht: „Setzt dich hin, zeig deinen Pass, Hände
hoch  oder  ich  schieße“  –  das  sind  die  Vokabeln,  die  die
Schüler hier lernen.

Wo John Lennons „Imagine“ unerwünscht ist

Arabisch spricht auch der Hausmeister der Schule im Blaumann,
aber er hat ein anderes Hobby, nämlich Hundedressur. Putzig,
wie er dabei die Hunde imitiert, die ihm gehorchen sollen.
Doch auch diesem Monolog wohnt etwas latent Gewaltbereites
inne: Zum Schluss träumt er von Kampfhunden, mehr Waffe denn
Haustier.

Ebenfalls eine Wissenschaft für sich ist die Benennung und
Umbenennung von Straßen, je nachdem, ob man sich in jüdisch
bzw.  arabisch  bewohnten  Gegenden  befindet.  Da  wird  die
Bezeichnung  zum  Besitzanspruch.  Auch  die  Wahl  des  Purim-
Kostüms wird den Kindern nicht freigestellt, es müssen schon
akzeptierte Helden sein. Ebenso verpönt ist alleine tanzen und
dann auch noch nach dem Song „Imagine“ von John Lennon: Ein
Schulstreich  lässt  die  Musik  über  den  Hof  schallen,  die
Ächtung der Lehrerin folgt auf dem Fuß.

Die Szenen sind in den 60er und 70er Jahren angesiedelt, rund
um den Sechstagekrieg von 1967; eine andere Zeit – und doch
bedingt sie die Probleme von heute.

Die  Machtstrukturen  im  Regietheater  thematisiert  Henig
ebenfalls  mit  ihrem  Lieblingssong  „Imagine“:  Der  arme
Klavierspieler  wird  gebissen  und  gewürgt,  um  die  Töne
herauszubringen, schluchzend. Dabei hat das Lied doch eine so
positive Botschaft. „Imagine all the people/Living life in
peace.“

Weitere Informationen:
ruhrtriennale.de

http://ruhrtriennale.de


ruhr3.com/kindof

Wenn  ungeheure  Wassermassen
aus  den  Wänden  brechen  –
„Evolution“  als  grandiose
Vision bei der Ruhrtriennnale
geschrieben von Rolf Dennemann | 19. März 2020

Probenbild der Produktion „Evolution“ (Foto: Heinrich
Brinkmöller-Becker)

Eine  Produktion  der  Ruhrtriennale  in  Kooperation  mit  dem
Proton Theater Budapest ist der Höhepunkt des diesjährigen
Festivals,  wenn  nicht  gar  ein  Glanzlicht  des  seit  2003
stattfindenden  Festes  in  ehemaligen  Räumen  der  Industrie
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überhaupt. „Evolution“ ist auch ein positives Beispiel für die
nicht austauschbare Nutzung der Jahrhunderthalle in Bochum.

Die Inszenierung wurde von Kornél Mundruczó auf der Grundlage
von  György  Ligetis  „Requiem“  für  Sopran  solo,  Mezzosopran
solo, gemischten Chor und Orchester (Uraufführung: 1963/65)
erarbeitet  und  ist  wahrlich  ein  visionärer  Geniestreich.
Mundruczó, Jahrgang 1975, gehörte seit Anfang der 2000er zur
freien Szene Budapests. Ich sah seine ersten Inszenierungen in
Leerständen und anderen Behelfsbühnen. Nach seinen Erfolgen
beim Filmfestival in Cannes wurde er quasi über Nacht berühmt
und inszenierte dann u.a. Hamburg und Hannover. Seit 2009
arbeitet er immer mit der von ihm gegründeten, unabhängigen
Theaterkompanie Proton Theater aus Budapest zusammen, die auch
diesen Abend darstellerisch prägt.

„Evolution“ ist dreigeteilt. Teil 1 („Éva“) zeigt, wie drei
Männer  mit  Eimern  einen  Raum  betreten,  eine  verlassene
Gaskammer. Ihre Aufgabe ist es, diesen Raum zu reinigen, von
Vergangenem zu befreien. Es misslingt. Stattdessen ziehen sie
aus allen Ritzen und Ausgüssen Abflussschnodder heraus, der
aussieht wie lange Haarsträhnen, manchmal gar wie Perücken.
 Im Hintergrund verstärkt die Musik Ligetis die Szene. Unter
der Leitung von Steven Sloane wird auf hohem Niveau musiziert.
Der  mächtige  imposante  Chorgesang  ertönt  vom  Staatschor
Latvija (Lettland) unter der Leitung von Maris Sirmais. Allein
das Umschlagen der Notenseiten hat etwas Unheimliches. Das
Requiem  ist  in  dieser  Form,  in  diesem  Zusammenhang  mit
Mundruczós Inszenierung zu einer Einheit geworden.

Ein  Baby  schreit.  Die  drei  Männer  finden  es  unter  einem
Gitter.  Aus  allen  Untergründen  sprudelt  Wasser.  Durch  die
Bögen schreiten die drei mit dem Baby „Éva“ in die Zukunft.



Weiteres Szenenbild der Inszenierung. (Foto: Heinrich
Brinkmöller-Becker)

Es folgt eine von Kata Wéber für die Inszenierung geschriebene
Theaterszene. Anderer Stil – andere Ästhetik. „Léna“ ist der
Titel von Teil 2. Spielort ist eine Küchenwohnung. Dort wohnt
sie,  die  in  einem  Konzentrationslager  (Auschwitz)  geboren
wurde, das Baby aus Teil 1. Links und rechts sieht man Kamera-
Close-Ups  aus  dem  Zimmer.  Es  erscheint  ihre  Tochter.  Die
beiden (großartig gespielt von Lili Monori und Annamária Láng)
wollten eigentlich zu einer Preisverleihung gehen, bei der die
alte Frau geehrt werden soll. Éva will nicht, sie scheint
bereits ein wenig tüdelig. Es kommt es zu einer Aussprache
zwischen Mutter und Tochter, die realistisch gespielt zeigt,
wie sich Wunden über Generationen wiederholen. Es gibt keinen
Ausweg. Leben steckt in einer Wiederholungsschleife. Am Ende
brechen auch hier ungeheure Wassermassen aus den Wänden, der
Decke und den Schränken hervor, ein Bild, das man von Bill
Violas Video „Electronic Renaissance“ kennt. Ungeheuerlich.

Es folgt Teil 3 – „Jonas“. Am Bühnenrand schaut ein Junge auf
sein Smartphone. Die Leinwand zeigt Chats mit allem, was „so
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läuft“. Die Wand zur Zukunft öffnet sich. Nun sehen wir 13
Kinder an der Rampe und im Hintergrund tut sich ein Bild auf,
dass unvergesslich ist. Mit Hilfe von Lasertechnik betreten
wir virtuellen Raum. Von fern treten zwei Frauen näher, dann
der Chor, unendliche Weite und Tiefe. Kurz bevor sie auf die
Gegenwart treffen, driften die Menschen ab, verschwinden im
Vielleicht der Zukunft.

Weitere Aufführungen vom 12. bis 14. September (20.30 Uhr) in
der Jahrhunderthalle Bochum. www.ruhrtriennale.de

Finsteres  Kolonialabenteuer:
Ruhrtriennale zeigt szenische
Umsetzung von Éric Vuillards
Erzählung „Congo“
geschrieben von Anke Demirsoy | 19. März 2020
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Faustin Linyekula, Pasco Losanganya und Daddy Moanda Kamono
(v.l.) in „Congo“ (Foto: Agathe Poupeney)

An  altehrwürdige,  unantastbare  historische  Gegebenheiten
glaubt der französische Autor Éric Vuillard nicht. In seinen
Romanen und Erzählungen versucht der Schriftsteller, der 2017
den Prix Goncourt erhielt, an starren Bildern zu rütteln,
schreibend  „die  Girlanden  vom  Baum  der  Geschichte  zu
schütteln“, wie er es nennt. Gerne begibt er sich dabei auf
die  Spuren  des  Bösen:  eigenwillig,  bildreich,  große
historische  Momente  neu  erzählend.

Die  jüngste  Deutsche  Erstaufführung  bei  der  Ruhrtriennale
basiert auf Vuillards Erzählung „Congo“. Die Schilderung der
blutigen Kolonialvergangenheit des Landes im Herzen Afrikas
faszinierte  den  kongolesischen  Tänzer,  Choreographen  und
Regisseur  Faustin  Linyekula  so  stark,  dass  er  ein
gleichnamiges Stück schuf. Weitgehend im Halbdunkel, zerrissen
von gelegentlichen Stroboskopblitzen, setzt er den Text auf
der Bühne in der Gebläsehalle des Landschaftsparks Duisburg-
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Nord in Szene.

Als  Mischform  zwischen  Schauspiel,  Tanz  und  Performance
kündigt die Triennale diese Produktion an. Sie entpuppt sich
indes  als  inszenierte  Lesung.  Der  aus  Kinshasa  stammende
Schauspieler Daddy Moanda Kamono spricht fast drei Viertel des
Textes,  der  eins  zu  eins  aus  dem  Buch  übernommen  ist.
Insgesamt  gibt  es  drei  Darsteller,  zwischen  denen  eine
merkliche Asymmetrie entsteht. Linyekulas eigener tänzerischer
Anteil  und  der  Gesangspart  von  Pasco  Losanganya  wirken
gegenüber dem emotionsgeladenen Monolog wie eine Arabeske, wie
eine bloße Dekoration des Textes, von dessen Eindringlichkeit
sich Linyekula offenbar schwer lösen kann.

Geschichten  im  Halbdunkel:
Pasco  Losanganya,  Faustin
Linyekula  und  Daddy  Moanda
Kamono  (v.l.,  Foto:  Agathe
Poupeney)

Das ist verständlich, bedenkt man die nachgerade filmische
Detailbesessenheit, mit welcher der Autor die Berliner Kongo-
Konferenz von 1884/85 wiederaufleben lässt. Wie 13 Staatschefs
das afrikanische Kolonialgebiet unter sich aufteilen, wie das,
was sie zwischen Häppchen und Champagner beschließen, zu einem
blutigen  Kolonialabenteuer  mit  bizarren  Auswüchsen  führt,
erzählt Daddy Moanda Kamono mit scharfer Lust an der Ironie,
aber auch mit wachsender Wut und resignierter Trauer.
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Faustin  Linyekula,  Pasco
Losanganya und Daddy Moanda
Kamono  (v.l.)  erinnern  an
Gewaltexzesse  im  Dschungel
(Foto: Agathe Poupeney)

Zu sehen gibt es in „Congo“ nicht viel. Ein paar Jutesäcke,
einige weiße Tücher und ein niedriger Tisch sind die einzigen
Requisiten im leeren Bühnenraum, in dem Beleuchtung, Gesang
und  die  auf  Kautschukplantagen  aufgenommenen  Klänge  viel
Atmosphäre schaffen. Zu lesen gibt es umso mehr, denn wer
Französisch nicht mühelos versteht, klebt zwei Stunden mit den
Augen an der Übertitelungsanlage.

Vor ausführlich geschilderten Gewaltexzessen muss sich indes
niemand  fürchten.  Zwar  verschweigt  Vuillard  nicht  die  im
Dschungel  begangenen  Grausamkeiten,  aber  oft  sind  es  die
scharf nachgezeichneten, bis heute wirksamen Mechanismen von
Macht und Gier, die fassungslos machen. Wie konnte es dem
belgischen  König  Leopold  II  gelingen,  ein  Territorium  als
Privatbesitz an sich zu reißen, das achtmal größer war als
sein eigenes Land? Wie konnten Staatsmänner und Diplomaten
Freihandel und Politik nennen, was in Wahrheit skrupellose
Ausbeutung und finsterste Unterdrückung war?

Die Stärke des Abends liegt darin, dass er sich keinesfalls in
einer zwei Stunden währenden Anklage erschöpft. „Congo“ zeigt
die  persönlichen  Motivationen,  Ängste  und  Schwächen  der
Konferenzteilnehmer  und  Befehlsausführer  des
Kolonialabenteuers. Vor allem aber kündet das Stück von einer
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tiefen Liebe zu einem Land, das einst Kongo-Léopoldville und
später Zaïre hieß, das von Wald und Fluss ebenso geprägt ist
wie von der langen Kette von Heimsuchungen, die aktuell bis
zum Bürgerkrieg und dem Ebola-Virus reicht.

„Everything that happened and
would  happen“  –  bei  der
Triennale  zeigt  Heiner
Goebbels  ein  Theater  der
Versatzstücke
geschrieben von Martin Schrahn | 19. März 2020
Licht  und  Schatten,  hell  und  dunkel.  Szene  aus  Heiner
Goebbels‘  neuer  Produktion.  Foto:  Heinrich  Brinkmöller-
Becker/Ruhrtriennale

Heiner Goebbels gibt sich generös. Er wolle es gar nicht erst
versuchen,  mit  seiner  neuen  Arbeit  eine  Botschaft  zu
vermitteln. Vielmehr habe er einen Raum mit Bildern, Worten
und  Geräuschen  geschaffen,  der  das  Publikum  zu  freier
Imagination  und  Reflektion  einladen  soll.  Doch  das  hehre
Ansinnen erzeugt nur Ratlosigkeit: Goebbels’ Gesamtkunstwerk
namens „Everything that happened and would happen“ entpuppt
sich  als  kryptische  theatralische  Installation,  als  ein
ziemlich  beziehungsloses  Konglomerat  aus  Musik,  Licht,
Performance, Sprache, Objekten und Filmen.

Die  Produktion  wurde  2018  in  Manchester  erstmals
herausgebracht,  nun  hat  die  Ruhrtriennale  das  Werk  als
Deutsche Erstaufführung ins Programm genommen. Goebbels gibt
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in  Bochums  Jahrhunderthalle  erneut  den  Sucher  nach
ungewöhnlichen  Formen  des  Theatralischen,  sieht  die  leere
Spielfläche als Experimentallabor, wie er es schon während
seiner  Triennale-Intendanz  (2012-2014)  oft  getan  hat.
Herausgekommen ist diesmal eine arge Zumutung fürs Publikum,
eine Aufführung, die vor allem die große Verstörung in sich
trägt.

Schon der Titel allein, ins Deutsche übersetzt „Alles was
geschehen ist und geschehen würde“, scheint erschaffen aus dem
Nebel des Unkonkreten. Etwas Kontur gewinnt diese Sentenz erst
mit  dem  Blick  auf  die  Textquelle,  die  Goebbels  zum
Ausgangspunkt seiner Produktion macht, Patrik Ouredniks Roman
„Europeana  –  Eine  kurze  Geschichte  Europas  im  20.
Jahrhundert“.  Darin  vermeidet  der  tschechische  Autor
allerdings jegliche Ansätze der linearen Geschichtsschreibung,
setzt vielmehr Fakten neben Anekdoten, springt von der Pariser
Weltausstellung  (1900)  zum  Leben  der  Soldaten  in  den
Schützengräben,  listet  Meinungen  zum  Berliner  Holocaust-
Mahnmal auf, oder beschreibt wie in einem Ritual, dass jemand
zu irgendeinem Thema gerade irgendetwas sagt.

Tanz  der  Requisiten.  Foto:  Heinrich  Brinkmöller-
Becker/Ruhrtriennale

Es ist ein wild zusammengewürfelter, überkomplexer Text, aus
dem Goebbels verschiedene Passagen lesen lässt, das Ganze mit
rätselhaften Bildern kombiniert. Angereichert wird diese Flut
optischer Reize bisweilen mit „No comment“-Einspielungen des
Senders Euronews. Kommentarlos flimmern aktuelle Szenen aus
allen Winkeln der Welt vor unseren Augen, Szenen von Menschen
in  der  Masse,  die  demonstriert,  die  versunken  ist  in
religiösen oder volkstümlichen Ritualen. Auf der Spielfläche
werden unterdessen diverse Kisten, Kästen, Säulen, Rohre oder
riesige,  meist  zerfetzte  Tücher  in  undurchschaubarer
Choreographie  bewegt.  Derweil  diverse  Musiker,  mit  ihrem
Instrumentarium  im  Raum  verteilt  auf  kleine  Inseln  der
Klangerzeugung,  eine  hochdifferenzierte  Geräusch-Kulisse



auffächern.

Am  Ende  nur  Nebel,  Rauch  und  Zerstörung.  Foto:  Heinrich
Brinkmöller-Becker/Ruhrtriennale

So entfaltet sich vor uns ein Theater ohne Schauspieler oder
Sänger, in einer Atmosphäre, die die Bühne als Werkstätte
begreift,  wo  Arbeiter  Requisiten  zu  immer  neuen,  üppigen
Tableaus formen. Heiner Goebbels mag dem Publikum jegliche
Assoziationsfreiheit gestatten, doch liegt der Gedanke an eine
Dystopie wohl nicht ganz fern. Schon weil sich die Musik am
Ende in einen schier unerträglich lauten Klangflächenschrei
hineinsteigert.  Und  weil  das  Schlussbild  einer  verwüsteten
Fläche gleichkommt, nichts von friedvoller Idylle hat.

Goebbels’ Generosität, formuliert im Programmheft zu dieser
Produktion,  ist ein Trick. Sein Theater der Versatzstücke
stiftet vor allem Verwirrung. Und während wir noch rätseln,
ist  alles  bereitet  fürs  große  Katastrophenszenario.  Kein
Wunder, dass manche dies mit kräftigen Buhrufen quittieren. Im
Theater,  so  scheint’s,  ist  die  Hoffnung  und  das  Gute  und
Schöne endgültig ausgesperrt.

Weitere  Aufführung  am  heutigen  26.  August,  21  Uhr
(ausverkauft)

„Nach den letzten Tagen. Ein
Spätabend“  –  Christoph
Marthaler  mahnt  auf  die
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stille und behutsame Art
geschrieben von Rolf Dennemann | 19. März 2020

Szenenbild aus „Nach den letzten Tagen…“ (Foto: Matthias
Horn)

Wieder  gibt  es  Gott  sei  Dank  eine  neue  Inszenierung  des
Meisters des Abwartens, Christoph Marthaler, der Chefregisseur
sozusagen der Ruhrtriennale unter Stefanie Carp. Er wird uns
hoffentlich auch danach mit Schöpfungen beschenken.

„Nach  den  letzten  Tagen.  Ein  Spätabend“  ist  die  wohl
trübsinnigste  Kreation  von  Marthaler.  Sie  „spielt“  im
Auditorium Maximum der Universität Bochum (die per Navi zu
finden geradezu ins Leere führt).

Die  Zuschauertribünen  auf  einer  Seite  ist  der  Ort  des
Geschehens, eine Art Abgeordneten-Plenarsaal, in dem sich 11
Damen und Herren einsam oder mal als Gruppe äußern. Sicht- und
spürbare  Leere  ringsum.  Seitlich  befindet  sich  –  fast
versteckt – das kleine Orchester, das dann den Abend prägt.
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Originaltexte von Rechtsgerichteten

Die  exzellenten  Darsteller  sprechen  leise  und  bedrohlich
unterkühlt  die  Texte,  die  zumeist  aus  Originalreden  von
rechts-gerichteten  Abgeordneten  und  sonstigen  Menschen
stammen, die meinten und oft immer noch meinen, alles Unglück
käme  von  den  Juden.  Nach  einer  ausführlichen  Abhandlung
inklusive eigener Erfahrungen mit dem Begriff „Neger“, folgt
als Antwort ein Jodelsolo am Rednerpult.

Klar ist, dass dies ein behutsamer Abend ist. Aktionsverwöhnte
werden eher in ein Fragezeichenkoma versetzt. Auch sind die
Texte nun vielen nicht ganz unbekannt und sicherlich ist diese
direkte Art, uns zu sagen: „Achtung! Wehret den Anfängen!“ ein
bisschen platt. Wenn es nicht so still wäre, könnte man sagen:
Agitprop. Aber sicher erschrickt der eine oder andere und
erwischt  sich  dabei,  manche  Idee,  manchen  Satz  mit  einem
gedachten „Ja genau!“ zu begleiten. „Ach herrje, was denke ich
denn da?“

Weiteres  Szenenbild  (Foto:
Matthias Horn)

Verantwortlich zeichnen Christoph Marthaler, Uli Fussenegger,
Stefanie Carp, Duri Bischoff, Sarah Schittek, Phoenix (Andreas
Hofer)  gemeinsam.  Das  Ganze  ist  wieder  mal  ein  Gesamt-
Kunstwerk,  gewidmet  den  Komponisten  Pavel  Haas,  Viktor
Ullmann, Alexandre Tansman, Józef Koffler, Erwin Schulhoff,
Szymon  Laks  und  Fritz  Kreisler.  Sie  wurden  deportiert,
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ermordet oder gingen in die Emigration.

Weitere Aufführungen: 29.8. bis 1.9.2019 im Auditorium Maximum
der Ruhr-Universität Bochum.
Informationen hier

„All  the  good“:  Das
Lebensbild  von  Jan  Lauwers
als  theatrale  Kopfreise  bei
der Ruhrtriennale
geschrieben von Rolf Dennemann | 19. März 2020

Szene aus „All the good“ (Foto: Maarten Vanden Abeele)

„,All the good‘ ist eine Chronik von Verlust und Hoffnung“, so
sagt es die Ankündigung dieses Ruhrtriennale-Abends in der
Maschinenhalle  in  Gladbeck-Zweckel,  einem  abgelegenen  und
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dadurch anziehenden Ort für große Bühnenversuche.

Wir sehen das Resümee des Theaterkünstlers Jan Lauwers, der
seine Needcompany samt Familie auf die Reise schickt, das
bilderreiche Leben auf Teufel komm raus abzubilden und in eine
theatrale Form zu bringen. Hier wird mit der Kunst gerungen.

„All the good“ ist eine internationale Koproduktion, an der
sich u.a. das Zürcher Theater Spektakel, das Teatro Central de
Sevilla, das Kaaitheater in Brüssel, das Toneelhuis Antwerpen
und zahlreiche andere beteiligt haben.

Draußen zeugt schon der imposante Tieflader der Needcompany
von Größe und Wichtigkeit. Jan Lauwers war und ist einer der
Stars  des  „Freien  Theaters“  seit  Jahrzehnten,  ein
eigenwilliger Kreateur, der macht, was ihm in den Sinn kommt –
und das ist in diesem Fall ziemlich viel. Manches erinnert an
die Hochzeit des belgischen Theaters in Europa und weltweit,
Ende der 90er, Anfang der 2000er.

Das  Ensemble  vereinigt  Künstler  verschiedener  Genres.  Die
Musik spielt eine große Rolle und ist herausragend zu nennen.
Der Cellist Simon Lenski ist maßgeblich verantwortlich. Die
Musik insgesamt stammt von Maarten Seghers, der ebenso – wie
alle anderen – als Performer in dieser „Familientragödie“ zur
Geltung kommt.



Jan Lauwers (Foto:
Maarten  Vanden
Abeele)

Das Auge hat in den zwei Stunden viel zu tun. Versatzstücke
werden  verschoben  und  unterschiedlich  eingesetzt.  Im
Mittelpunkt steht eine Skulptur aus Glasbeuteln, die (und hier
wieder  die  Kunstproblematik  „Ist  das  Kunst  oder  kann  das
weg?“)  auch  wie  ein  umgekippter  Weihnachtsbaum  anmutet.
Darüber verzweifelt der Künstler Benoît Gob, der hier den
Künstler Jan Lauwers spielt.

Allein Gobs Stimme ist den Besuch dieser Aufführung wert, die
an manchen Stellen drastisch auf die nackte Pauke haut, indem
eine gespielte Vergewaltigung gespielt wird, die Vagina per
Minikamera  untersucht  wird  und  so  dem  einen  oder  anderen
Zuschauer übel aufgestoßen ist. Einige verließen den Saal,
ungeübte Zuschauer, denn diese Etüden des freien Theaters sind
aufgewärmt. Aber man verweist eben auch auf Marina Abramovic,
sowie es auch sonst allerlei Verweise gibt.

Besondere Szenen sind die, wo die Musik in eine gemeinsame
Choreografie hineinführt, die der Tänzer Elik Niv prägt, der
ebenfalls mit großen Namen bereits kooperierte wie Susanne
Linke, Sascha Waltz oder Constanza Macras. Seine Biografie
erstaunlich und ist auch Jan Lauwers einen Mittelpunkt seiner
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Inszenierung  wert.  Er  war  israelischer  Elitesoldat  und
Kriegsveteran, bevor er eine Karriere als Tänzer startete.

Es ist eine zwiespältige Produktion, die manche ratlos macht,
andere über die kreative Kraft der Macher zum Staunen bringt.
Aber so ist das im freien Spiel der freien Kräfte, die dann
aber doch etwas zu eitel daherkommen.

Weitere  Aufführungen  am  6.  Und  7.  September  in  der
Maschinenhalle  in  Gladbeck-Zweckel.  Infos  hier

Blickrichtung  rückwärts  –
Ruhrtriennale  2019  mit  groß
angelegter  Multimedia-
Produktion  von  Heiner
Goebbels
geschrieben von Rolf Pfeiffer | 19. März 2020
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Szene aus Christoph Marthalers Audimax-Inszenierung
„Nach  den  letzten  Tagen.  Ein  Spätabend“  (Foto:
Matthias Horn/Ruhrtriennale)

Bestimmt ist das völlig ungerecht, aber Assoziationen machen
ja,  was  sie  wollen:  Wenn  Stefanie  Carp  die  Produktion
„Everything  That  Happened  and  Would  Happen“  von  Heiner
Goebbels erläutert, wandern die Gedanken zu Thomas Bernhard
und seinem „Theatermacher“, der in Utzbach, wo man tot nicht
überm Zaun hängen möchte, sein Stück „Das Rad der Geschichte“
herausbringen will.

Intendantin  Stefanie  Carp  bei
der Auftakt-Pressekonferenz der
Ruhrtriennale 2019 (Foto: Daniel
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Sadrowski/Ruhrtriennale)

Anders  als  er  jedoch  beginnt  Heiner  Goebbels,  der  auch
Ruhrtriennale-Intendant der Jahre 2012 bis 2014 war, mit dem
1. Weltkrieg und nicht schon irgendwo in der Antike. Aber dann
werden Mittel nicht und Wege gescheut, das Elend der letzten
100 Jahre in einer „neuen, großformatigen Arbeit“ auf die
Bühne zu stellen, „in der Musik, Licht, Performance, Sprache,
Objekte und Filme zu einer multimedialen Installation vereint
sind“. Als die drei wesentlichen „Inspirationsquellen“ werden
erstens der Text „Europeana“ des tschechischen Autors Patrik
Ourednik genannt, zum Zweiten das Bühnenbild aus Goebbels’
Inszenierung von John Cages „Anti-Oper“ „Europeras 1 & 2“
(Ruhrfestspiele  2012)  und  zum  Dritten  unkommentierte,
tagesaktuelle Nachrichtenbilder des Fernsehsenders Euronews.

Projekt macht neugierig

Schließlich  erwähnt  seien  17  Bühnenkünstler  beiderlei
Geschlechts, und mit einer solchen Mannschaft ist Goebbels dem
Theatermacher  Bruscon  natürlich  haushoch  überlegen.  Doch
Scherz beiseite: Wenn Goebbels auch nicht so gefeiert wurde
wie  seine  Vorgänger  Flimm,  Mortier  und,  mit  Abstrichen,
Decker, so hat er doch als Triennale-Intendant etliche sehr
bemerkenswerte  Produktionen  zur  Aufführung  gebracht,  aus
eigener, wenn man so sagen darf, wie auch aus fremder Feder.
Man muß gespannt sein, was zwischen dem 23. und dem 26. August
in der Bochumer Jahrhunderthalle abgeht. Anders gesagt: Das
Goebbels-Projekt  macht  neugierig,  anders  als  viele  andere
Produktionen der diesjährigen Triennale.



Von  Jan  Lauwers  stammt  das  Stück
„All  the  Good“  (Foto:  Phile
Deprez/Ruhrtriennale)

Musik bis zuletzt

Gewiß,  bei  Christoph  Marthaler  wird  es  wieder  sehr  schön
werden, elegisch, stimmig und traurig, auch wenn sein Spielort
diesmal das Audimax der Bochumer Universität ist. Hier werden
Kompositionen von aus Prag und Wien von den Nazis vertriebenen
Komponisten zu hören sein, die emigrieren mußten, ermordet
wurden, im Konzentrationslager Theresienstadt landeten. Hier,
in  Theresienstadt,  fand  eine  schauerliche  Musikproduktion
statt,  verzweifelt  wurde  musiziert  und  komponiert  bis  zum
letzten Moment, der für viele der Abtransport nach Auschwitz
war. Vieles blieb Fragment, in den Kapellen spielte zusammen,
was nach der klassischen Lehre nicht zusammengehörte. Und doch
entstand – auch – Schönheit.

Das Weltparlament schaut zu

In Marthalers Einrichtung ist das Audimax ein imaginiertes
Weltparlament, das Rückblick hält auf die Zerstörungen des
vergangenen  Jahrhunderts.  So  lesen  wir  es  in  den
Ankündigungen,  so  erfahren  wir  es  von  Stefanie  Carp  im
Pressetermin, und sogar ohne Videoeinspieler haben wir eine
Vorstellung davon, wie es wohl werden wird „Nach den letzten
Tagen. Ein Spätabend“ (Titel der Produktion).
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Auf  einen  schönen  Abend  darf  sich  freuen,  wer  Karten  für
György Ligetis Requiem  hat, das zwischen dem 5. und dem 14.
September sechsmal zu hören sein wird; Steven Sloane dirigiert
die  Bochumer  Symphoniker,  die  freie  Theatergruppe  Proton
Theater  und  der  Staatschor  Latvija  wirken  überdies  in
„Evolution“  mit.

Manchmal  auch  bunt.  Ebony
Bones macht genreübergreifende
Musik  (Foto:  Antonello
Trio_1984  Recordings
Ltd./Ruhrtriennale)

Autobiographisches Erzählen

„All  the  Good“  heißt  das  Stück  von  Jan  Lauwers  und  der
Needcompany, das das „autobiographische Erzählen“ pflegt und
dessen Protagonist der ehemalige israelische Elitesoldat Elik
Niv  ist,  der  Tänzer  wurde.  Eine  Chronik  von  Verlust  und
Hoffnung wird angekündigt, grundiert vom Terror in der Welt
und der Kraft des Alltäglichen.
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Es  gibt,  wie  immer,  Tanz,  Schauspiel  und  Musiktheater,
Angebote für Jugendliche, Installationen. 164 Veranstaltungen
sind angesetzt, 35 Produktionen und Projekte, davon 16 Eigen-
und Koproduktionen. Mehr als 800 Künstler und Künstlerinnen
aus 35 Ländern wirken mit.

Enger Themenkanon

Alle würden sie wohl für sich in Anspruch nehmen, mit ihrer
Kunst an den radikalen Rändern unterwegs zu sein, sie gar
zwangsläufig oder absichtsvoll zu überschreiten. Doch drängt
sich auch ein etwas lähmender Eindruck von Gleichförmigkeit
auf, oder sagen wir lieber, falls es das Wort denn gäbe:
Ähnlichförmigkeit.  Gewalt,  Emanzipation,  Solidarität  sind
Schlüsselbegriffe  des  Themenkanons,  ebenso  Sexismus,
Rassismus,  Diskriminierung  aller  Art.  Im  Vergleich  zu  den
Ruhrfestspielen, wenn der  einmal gestattet sei, wirkt die
Blickrichtung stärker rückwärtsgewandt und etwas allgemeiner.

Das ungeliebte Festival

Verkauft sind derzeit, ist zu erfahren, mehr als 50 Prozent
der Karten. Damit sei man „zufrieden“, doch Begeisterung sieht
anders aus. Allerdings hat die Ruhrtriennale auch mit der
völlig  absurden  Situation  zu  kämpfen,  daß  sie  als
Landesfestival  von  der  Landesregierung  ignoriert  wird.
Stefanie Carp hatte, wie bekannt, in ihrem ersten Jahr eine
israelkritische  Künstlergruppe  engagiert,  die  sich  bei  BDS
(„Boycott, Divestment and Sanctions“) engagierte. Es folgten,
kurz gesagt, einige wenig souveräne Diskussionen, und seitdem
herrscht Funkstille. Keine gute Situation.

Der Gigantenfries erklingt

Doch enden wir mit einer Installation, auf die man besonders
gespannt sein kann: In der Bochumer Turbinenhalle baut Cevdet
Erek  „Bergama  Stereo“  auf,  was  nichts  weniger  ist  als,
stilisiert,  der  in  Berlin  befindliche  Pergamon-Altar  im
Maßstab 1:2. Den berühmten Gigantenfries dieses Monuments hat



er  durch  eine  Klanginstallation  ersetzt,  34  Lautsprecher
machen das Relief zu einem Klangerlebnis. Im kultigen Berliner
Club „Berghain“ soll es Vergleichbares geben. Zweimal trommelt
der Chef selbst, sonst machen andere Programm. Übrigens ist
Bergama  das  türkische  Wort  für  Pergamon,  und  gleich  im
Anschluß an die Bochumer Präsentation wird „Bergama Stereo“ im
Hamburger Bahnhof in Berlin aufgebaut.

Ruhrtriennale 2019
21. August bis 29. September
www.ruhrtriennale.de

Er  ist  allein  –  Hamlets
traurige  Einsamkeit,  von
Johan  Simons  in  Bochum  so
kühl  wie  tiefgründig
inszeniert
geschrieben von Martin Schrahn | 19. März 2020
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Hamlet (Sandra Hüller) ganz allein in seiner Not. Foto:
JU Bochum

„Er ist allein“! Das ist der Schlüsselsatz. Wie ein Mantra
wird  er  durchs  gesamte  Drama  getragen,  ernst,  fast
maschinenhaft  ausgesprochen.

Vor allem fehlt jegliches Pathos. Wie eben im ganzen Stück
zwar der hehre Ton und der flapsige Ton, der schnoddrige Ton
und  der  inbrünstige  Ton  sich  ausbreiten,  Schwulst  oder
Manierismus  aber  gänzlich  ausbleiben.  Kühl  wirkt  das
bisweilen, klingt nach Verlorenheit und Einsamkeit. Ja, er ist
allein, Shakespeares „Hamlet“ in Johan Simons’ Inszenierung am
Bochumer Schauspielhaus.

Der Blick auf den rechteckigen, weiß getünchten Bühnenboden,
darauf die Figuren sich oft in Grüppchen formieren, in einer
Art minimalistischer Choreographie, zeugt ebenfalls von Kälte,
Abstraktion, Reduktion. Zumal diese weit aufgerissene Bühne,
von Johannes Schütz erdacht, nichts weiter birgt als einige
Eisenkugelfelder im Hintergrund und eine Art Riesenmobile im
Zentrum. Ein wuchtiges Gestänge hält vorn einen großen, weißen
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Ballon,  hinten  ein  gewaltiges  Bronzeblech.  Sonst  ist  da
nichts. Und wenn in diesem „Nichts“ die Beteiligten des Dramas
zu Beginn nebeneinander Aufstellung nehmen, dann wirken sie
allesamt wie Verlorene, Alleingelassene. Jeder mit seiner Tat,
seinem Fühlen, seinem Gewissen.

Simons, der schon in seiner „Penthesilea“-Deutung auf äußerste
Verknappung  setzte  –  als  Zweipersonendrama  hinter  einem
blendend weißen Lichtstreifen –,  reduziert auch den „Hamlet“
auf eine wie unter dem Mikroskop zu beobachtende Folge von
Personenkonstellationen.  Oft  unterstreicht  Stille  das  zuvor
Gesagte,  illustrieren  abgezirkelte  Zeichen  das  Gesprochene.
Dazu  Mieko  Suzukis  wabernde,  flirrende,  rauschende
elektronische Klänge, allemal unheimlich wirkend, aber auch
fremd wie vom anderen Planeten. „Hamlet“ in Bochum – ein Drama
unter Laborbedingungen.



Wundersame  Zeichen:  Ophelia  (Gina
Haller), Hamlets alter Ego im hellen
Licht. Foto: JU Bochum

Den Schluss daraus zu ziehen, hier herrsche die gefühlsarme
Askese,  hier  dominiere  nahezu  klinische  Sterilität,  käme
jedoch  einem  verengten  Blickwinkel  gleich.  Simons’
Inszenierung erwächst vielmehr aus dem Geist der Einsamkeit,
des Zweifels. Nicht spektakuläre Action setzt das Publikum
unter  Spannung,  sondern  das  Bemühen  der  Figuren,  mittels
Maskerade  ihre  Schwäche  und  Schuld  zu  kaschieren.  Einzig
Hamlet spricht die Wahrheit aus, die er in der Theater-auf-
dem-Theater-Szene nachstellt: wie seinem Vater Gift ins Ohr
geträufelt wurde, von dessen eigenem Bruder. In diesem „Spiel“
indes wird alle Distanz abgestreift, herrschen Raserei und
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Hysterie.

Sandra  Hüller  ist  Hamlet.  Sie  gibt  sich  sanft,  fast
schüchtern,  ist  umflort  von  düsteren  Gedanken,  scheut
andererseits  nicht  zurück  vor  messerscharfen  Erkenntnissen,
formuliert aus dem Geist der Logik. Nur dann schlägt ihre
Stimme ins Monströse um, wenn der gemeuchelte Vater aus ihr,
aus Hamlet spricht. Hüller spielt dezent, erlaubt sich kaum
emotionale  Entäußerung.  Dieser  Hamlet  wägt  ab,  zögert,
kalkuliert und berechnet, wann es Zeit ist, seinen Onkel,
Claudius, den Vatermörder, zu töten. Stefan Hunstein verleiht
diesem  Emporkömmling  wackelige  Würde,  will  dem  angeblich
wunderlich  gewordenen  Hamlet  helfen,  wird  dabei  aber  zum
tragischen Herrscher, der die Jugend nicht versteht. Der die
tiefe Trauer des Vaterlosen nicht sieht, dessen Alleinsein,
und ihn deshalb zum Verrückten erklärt.

Hamlets Mutter Gertrud mag ähnlich denken, doch Mercy Dorcas
Otieno  glänzt  mit  standhaftem  Selbstbewusstsein.  Beider
Begegnung ist von unwirklicher Art: pendelnd zwischen Hass,
Sorge und wilder Kabbelei. So wird Hamlets erstes Opfer, aus
einer Unachtsamkeit heraus, der königliche Berater Polonius.
In Gestalt von Bernd Rademacher entpuppt er sich freilich als
Intrigenschmied,  der  von  oben  herab  und  arrogant  seine
Weisheiten von sich gibt, wenn auch gern in freundlichsten
Tonfall  gehüllt.  Derart  aalglatt  verbietet  er  kurzerhand
seiner Tochter Ophelia den Umgang mit Hamlet.



Totengräbers  Stunde  im  Reich  der  Abstraktion  –  Jing
Xiang  rollt  metallene  Kugeln,  Symbole  für  längst
verblichene Schädel. Foto: JU Bochum

Die  sich  freilich,  verkörpert  durch  die  so  wunderbar
verspielte  wie  ernste,  mitunter  etwas  zu  burschikose  Gina
Haller, zunächst wenig sagen lässt, an Hamlets Seite vielmehr
wie dessen alter Ego auftritt. Es ist eine seltsame Liebe, die
beide  verbindet,  die  letzthin  in  Zweifel  und  Distanz,  in
Ophelias Wahn und Tod mündet. Wie am Ende ohnehin die Stunde
der Totengräber kommt: der somnambulen Ann Göbel, die Hamlets
Alleinsein  als  einzige  erkennt  sowie  der  draufgängerischen
Jing Xiang. Der helle Bühnenboden wird zum Duellplatz von
Hamlet und Ophelias rachegetriebenem Bruder Laertes (Dominik
Dos-Reis),  die  sich  wechselseitig  mit  vergiftetem  Degen
umbringen. Zugleich ist diese Stätte Gertruds und Claudius’
Grab.

Auch  dieses  letzte  Bild  ist  trotz  aller  bedeutungsvollen
Tragik von kühler Eleganz. Johan Simons’ Inszenierung zeigt
ein Labor verlorener Seelen. Sein Verzicht auf Drastik ist
zugleich ein Gewinn an Ausdruckstiefe und Größe.

https://www.revierpassagen.de/99438/er-ist-allein-hamlets-traurige-einsamkeit-inszeniert-johan-simons-im-bochumer-schauspielhaus-so-kuehl-wie-tiefgruendig/20190723_1746/presse_hamlet_c_ju_bochum_8_


____________________________________________

(„Hamlet“ wird in der Spielzeit 2019/20 wieder aufgenommen.
Die  nächsten  Vorstellungen  gibt  es  am  17.,  20.  und  24.
Oktober. www.schauspielhausbochum.de)

Das Revier als Spannungsfeld:
Die Schweizerin Barbara Frey
wird von 2021 bis 2023 die
Ruhrtriennale leiten
geschrieben von Eva Schmidt | 19. März 2020
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Die künftige Ruhrtriennale-Chefin Barbara Frey (rechts)
mit  NRW-Kultur-  und  Wissenschaftsministerin  Isabel
Pfeiffer-Poensgen. (Foto: Tobias Kreutzer/MKW)

„Das  ist  also  der  Rhein“,  sagt  Barbara  Frey  und  schaut
interessiert aus dem Fenster des NRW-Landtags, an dem der
Fluss so behäbig vorbeifließt. „Als Baselerin erinnert er mich
an meine Heimat.“

Heute wurde die Theaterregisseurin und ehemalige Intendantin
des  Zürcher  Schauspielhauses  von  NRW-Kultur-  und
Wissenschaftsministerin Isabel Pfeiffer-Poensgen als künftige
Leiterin der Ruhrtriennale für die Spielzeiten 2021-2023 in
Düsseldorf  vorgestellt  –  just  nach  der  Sitzung  des
Aufsichtsrats der Kultur Ruhr GmbH, die Barbara Frey soeben
ernannt hatte.

Schon bald erfolgt dann ihr Umzug an einen weiteren Fluss,
nämlich die Ruhr: Frey will während der von ihr verantworteten
Triennale in Bochum Wohnung nehmen, in diesem Herbst beginnen
bereits  ihre  Vorbereitungen  für  ihre  drei  Triennale-
Spielzeiten.

Besonders beeindruckt zeigte sich Frey von den Spielorten der
Triennale, die sie im Vorfeld besucht hatte: „Man spürt dort
immer noch, dass die Menschen damals einen Aufbruch in eine
neue  Zeit  unternommen  haben,  das  Zeitalter  der
Industrialisierung“, sagt sie. „Gleichzeitig atmet alles eine
bleierne  Vergangenheit“.  Diese  Spannung  erfülle  sie  mit
künstlerischer Energie, die sie mit ihrem Team in lebendiges
(Musik-)Theater umsetzen will.

Viele Erfahrungen, viele Kontakte

Konkretes  zum  Programm  konnte  heute  naturgemäß  noch  nicht
genannt werden, doch ihre ästhetischen Antennen sind bereits
ausgerichtet.  Als  Musikerin,  genauer  Schlagzeugerin,
philosophierte Frey sogleich über das Spannungsfeld Krach und



Stille: „Was für ein Lärm damals in diesen Hallen geherrscht
haben mag und wie still sie heute daliegen, das hat mich
sofort  fasziniert.“  Die  Trommel  gilt  ihr  dabei  als
universelles Instrument: „Sie schlägt unseren Puls – überall
auf der Welt.“

Für die Findungskommission und den Aufsichtsrat waren sowohl
Freys  interkulturelle  und  interdisziplinäre  Ausrichtung
zwischen  Kunst  und  Wissenschaft  sowie  ihre  langjährige
erfolgreiche  Arbeit  sowohl  als  Schauspiel-  wie  als
Musiktheaterregisseurin  ausschlaggebend,  wie  die  Ministerin
betonte. Nicht zuletzt spreche für die 1963 Geborene, dass sie
schon  allein  als  Intendantin  des  Zürcher  Schauspielhauses
zehnjährige Erfahrung in der Leitung eines Hauses besitze. In
ihrer Ära dort wurde das Schauspielhaus Zürich mehrmals zum
Berliner Theatertreffen eingeladen und mit zahlreichen Preisen
ausgezeichnet. Vom Burgtheater über die Semperoper, quer durch
Europa bis nach China und Taiwan – Freys Kontakte reichen
weit.

Klingt nicht schlecht für die Zukunft der Triennale: Eine
renommierte Theaterfrau mit Erfahrung und neugierigem Blick.
Nicht total experimentell und „abgespaced“ vielleicht, aber
das muss das Ruhrgebiet ja auch nicht unbedingt haben – wir
bleiben ja gerne am Boden, oder? Weiße wenichstens, wat dat
alles soll!

Überraschung:  Dortmunds
Schauspielchef Kay Voges geht
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ans Wiener Volkstheater
geschrieben von Bernd Berke | 19. März 2020

Sein Weg führt von Dortmund nach Wien: Schauspielchef
Kay Voges. (Foto: Marcel Urlaub)

Das darf man wohl eine Überraschung nennen: Kay Voges, noch
amtierender Dortmunder Schauspielchef, geht nicht etwa nach
Hamburg oder Berlin, sondern nach Wien. Ab der Saison 2020/21
wird er dort Direktor des Volkstheaters sein – als Nachfolger
von Anna Badora.

Laut Pressemitteilung des Dortmunder Schauspiels sagte Voges
in  einer  ersten  Stellungnahme  zu  seinem  bevorstehenden
Wechsel,  er  empfinde  es  als  Ehre,  die  Führung  dieses
bedeutenden Hauses „in der theater-verrückten Stadt Wien, im
theater-verrückten Land Österreich“ übernehmen zu dürfen. Und
weiter: „Theater ist die fünfte Macht im Staate und es ist
wichtig,  dass  das  Volkstheater  die  Stellung  ein-  und
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wahrnimmt, die dem Haus unter den führenden Bühnen Europas
zusteht“. Das klingt beinahe draufgängerisch.

Man kann wohl davon ausgehen, dass Voges bereits den Begriff
„Volkstheater“ deutlich fortschrittlicher auslegen wird, als
es  manche  Wiener  Bühnenfreunde  bevorzugen.  Man  muss  kein
Prophet sein, um vorherzusagen: Völlig konfliktfrei wird seine
Wiener Tätigkeit mutmaßlich nicht vonstatten gehen. Aber auch
das gehört in Wien unbedingt dazu. Es soll dort Leute geben,
die dem „Piefke“ Claus Peymann noch heute grollen…

Wie die Wiener Zeitung „Die Presse“ berichtet, hat Voges in
ersten  Überlegungen  angekündigt,  ein  „niederschwelliges
Theater“   anzustreben,  eine  –  so  wörtlich  –  „Factory  für
Theaterkunst  in  ästhetischer  und  politischer
Auseinandersetzung  mit  der  Gegenwart“.  Auch  Performance-
Elemente und Musik würden dabei wichtig sein. Zudem dürfte
Voges  seine  in  Dortmund  so  entschieden  vorangetriebenen
Digitalisierungs-Projekte nicht von heute auf morgen aufgeben.

Kay Voges wird sich schon vor Beginn seiner Wiener Intendanz
als Regisseur in der Donaumetropole vorstellen. Am Burgtheater
soll  er  in  der  ersten  Spielzeit  unter  Martin  Kusej  eine
„Endzeit-Oper“ in Szene setzen. Titel der Produktion: „Dies
irae – Tag des Zorns“.

Voges‘ Nachfolge in Dortmund wird – wie mehrfach berichtet –
zur nächsten Saison die 34-jährige Julia Wissert antreten.

Eisiges Kammerspiel mit einem
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Hauch  Poesie  –  Roberto
Ciullis  „Othello“  bei  den
Ruhrfestspielen
Recklinghausen
geschrieben von Martin Schrahn | 19. März 2020

Desdemona  (Dagmar  Geppert)  liebt  Othello
(Jubril Sulaimon). Der jedoch hegt Zweifel ob
ihrer Treue. Foto: Franziska Götzen

Nein, ganz ohne Verdi geht es dann doch nicht. In Roberto
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Ciullis „Othello“-Inszenierung, die das Shakespeare-Drama zu
einem hoch verdichteten, eisigen Kammerspiel einer besseren
Gesellschaft  stilisiert,  sorgt  wenigstens  Desdemonas  „Ave
Maria“ aus Verdis gleichnamiger Oper für Wärme und Trost, für
bebendes Leidenskolorit und innigen Erlösungston.

Zu sehen war die Produktion jetzt noch einmal, nach ihrer
Premiere am Mülheimer Theater an der Ruhr (September 2018),
bei  den  Ruhrfestspielen  in  Recklinghausen.  Zu  Ehren  eines
großen Bühnenmagiers, dessen Deutungen oft voller Poesie sind,
sich aber mit Gesellschaftskritik nicht zurückhalten.

Ciulli lässt am Beginn des Dramas Desdemonas Vater auftreten.
Ein feiner älterer Herr mit Fliege, der polternd sein Kind
verstößt, weil es Othello, einen Schwarzen, heiratete, im Bann
von dessen Hexenmeister-Künsten. Klaus Herzog spielt diesen
kaltherzigen Papa, als hochnäsigen Vertreter einer gehobenen
Mittelschicht, die allerdings geradezu mafiose Züge trägt. Zu
ihm  gesellt  sich  ein  aalglatter  Cassio,  in  weißem  Anzug,
ständig rauchend und von Fabio Menéndez in übler Machomanier
gezeichnet.

Der fieseste Schmierlappen aber ist ohne Zweifel Jago, ein
Intrigant im Nadelstreif, der mit einer Floskel wie „Ich sehe
schwarz“ dem Alltagsrassismus dicht auf den Fersen ist, der
zum anderen eine virtuose Perfidie an den Tag legt, die bei
seinen  Abtritten  stets  in  einem  dahingeheuchelten  „Ich
empfehle mich“ gipfelt. Steffen Reuber mag in dieser Rolle
nicht die große, gottabgewandte Dämonie umhüllen, doch sein
sorgsam eingefädelter Plan, Othello das Monster der Eifersucht
einzupflanzen, lässt das Publikum allemal frösteln.

Jagos Gattin, trotz kleidender Eleganz schon etwas abgewrackt
wirkend, darf Petra von der Beek vor allem als willfährige
Gehilfin  spielen,  eiskalt  bis  in  die  hochtoupierten
Haarspitzen. Bevor sie am Ende die große Intrige aufdecken
kann, wird ihr Mann sie erwürgen. Eine Tat, nicht zuletzt
begangen aus einer lang gepflegten Hassliebe heraus.



Bring mir Beweise! Othello und der fiese Intrigant Jago
(Steffen Reuber). Foto: Franziska Götzen

Für Othello aber hat von diesen zwielichtigen Gestalten keiner
etwas übrig. Die Anfeindungen sind von gewaltiger Wirkmacht,
denn die Hauptrolle ist mit einem Schwarzen besetzt. Jubril
Sulaimon, vor Nigerias Militärdiktatur Anfang der 1990er Jahre
nach Deutschland geflohen, in der Tasche ein Schauspielexamen
seiner  Heimat,  fand  1992  ein  erstes  Engagement  in  Essen,
wirkte an mehreren Bühnen des Ruhrgebiets, und tritt nun also
als Othello im Mülheimer Theater auf. Hier gibt er nicht den
strahlenden  Helden,  vielmehr  einen  Menschen,  der  zumeist
defensiv  reagiert,  in  seinem  Eifersuchtsschmerz  jedoch  zu
großen Ausbrüchen fähig ist. Dann entfalten seine Worte vom
bevorstehenden Urchaos, von einer Rache, die alle verschlingen
werde,  eine  ungeheure  Macht.  Mitunter  fällt  er  ins
muttersprachliche Idiom, wenn er dem Zorn noch mehr Gewicht
verleihen will.

Und  Desdemona?  Sie  mag  Othello  wirklich  lieben,  in  aller
Unschuld, und in Cassio nicht mehr als einen Freund sehen.
Doch  Dagmar  Geppert  staffiert  ihre  Rolle  mit  beinahe
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gelangweilter  Distanz  aus,  mit  wenig  Empathie.  Tiefe
Empfindung erwächst allein in Verbindung mit eben jener Verdi-
Musik, die diesem Drama im Konversationston eine ganz eigene
Färbung verleiht. Allerdings kann sie die gekünstelte Lounge-
Atmosphäre von Ciullis Inszenierung nicht wirksam aufbrechen.

Die Poesie des Todes: Am Ende wird Othello mit diesem
Tuch Desdemona erdrosseln. Foto: Franziska Götzen

Zum kunstvoll Kalten gehört ein rotes Sofa, das vorn den sonst
ziemlich  leeren  Raum  dominiert,  den  Gralf  Edzard  Habben
gestaltet hat. Hinten befindet sich ein Punchingsack, starkes
Symbol aus dem Boxermilieu, in dem es Mann gegen Mann geht,
und nicht intrigant hintenherum. Erst zuletzt, mit Desdemonas
und Emilias Tod, findet Ciulli einen bildgewaltigen Hauch von
Poesie.  Ein  riesiges  weißes  Tuch  bahnt  sich,  vom  Gebläse
getrieben, den Weg. Othello wird es, ebenso wie seine einst
geliebte Frau, um sich schlingen – und sie damit erdrosseln.

Der fahle Beifall am Schluss, sich allmählich steigernd, er
mag vielleicht großer Betroffenheit geschuldet sein.
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„Othello“ ist am Mülheimer Theater an der Ruhr noch einmal zu
sehen, am 15. Juni (19.30 Uhr).

Alles  anders  am  Dortmunder
Schauspiel?  Neue  Intendantin
Julia  Wissert  kündigt
deutlichen Kurswechsel an
geschrieben von Bernd Berke | 19. März 2020

Im Rathaus der Stadt: Dortmunds neue Schauspielchefin
Julia Wissert (2. v. li.) und die Dramaturgin Sabine
Reich, flankiert vom Kulturdezernenten Jörg Stüdemann
(links)  und  dem  Geschäftsführer  des  Fünf-Sparten-
Theaters, Tobias Ehinger. (Foto: Bernd Berke)

Fürs  Dortmunder  Sprechtheater  brechen  offenbar  ganz  neue
Zeiten an. Zwar weiß man noch nichts Genaues, doch ließ die
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künftige Schauspielchefin Julia Wissert (34) heute bei ihrer
Vorstellung in Dortmund bereits generell durchblicken, dass
sie manches anders zu machen gedenkt als das bisherige Team
unter Kay Voges.

Damit keine Missverständnisse aufkommen: Dortmund sei schon
lange  vor  ihrer  Berufung  eines  der  ganz  wenigen  Theater
gewesen,  für  deren  Inszenierungen  sie  eigens  aus  Berlin
angereist sei. Hier sei ein großartiges, ja „sensationelles“
Ensemble  zusammengewachsen,  befand  Julia  Wissert,  deren
Berufung der Dortmunder Stadtrat mit überwältigender Mehrheit
bestätigt hat. Somit wird die gebürtige Freiburgerin eine der
jüngsten Intendantinnen in ganz Deutschland sein. Fast surreal
schnell sei das alles gegangen, wundert sich Wissert. Sie hat
jetzt  relativ  wenig  Zeit,  um  ihren  ersten  Spielplan
vorzubereiten. Wer derweil vom jetzigen Ensemble bleibt, wer
geht  und  wer  neu  hinzu  kommt,  das  wird  sich  in  vielen
Gesprächen  weisen  müssen.

Alles soll auf den Prüfstand kommen

Ungeachtet  ihrer  Wertschätzung  für  die  jetzige  Dortmunder
Theaterarbeit  gibt  Julia  Wissert  schon  mal  Signale  zum
abermaligen  Aufbruch.  Wolle  man  wirklich  „Theater  für  die
Stadt“ machen, so müsse man grundsätzlich alle Inhalte, Formen
und Strukturen auf den Prüfstand stellen. Dabei wird wohl auch
der  herkömmliche  Begriff  „Sprechtheater“  anders  aufzufassen
sein. Julia Wissert spricht von neuen Erzählformen, die immer
wieder  auch  Performance-Projekte  einschließen  sollen.
Beispielsweise.

Die  Dramaturgin  Sabine  Reich,  die  gleichfalls  der  neuen
Theaterleitung angehören wird, ergänzte, auch ein gemeinsames
Frühstück mit Publikum könne eine utopische Anmutung haben und
somit quasi ein künstlerischer Akt sein. Wer will, mag da
vielleicht an Joseph Beuys‘ Begriff „Soziale Skulptur“ denken.
Die im Revier aufgewachsene Reich, die u. a. in Wien, Essen
und  Bochum  tätig  war,  hält  dafür,  dass  das  sich  stetig
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wandelnde  Ruhrgebiet  auch  ein  idealer  Nährboden  für
experimentelles  Theater  sei.

Mehr Frauen, mehr „queere“ Inspiration

Doch nicht nur der Kunstbegriff soll in mancherlei Richtungen
erweitert werden, das hatte sich ja auch schon Kay Voges mit
seinen  kraftvollen  Digitalisierungs-Impulsen  auf  die  Fahnen
geschrieben. Auch das Innenleben des Theaters soll sich –
gesellschaftlichen  Entwicklungen  entsprechend  –  gründlich
ändern. Mit Sicherheit werden auf allen Ebenen mehr Frauen zum
Zuge kommen, auch müsse man endlich vielerlei „diversen“ und
„queeren“ Realitäten Raum geben. Das alles sei doch in der
Stadtgesellschaft vorhanden.

Die  stärkere  Einbeziehung  etwa  der  LGBT-Communities  wird
bestimmt andere Spielformen und andere Theaterstoffe nach sich
ziehen. Gleiches gilt für ein Theater, das sich im weitesten
Verständnis an Formen und Folgen der Migration orientiert.
Wünschenswert wär’s übrigens, wenn bei aller Ernsthaftigkeit
auch dieses oder jenes ausgefeilte Stück Lachtheater dabei
wäre. Darf man hoffen?

Die Klassiker ganz neu entdecken

Auf die (bange?) Frage, ob das Abo-Publikum denn auch künftig
sein Schiller-Stück oder Vergleichbares erleben werde, hieß
es,  dass  auch  künftig  solche  Stoffe  verhandelt  würden,
allerdings im Sinne eines unverwechselbaren Profils. Schiller
neu entdecken, wäre dann die Parole. Wissert stellt klar: „Ich
habe produktive Reibungen lieber als jedes Mittelmaß.“ Und ja,
es  könne  sein,  dass  sie  mit  ihren  Programmen  bei  manchen
Leuten anecken werde. Ob wir uns schon mal auf Schiller oder
Goethe als Performance gefasst machen sollen? Abwarten! Die
beiden Klassiker haben ja schon manches überstanden und haben
sich bei jedem Zugriff immer wieder anders gezeigt. Greift nur
hinein ins volle Bühnenleben…

Über eine Anti-Rassismus-Klausel reden

https://de.wikipedia.org/wiki/LGBT


Auch  hinter  den  Kulissen,  so  Julia  Wissert  weiter,  sei
jedenfalls eine umfassende Selbstbefragung nötig. Allgemeine,
noch zu konkretisierende Leitlinie: „Wie gehen wir im Theater
miteinander  um“?  Hier  spielt  denn  auch  die  (nach  wie  vor
erklärungsbedürftige) Anti-Rassismus-Klausel hinein, mit der
Julia Wissert zu Jahresbeginn bundesweit Aufsehen erregt hat.
Ein zentraler Punkt der Regelung, die sie mit der Anwältin und
Dramaturgin Sonja Laaser ausgearbeitet, aber noch nirgendwo
erprobt  hat:  Im  Falle  rassistischer  (oder  sexistischer)
Zumutungen jeglicher Art sollen Theaterangehörige demnach das
Recht haben, ihr Engagement zu beenden – übrigens im Einklang
mit dem Grundgesetz, wie Wissert betont. Bevor am Theater nun
neue Verträge aufgesetzt werden, werde man über alles reden.
Dabei lässt sie keinen Zweifel daran, dass es „viele neue
Verträge“ sein werden, die sie demnächst zu unterzeichnen hat.

Was eine Anti-Rassismus-Klausel im Einzelnen (menschlich wie
rechtlich)  bedeutet,  wäre  freilich  noch  auszugestalten.
Wissert  stellt  klar,  dass  es  nicht  um  vorschnelle
Schuldzuweisungen oder „Bestrafung“ gehe, sondern um intensive
Dialoge, um lehrreiche Workshops und dergleichen. Überhaupt
will  sie  entschieden  nach  vorn  denken  und  sich  nicht  mit
Details  der  oft  misslichen  Gegenwart  aufhalten,  die  das
Theater schwerlich weiterbringen.

„Geniekult“ um Männer ist vorbei

Dortmunds  Kulturdezernent  und  Stadtkämmerer  Jörg  Stüdemann
hieß die neue Intendantin willkommen und lobte die Arbeit der
Findungskommission. Auch er findet, dass es an der Zeit sei,
das Theater noch einmal neu aufzustellen – ganz im Sinne von
Julia  Wissert.  Der  einstmals  gepflegte,  allzeit
männerdominierte  „Geniekult“  sei  vorbei.  Dem  müsse  man
Rechnung  tragen.  Auch  Tobias  Ehinger,  geschäftsführender
(Verwaltungs)-Direktor  des  Dortmunder  Fünf-Sparten-Hauses,
zeigte sich vorbehaltlos offen für Künftiges.

Neben  obligatorischen  Blumensträußen  überreichte  Jörg



Stüdemann  Präsent-Tütchen  an  die  beiden  neuen  Dortmunder
Theaterfrauen. Inhalt u. a.: Dortmunder Schoko-Kreationen und
je eine Flasche Bergmann-Bier. Wohl bekomm’s!

Tschechows  „Kirschgarten“
geht uns immer noch an – Eine
vorzügliche  Essener
Inszenierung beweist es
geschrieben von Rolf Pfeiffer | 19. März 2020

Szene  mit  Silvia  Weiskopf  (Gutsbesitzerin),  Stephanie
Schönfeld (Dunjascha) und Jens Winterstein Jepichodow)
(Foto: Birgit Hupfeld/Schauspiel Essen)
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Firs  haben  sie  vergessen.  Der  alte  Diener  liegt  schon
schlafend auf der Bühne, wenn das Publikum seinen Plätzen
zuströmt. Schließlich erwacht er, sieht all die Menschen, will
sie  wieder  nach  Hause  schicken.  Es  sei  doch  alles  schon
vorbei, sagt er, und eigentlich hat er ja Recht. Aber dann
hebt sich der eiserne Vorhang doch , wird die Geschichte vom
Kirschgarten erzählt, in Essen, im Grillo-Theater. Der alte
Diener ist hier übrigens eine Frau, Sabine Osthoff.

Verdrängung und Selbstbetrug

Tschechows  Stück,  er  selbst  nannte  es  eine  Komödie,  was
natürlich nicht stimmt, reizt zur lapidaren Inhaltsangabe: Die
Gutsbesitzerin ist pleite, widersetzt sich dem Verkauf ihres
schönen, aber nutzlosen Kirschgartens, schließlich kommt alles
unter den Hammer. Man reist ab, nur der alte Diener bleibt
zurück. Es ist eine Geschichte, wie sie ähnlich oft geschieht,
für Außenstehende eigentlich ohne Bedeutung.

Wenn „Der Kirschgarten“ trotzdem bis zum heutigen Tage ein
Erfolgsstück sonder gleichen ist, dann natürlich wegen des
Personals,  allen  voran  der  Gutsherrin  Ljubow  Andrejewna
Ranewskaja  (Silvia  Weiskopf)  mit  ihrer  Unfähigkeit
loszulassen, die Wirklichkeit anzuerkennen, das Leben in die
eigene  Hand  zu  nehmen.  Fein  gestuft  stimmen  die  weiteren
Figuren  ihrer  hinfälligen  Entourage  in  diesen  Choral  des
Verdrängens und Selbstbetrügens ein, formen einen Panzer, den
Lopachin (Philipp Noack), der wohlwollende Freund des Hauses,
mit  seinen  vernünftigen  Sanierungsvorschlägen  nicht  zu
durchdringen vermag.



Ensemble  (Foto:  Birgit
Hupfeld/Schauspiel  Essen)

Kinderklavier

All dies – die Übersetzung aus dem Russischen stammt von Elina
Finkel  –  erlebt  man  auch  in  der  Inszenierung  von  Alice
Buddeberg,  hell  ausgeleuchtet,  vorgetragen  in  sorgfältiger
Artikulation,  ohne  Videoelemente  und  mit  Tönen  aus  dem
Kinderklavier,  das  Verwalter  Jepichodow  (Jens  Winterstein)
einige Male versiert bedient.

Doch  wagt  diese  behutsame  Inszenierung  eine  etwas  andere
Gewichtung. Wenn sich die kleine Gemeinde, der Worte sind
genug gewechselt, am Ende aufmacht in Richtung Bahnhof, ist
geradezu Erleichterung spürbar. Man weiß: Bei jedem wird es
auf die eine oder andere Weise weitergehen, irgendwie. Und so
eine  Kirschgartenkatastrophe  mag  sich  durchaus  noch  einmal
wiederholen, auf die eine oder andere Weise, sie ist ja kein
Weltuntergang.  Die  schlichte  Weisheit,  dass  Weiterkommen
bedeutet, einmal mehr aufzustehen als hinzufallen, geht einem
angesichts des Schlussbildes durch den Kopf.
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Szene mit Thomas Büchel (Gajew) und
Silvia  Weiskopf  (Foto:  Birgit
Hupfeld/Schauspiel  Essen)

Das Gespenst Firs

Der einzige, für den dies alles hier final ist, ist Firs.
Schmuddelig  weiß  ist  sein  Outfit,  das  an  ein  Leichenhemd
denken  läßt,  unwirklich  weiß  auch  ist  er  geschminkt,  ein
Fremdkörper unter den anderen Akteuren in ihren schäbigen,
bunten Kleiderkammer-kostümen (Köstüme: Martina Küster). Wenn
er auf der Galerie (Bühne: Sandra Rosenstiel) hockt, wirkt er
wie ein Gespenst, wie eine Videoprojektion, ohne wirklich eine
zu sein. Die alte Zeit mit ihren rauschenden Bällen, die alte
Ordnung,  das  alte  Russland  gar,  mit  Firs  wird  es
zurückgelassen. Er, nicht die Kirschbäume, sind in Essen die
Verlustmasse.

Wohltuende Langsamkeit

Alice  Buddebergs  Inszenierung  erlaubt  sich  zeitweise  eine
lange  so  nicht  mehr  erlebte,  wohltuende  Langsamkeit  und
unterscheidet sich auch damit grundlegend von der lärmenden
Dortmunder Studioproduktion des Tschechow-Stoffs. Sicherlich
käme man in Essen auch ohne die zwei, drei Lieder aus, die
Stephanie Schönfeld ins Mikrophon haucht. Auch wünschte man
sich  in  einigen  intensiven  Szenen  etwas  mehr  spielerische
Zurückhaltung  bei  einigen  Darstellerinnen  und  Darstellern.
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Doch werden kleine Unvollkommenheiten durch den respektvollen
Umgang mit der literarischen Vorlage mehr als wettgemacht.

Letztlich  beweist  diese  Inszenierung  schlüssig,  dass
Tschechows  „Kirschgarten“  auch  115  Jahre  nach  seiner
Uraufführung  noch  ein  hochaktuelles  Stück  ist.  Reicher,
herzlicher Applaus.

Die nächsten Termine: 22.5., 6.6., 21.6.
www.theater-essen.de

Jonathan Meese mit „Lolita“ –
und  manches  mehr:  Theater
Dortmund stellt sein Programm
für die nächste Spielzeit vor
geschrieben von Rolf Pfeiffer | 19. März 2020

Die Optik betont die Unterschiede.
Hier  die  neuen  Programmhefte  von
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Philharmonikern,  Schauspiel  und
Ballett (Foto: Pfeiffer)

Was  hat  Jonathan  Meese  mit  Dortmund  zu  tun?  Nun,  bisher
eigentlich nichts. Allerdings hätte sich das in diesem Jahr ja
ändern sollen, weil Edwin Jacobs – noch, aber nicht mehr lange
Chef des „Dortmunder U“ – den Künstler eingeladen hatte, die
Sammlung nach seinem Geschmack neu zu hängen. Daraus wird
jedoch nichts.

 

Den Meese soll es aber auf jeden Fall geben, wenn auch im
Theater und erst im nächsten Jahr. Für den 15. Februar 2020
plant  das  Schauspiel  die  Uraufführung  des  Stücks  „Lolita
(R)evolution  (Rufschädigendst)  –  Ihr  Alle  seid  die  Lolita
Eurer Selbst!“ aus der Feder des nämlichen Artisten. Man ahnt:
Das wird konzeptionell. Erste Absichts-Erklärungen waren jetzt
im  Theater  zu  hören,  bei  der  Spielplanpräsentation  für
2019/2020, im Programmheft kann man sie nachlesen. Wie immer
es auch werden mag – Meeses (erhoffter) Auftritt ist fraglos
ein Höhepunkt im ansonsten nicht unbedingt prickelnden neuen
Programm.

https://www.revierpassagen.de/94403/chef-des-dortmunder-u-edwin-jacobs-hoert-schon-wieder-auf-und-geht-nach-maastricht/20190430_1629#comment-18653
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Wolfgang  Wendland  kommt
wieder. Hier ist er noch in
„Häuptling  Abendwind“  zu
sehen, in der neuen Spielzeit
erleben  wir  ihn  und  seine
Kapelle „Die Kassierer“ in der
Punk-Operette  „Die  Kassierer
und  Die  Drei  von  der
Punkstelle“.  Das  kann  ja
heiter  werden.  (Foto:  Birgit
Hupfeld/Theater Dortmund)

Voges hält Rückschau

Schauspielchef Kay Voges verabschiedet sich mit „PLAY / Abriss
einer Reise“ von Dortmund, einer Produktion, in der Rückschau
gehalten wird auf fast 10 Jahre Theaterarbeit in dieser Stadt.
Uraufführung soll am 11. Oktober sein, und ganz unsentimental
wird  es  dabei  wohl  nicht  abgehen,  denn  das  Ende  einer
Intendanz bedeutet fast immer auch das Ende für das Ensemble.

https://www.revierpassagen.de/95534/jonathan-meese-mit-lolita-und-manches-mehr-theater-dortmund-stellt-sein-programm-fuer-die-naechste-spielzeit-vor/20190516_2007/h%c2%8auptling-abendwind-und-die-kassierer-eine-punk-operette-5


Mit Spannung sehen wir den Plänen von Julia Wissert entgegen,
die Voges’ Nachfolge antreten wird, besonders in Hinblick auf
das Bühnenpersonal.

Neuer Schimmelpfennig

Dostojewskis  „Dämonen“  kommen  auf  den  Spielplan,  ebenso
„Hexenjagd“ von Arthur Miller und ein neues Stück von Roland
Schimmelpfennig.  „Das  Reich  der  Tiere“  erzählt  von  fünf
Schauspielerinnen  und  Schauspielern,  die  in  einer  mäßig
erfolgreichen  Tier-Show  auftreten  und  sich  Sorgen  um  ihre
Zukunft  machen.  Eine  „Komödie  mit  Live-Musik“,  die
hervorragend  in  die  Dortmunder  Wechselsituation  paßt.

Beethoven zum 250. Geburtstag

Die zehn Konzerte der Philharmoniker sind in dieser Spielzeit
Weltstädten gewidmet, beginnend mit New York und endend mit
(na?) Dortmund und Belgrad. Gegeben wird am 28. Juni 2020 der
„Beethoven-Marathon  2020“,  alle  neun  Sinfonien  an  einem
einzigen Tag, weil Ludwig van Beethoven 2020 vor 250 Jahren
geboren wurde. Um 10 Uhr fangen die Dortmunder Philharmoniker
an, um 20 Uhr schließlich wird die neunte Sinfonie angestimmt.
Dann  arbeiten  die  Dortmunder  mit  den  Belgrader
Philharmonikern,  dem  Slowakischen  Philharmonischen  Chor
Bratislava  und  vier  Solisten  zusammen.  Die  Ost-Beziehungen
haben ihren Grund darin, daß Dortmunds Generalmusikdirektor
Gabriel Feltz auch Chefdirigent der Belgrader Philharmoniker
ist.

Die Optik hat sich stark verändert

Was in den unterschiedlichen Sparten gespielt wird, suche man
im Internet (www.theaterdo.de). Es steht aber auch in den
gedruckten Programmheften, die es jetzt gibt und die beinahe
die größte Überraschung der Präsentation sind. Das Theater
Dortmund  hat  seinen  medialen  Auftritt  grundlegend
überarbeitet, was dazu führt, daß es jetzt fünf Programmhefte
gibt statt eines einzigen dicken Programmbuchs wie bisher, und



daß  die  Sparten  Philharmoniker,  Ballett,  Oper,  Schauspiel,
Kinder-  und  Jugendtheater  sich  nun  in  ihrem  optischen
Erscheinungsbild  deutlich  voneinander  unterscheiden.

Geschwundene Liebe zum Orange

Mit unterschiedlichen feinen Serifenschriften auf dem Cover
und  in  den  Überschriften  präsentieren  sich  Oper,
Philharmoniker  und  Ballett,  während  die  Theaterabteilungen
eine fette serifenlose Typographie bevorzugen. Das knallige
Orange,  lange  Jahre  „Logo-Farbe“  des  Theaters  Dortmund,
dominiert nur noch das auf orangefarbenes Papier gedruckte
Service-Heft.  Übrigens  ist  es  eine  gute  Idee,  so  all  die
Service-Angaben (Kartenvorverkauf, Preise, Aboreihen etc.) zu
bündeln und in den Programmheften uneingeschränkten Raum für
die Kunst zu lassen. Sinnvoll war überdies, die summa sechs
Hefte  in  einen  wertig  wirkenden  weißen  Standschuber  zu
stecken. Vielleicht etwas teuer, sieht aber wirklich gut aus.

www.theaterdo.de

Die  Gesellschaft  verzeiht
nichts: „Max und Moritz“ in
der  Regie  von  Antú  Romero
Nunes bei den Ruhrfestspielen
geschrieben von Rolf Pfeiffer | 19. März 2020
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Max  und  Moritz  (Stefanie
Reinsperger  und  Annika
Meier)  (Foto:  JR/Berliner
Ensemble/Ruhrfestspiele
Recklinghausen)

Ein wenig nerven sie schon: Max und Moritz, die in Deutschland
weltberühmten Wilhelm-Busch-Geschöpfe, die da auf der Bühne,
ungelenk zunächst, ihre Gliedmaßen bewegen, ihre Beweglichkeit
entdecken,  etwas  später  auch  den  Körper  erforschen,  auch
zwischen den Beinen, wo das kleine Fingerchen plötzlich zur
Faust am ausgestreckten Arm wird.

Ist aber nur Spaß; wie das alles nur Spaß ist, köstliche
Kinderalbernheit,  begleitet  von  seligen  Lustlauten  in
Teletubbi-Manier, „O-o“ in leicht abfallender Tonfolge. Man
kriegt es nicht mehr aus dem Kopf, wenn es sich da einmal
festgefressen hat. Max und Moritz also auf Pampers-Niveau?
Zunächst schon.

Die Bilderwelt Wilhelm Buschs

https://www.revierpassagen.de/?attachment_id=95294


In  einer  Koproduktion  des  Berliner  Ensembles  mit  den
Ruhrfestspielen erzählt Antú Romero Nunes die Bildergeschichte
der beiden Knaben (mit ganzem Einsatz gespielt von Stefanie
Reinsperger und Annika Meier) nach, die irgendwann natürlich
dem Säuglingsalter entwachsen, aber doch Kinder bleiben.

Liebevoll  sind  auch  die  anderen  Personen  ausstaffiert  und
geschminkt,  wurden  die  häufig  recht  ikonographischen
Bildkompositionen Buschs nachempfunden oder – wie der Herd der
Witwe  Bolte  –  durch  emsiges  Bemühen  um  den  Zusammenbau
gleichsam reinszeniert. Manches Mal auch sorgt ein in das
Geschehen  ungelenk  hineingefummelter  Bilderrahmen  für
Widererkennbarkeit einer Szene und Aha-Effekt (Bühne: Matthias
Koch, Kostüme: Victoria Behr). Und wüßte man es nicht besser
und würde man Wilhelm Busch nicht kennen, so könnte man sich
bei  so  viel  anspruchsvoller  Künstlichkeit  auch  in  einer
Produktion Robert Wilsons wähnen. Nur geht es hier noch viel
lustiger zu.

Ein stolzer Hahn ist auch dabei (Foto:
JR/Berliner  Ensemble/Ruhrfestspiele
Recklinghausen)

Hahn und Hühner

Zum Niederknien komisch gerät der Hühnermords bei Witwe Bolte,
der  akribisch  genau  nacherzählt  wird  –  bis  hin  zu  jener
technisch anspruchsvollen Szene, in der Max und Moritz sich

https://www.revierpassagen.de/?attachment_id=95293


den Braten durch den Schornstein angeln. Schauspieler geben
drei flatternde Hühner und einen arroganten Hahn, sind eine
köstliche  Lachnummer,  die  ausgiebig  dargeboten  wird.  Doch
amüsiert man sich hier etwa unter Niveau?

Todesstrafe

Keine  Bange.  Nunes  veranstaltet  keine  krachkomische
Nummernrevue, was der Vorlage ja durchaus entspräche, sondern
zeichnet mit den Protagonisten – Witwe Bolte, Lehrer Lämpel,
Schneider  Böck,  Onkel  Fritze,  Meister  Müller  –  die
Gesellschaft nach, in der all dies geschieht. Und die die
Streiche von Max und Moritz mit dem Tod bestraft. Man bemerkt
die Absicht möglicherweise nicht so schnell, in diesem Schwall
nicht enden wollender Heiterkeit.

„Max und Moritz“ – und im Vordergrund die
Witwe  Bolte  (Sascha  Nathan)  (Foto:
JR/Berliner  Ensemble/Ruhrfestspiele
Recklinghausen)

Fallhöhe

Kluge  Köpfe  haben  darüber  spekuliert,  ob  Buschs
Bildergeschichte  nun  Schwarze  Pädagogik  ist  oder  eine
entwaffnende  Kritik  derselben.  Nunes  jedoch  macht  aus  dem

https://www.revierpassagen.de/?attachment_id=95292


Stoff eine veritable Tragödie. Wenn sich die Kinder – nicht
ganz  der  Vorlage  gemäß  –  schließlich  in  der  Backstube
ausziehen müssen, wenn sie sogar ihre typischen Haartrachten
abgeben  müssen,  um  in  der  Mehlkiste  gewendet  und  hernach
gebacken zu werden, dann ist das unerwartet bedrückend, dann
ist da plötzlich schwindelerregend viel kathartische Fallhöhe.
Dann wird es auch sehr still im Zuschauerraum. Und man ist dem
Regisseur  dankbar,  daß  er  das  ganz  finale  „Rickeracke“
wegläßt.

Weitere „Max und Moritz“-Szene (Foto:
JR/Berliner  Ensemble/Ruhrfestspiele
Recklinghausen)

Empörung

Denn er hat ja recht. Was man den Kindern antut, ist empörend.
Würde  man  einen  Jugendrichter  fragen,  wie  gravierend  die
Straftaten der beiden Knaben waren, würde der wahrscheinlich
abwinken.  Kaum  der  Rede  wert.  Dieses  Unrecht  empört  Antú
Romero Nunes, und ihm ist auch die ironische Sicht zu wenig.
Da unterscheidet er sich natürlich von Wilhelm Busch, der
gerne  in  der  Pointierung  die  Wahrheit  fand,  der  klarere
Positionierungen in Leben und Werk aber vermied und lieber auf
Distanz blieb. Hier nun, ganz plötzlich: Gesellschaftskritik,
über deren Aktualität zu diskutieren wäre.

https://www.revierpassagen.de/?attachment_id=95291


Ein großartiges Stück Theater

Jedenfalls ist diese Produktion ein großartiges Stück Theater
geworden,  überwiegend  heiter  und  tragisch  doch  auch,  voll
Hochachtung vor dem Autor der Vorlage, deren biedermeierlich-
gefährliche Kleinbürger und Bildentwürfe hier so wunderbar auf
die Bühne gestellt werden. Der erzählerische Duktus ist von
selten gewordener Souveränität, die Musik (Johannes Hofmann,
auf der Bühne Carolina Bigge) fein gesetzt.

Das Berliner Ensemble unter der immer noch recht neuen Leitung
von  Oliver  Reese  hat  sich  nachdrücklich  empfohlen.
Begeisterter  Applaus.

In Recklinghausen wird das Stück nicht mehr gespielt.
Die nächsten Berliner Termine: 22. und 26.5., 1., 2.,
15. und 16.6.
www.berliner-ensemble.de

Ruhrfestspiele:  Peter  Brook
erzählt  die  Geschichte  vom
Gefangenen,  der  nicht  ins
Gefängnis darf
geschrieben von Rolf Pfeiffer | 19. März 2020
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Szene  mit  dem  Gefangenen  (Hervé  Goffings,
links)  und  seiner  Schwester  (Kalieaswari
Srinivasan).  (Foto:  Simon
Annand/Ruhrfestspiele)

Stöcke, Äste, Baumstümpfe – karg ist die Bühne möbliert, nur
so  viel  Material  wie  nötig.  Trotzdem  ist  die  Anmutung
naturalistisch, zumal das Stück in Afrika spielt, und dort
sieht es vielleicht ja so aus, stellenweise. Vor allem aber
ist dies eine Bühne nach dem Geschmack von Peter Brook, dem
großen, unglaubliche 94 Jahre alten britischen Theatermann,
dessen  Stück  „The  Prisoner“  bei  den  Ruhrfestspielen  seine
Deutschlandpremiere hatte.

Das scheinbare Paradox dieses Stückes, das Brook zusammen mit
Marie-Hélène Estienne schuf, liegt darin, dass der Gefangene
(the  prisoner)  eben  kein  Gefangener  ist,  sondern  vor  dem
Gefängnis  verharren  muss.  Es  ist  ihm  so  aufgegeben,  zur
Reflexion über sich selbst, über seine Tat, über Schuld und
Sühne, innere und äußere Freiheit und manches andere mehr. Das
zumindest sei, ist zu lesen, der Anspruch des Stücks.

Vatermord

Anlass für all das ist der Mord, den der Gefangene an seinem
Vater verübte, als er ihn beim Beischlaf mit seiner Schwester

https://www.revierpassagen.de/95176/ruhrfestspiele-peter-brook-erzaehlt-die-geschichte-vom-gefangenen-der-nicht-ins-gefaengnis-darf/20190513_2120/the-prisoner_0239-foto-simon-annand_low


überraschte, die er, der Gefangene, selbst mehr liebt als ein
Bruder  seine  Schwester  lieben  sollte.  Das  ist  eigentlich
ziemlich psychologisch, bleibt jedoch im Ungefähren, weil es
um Inzest hier angeblich nicht geht.

Der Täter also wird zunächst körperlich misshandelt und dann
zu zehn Jahren Einzelhaft verurteilt. Ein liebender Onkel kann
bewirken, dass er aus der Haft entlassen wird und der Onkel
die Bestrafung übernimmt. Und die besteht – eben – aus dem
beschriebenen Setting vor dem Gefängnistor.

Kalieaswari  Srinivasan
 (Foto:  Simon

Annand/Ruhrfestspiele)

Bedeutungsschwer

Die  sparsame  Bühnenausstattung  (Licht:  Philippe  Vialatte,
Bühnenelemente:  David  Violi)  findet  ihre  Entsprechung  in
kargen akustischen Setzungen, in Tierschreien und, zum Ende
hin,  Baugeräuschen,  wenn  das  alte  Gefängnis  (unsichtbar)
abgerissen wird.

https://www.revierpassagen.de/95176/ruhrfestspiele-peter-brook-erzaehlt-die-geschichte-vom-gefangenen-der-nicht-ins-gefaengnis-darf/20190513_2120/the-prisoner_87-foto-simon-annand-4_low


Wer angesichts dieses umfangreichen Geschehens {hinzu kommt
noch die Einbettung der Geschichte in eine Rahmenhandlung, in
der  eine  ethnologisch  interessierte  Ärztin  sich  an  ihre
Begegnung  mit  dem  Gefangenen  erinnert)  aktionsreiches
Bühnengeschehen  erhofft,  wird  indes  enttäuscht.  Die
Inszenierung ist eine überaus statuarische Veranstaltung, in
der kaum ein Satz ohne Weisheit ist, in der aber auch der
Dialog  als  Mittel  des  Erkenntnisgewinns  abgeschafft  wurde.
Statt  dessen  zerdehnen  viele,  in  ihrer  Summe  schwer
erträgliche  Pausen  zwischen  den  Sätzen  das  ganze  in
vorgebliche  Bedeutungsschwere.

Angeblich nicht absurd

Woher  kommen  die  Weisheiten,  die  richtigen  Fragen,  die
richtigen  Anleitungen?  Anders  als  beispielsweise  bei  Franz
Kafka oder Samuel Beckett, an die man angesichts des scheinbar
absurden Bühnengeschehens durchaus denken mag, wird es in „The
Prisoner“ Antworten auf solche Fragen geben. Nur vermitteln
die sich nicht in der Inszenierung. Alles passiert irgendwie
und  ohne  erkennbare  Mechanik,  und  deshalb  vermag  dieses
Theater beim Zuschauer kaum die assoziative Maschine in Gang
zu setzen, ihn weiterdenken zu lassen, die Dinge gar auf sich
und die eigene Existenz zu beziehen.

Weitere  Distanz  schafft  übrigens  das  Spiel  in  englischer
Sprache, die vollends oft erst verständlich wird, wenn man die
deutsche Übertitelung liest. Und mit ein wenig Wehmut denkt
man an atemberaubende Theaterarbeiten Peter Brooks wie „Der
Mann, der seine Frau mit einem Hut verwechselte“ nach der
Vorlage von Oliver Sacks. Aber das ist schon lange her.

Fünf Bühnenkünstler aus Paris

Hayley  Carmichael,  Hervé  Goffings,  Omar  Silva,  Kalieaswari
Srinivasan und Vasant Selvam heißen die Akteure des Pariser
Théâtre des Bouffes du Nord, die untadelig spielten, denen das
Stück  schauspielerisch  aber  auch  relativ  wenig  abverlangt.



Lange 80 Minuten, wohlwollender Applaus.

Keine weiteren Vorstellungen in Recklinghausen

 

 


