
Reales Drama: „Die Kinder von
Opel“  am  Schauspielhaus
Bochum
geschrieben von Katrin Pinetzki | 24. Oktober 2014

Ende des Jahres schließt das Opel-Werk
in  Bochum  für  immer.  Der
Automobilhersteller  kam  Anfang  der
1960er  Jahre  und  läutete  den
Strukturwandel ein: Die ersten Zechen
in  Bochum  hatten  damals  längst  dicht
gemacht, Opel war der Hoffnungsträger.
Sein Ende hinterlässt ein Trauma.

Das  Schauspiel  Bochum,  traditionell  stark  verwurzelt  im
Alltagsleben der Stadt, leistet schon seit einem Jahr kreative
Traumatherapie mit seinem „Detroit-Projekt“. Einen Abschluss-
Beitrag lieferte nun die Künstlergruppe „kainkollektiv“: Im
Theater  unter  Tage,  der  kleinsten  Spielstätte  des
Schauspielhauses, hatte „Die Kinder von Opel“ Premiere.

„kainkollektiv“, das sind Mirjam Schmuck und Fabian Lettow.
Konzept, Regie und Text stammen von ihnen, und sie benötigen
für ihren Abend keinen einzigen professionellen Schauspieler.
Mit Mitteln des Theaters, der Performance, der Recherche holen
sie das reale Drama auf die Bühne – und lassen keine „Typen“
zu Wort kommen – sondern echte Menschen. Den Großteil des 75-
minütigen Abends verbringen die Zuschauer damit, sich die acht
Stationen der Bühne zu erlaufen, in denen diese „Kinder von
Opel“ ihre Geschichten erzählen.

Da ist die 12-Jährige, deren Opa Opelaner war. Sie sagt, dass
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sie  sich  einen  Park  auf  der  freiwerdenden  Industriefläche
wünscht, und dass sie den Anblick der schmutzigen Arbeiter
beim Essen im Schnellrestaurant manchmal auch etwas ekelig
fand.

Da ist der gelernte Zerspanungsmechaniker, der noch immer bei
Opel am Band arbeitet. Im Live-Interview erzählt er, was in
seinem Zwei-Minuten-Takt alles zu tun ist, berichtet von der
Isolierung im Kotflügel, von Leitungen und Schläuchen, die im
Motorraum  verbunden  werden  müssen,  von  der  Gasleitung  im
hinteren Radkasten rechts. Er braucht länger als zwei Minuten,
um seine Arbeit zu beschreiben.

Da ist die Osteopathin, die die körperlichen und emotionalen
Blockaden der Opelaner behandelt, und der Mann, der in Herne
mit Leidenschaft ein Opel-Museum führt.

Eingebunden  sind  ihre  Geschichten  in  eine  aus  dem  Off
gesprochene  Erzählung,  die  Illustratorin  Julia  Zejn  mit
animierten,  an  die  Wand  projizierten  Zeichnungen  lebendig
werden lässt: Kurz vor Ende der letzten Schicht ist das Opel-
Werk einfach aus „Botown“ verschwunden. „Es war unser Werk,
also haben wir es eingepackt und mitgenommen“, heißt es am
Ende – „unsere eigene Transfergesellschaft“. Wieder aufgebaut
wurde es bei General Motors im Zentrum von „Motown“ (Detroit),
also „dort, wo es herkommt“.

Dass diese Verbindung einzelner Erzählungen kein ganz rundes
Bild ergeben – geschenkt. Der Abend leistet einiges, bietet
unbekannte  Perspektiven  auf  ein  zuende  gehendes  Stück
Industriegeschichte, holt einmal mehr die Stadt ins Theater
und bringt das Theater in die Stadt. Er bespielt eine künftige
Leerstelle, und er holt ein Thema ganz nah heran, das für
einen Gutteil des Theaterpublikums sonst ziemlich weit weg
ist.

Die nächsten Termine stehen hier.



Wie  die  Kirche  aufklären
wollte  –  „Komm  in  meinen
Wigwam“  im  Dortmunder
Schauspiel
geschrieben von Rolf Pfeiffer | 24. Oktober 2014

Ein  beschwingter  Moderator,
ein  irritierter  Knabe
(Ekkehard  Freye  und  Leon
Müller)  im  übermächtigen
Blümchensex.  (Foto:  Theater
Dortmund/Birgit Hupfeld)

Das sittliche Wohlergehen des jungen Menschen ging ihnen über
alles. Beschützt und behütet sollte er seinen Weg in die Welt
der  Erwachsenen  finden.  Wenn  da  nur  diese  fluchwürdige
Sexualität nicht gewesen wäre, die ja irgendwie zum Leben
dazugehört, aber doch mächtig stört. Zumal sie den jungen
Menschen beiderlei Geschlechts ablenkt vom Pfad der Tugend.
Oder vom Pfad des Herrn, der tunlichst ein katholischer sein
sollte.

So  hat  sich  die  Kirche  in  vergangenen  Zeiten  viel  Mühe
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gegeben, Pubertierenden samt ihren „schmutzigen Gedanken“ mit
einer  Vielzahl  von  Jugendbüchern  hilfreich  zur  Seite  zu
stehen. Und eine Fülle von Peinlichkeit hervorgebracht, die
ihresgleichen sucht und großen Unterhaltungswert hat.

Ein besonders bemühter und produktiver Verfasser kirchlicher
Jugendschriften war in den frühen 50er Jahren der Päpstliche
Ehrenprälat Berthold Lutz, der 2013 im gesegneten Alter von 90
Jahren dahinging und dessen reiches Schaffen nun Widerhall in
einem Theaterstück findet. „Komm in meinen Wigwam“ heißt es,
im Studio des Dortmunder Theaters erlebte es seine Premiere.

Der  Prälat  (Heinrich
Fischer).  (Foto:  Theater
Dortmund/Birgit  Hupfeld)

Autor und Regisseur des Stücks ist Wenzel Storch, der vordem
unter anderem als Filmemacher („Sommer der Liebe“, „Die Reise
ins  Glück“)  oder  Kolumnist  („Der  Bulldozer  Gottes“)  in
Erscheinung  trat.  Ihn  drängt  es  auch  im  fortgeschrittenen
Alter  noch,  Lächerlichkeit  und  passagenweise  auch
Schlüpfrigkeit  jener  „Aufklärungsschriften“  aus  den  frühen
50er Jahren zu entlarven.

Das Stakkato unsäglicher Zitate indes, das mancher vielleicht
erwartete, bleibt in der Inszenierung aus. Eher betulich wird
das Eine oder Andere aus dem Leben des Prälaten berichtet,
werden  andeutungsschwere  Buchtitel  und  Textpassagen  mit
anscheinend  unfreiwilligem  (homo-)erotischem  Inhalt
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präsentiert, wirkt etwa ein Kapitel über ein Zeltlager mit dem
Kaplan  plötzlich  wie  eine  nicht  mehr  ganz  jugendfreie
Verführungsgeschichte. Worte bekannter Dichter mit eindeutig
erotischer  Konnotation  gelangen  zu  Gehör  und  zeigen  eine
verblüffende thematische Nähe zu den Hervorbringungen Berthold
Lutz’.

Thorsten  Bihegue  (links)
sorgt  als  „Wissenschaftler“
für  größte  Heiterkeit  auf
der Bühne. Ob er das Alter
Ego  von  Wenzel  Storch  ist
oder nicht, diskutierte das
Publikum  nach  der
Vorstellung  kontrovers.
(Foto:  Theater
Dortmund/Birgit  Hupfeld)

All  dies  geschieht  in  einer  Bühnenshow,  in  der  ein
geschniegelter Entertainer (Ekkehard Freye) sein Publikum zur
„Pilgerreise  in  die  wundersame  Welt  der  katholischen
Aufklärungs-  und  Anstandsliteratur“  (Untertitel)  einlädt.
Weitere  Mitwirkende  sind  ein  Mädchen  und  ein  Knabe  (Jana
Katharina  Lawrence  und  Leon  Müller),  zwei  Meßdiener(Finnja
Loddenkemper und Maximilian Kurth) und der Kaplan selbst, dem
Heinrich Fischer aus dem Seniorenclub des Schauspielhauses mit
seinem  urwestfälischen  Zungenschlag  starken  Charakter
einhaucht. (Er bleibt nur viel zu sympathisch).

http://www.revierpassagen.de/27587/wie-die-kirche-aufklaeren-wollte-komm-in-meinen-wigwam-im-dortmunder-schauspiel/20141022_1436/komm-in-meinen-wigwam-5


Den größten Anteil am Unterhaltungswert dieses Abends jedoch
hat ohne Frage Thorsten Bihegue, der als „Wissenschaftler“
dabei ist und mit pennälerhaft-schlaksiger, ungemein lebhafter
Körpersprache für Heiterkeit sorgt. Wenn er als Zerrbild eines
Showmasters  verdruckste  Jugendbuchtitel  enthusiastisch
präsentiert, ist das ein komödiantischer Höhepunkt des Abends.

Weiterhin wirken Damen und Herren des Dortmunder Sprechchores
mit – mal als Nonnenchor, mal als wunderbar dekorierte bunte
Blumen,  Blüten,  Samendolden,  Fruchtstempel  usw.  (Bühne  und
Kostüme: Pia Maria Mackert). Ja, es geht um Sex, doch immer in
der  Light-Version,  dramatische  Spitzen  bleiben  aus.  Man
unterhält man sich gut in diesen 80 Minuten, die von einer
vergangenen Zeit erzählen und augenzwinkernd in ihr verharren.

Weder nimmt das Stück ausdrücklich Bezug auf die zahlreichen
Mißbrauchsskandale der Gegenwart, noch zeigt es uns Menschen,
die unter sexuellen Übergriffen der Geistlichkeit leiden oder
zerbrachen. Beides hätte ja nahe gelegen. Nein, Wenzel Storch
beschränkt sich darauf, Unzulänglichkeit, Lächerlichkeit und
Verkrampftheit bloßzustellen und das Weiterdenken dem Publikum
selbst  zu  überlassen  –  über  die  Zusammenhänge  zwischen
Unterdrückung von Sexualität in der Pubertät und sexuellen
Gewalthandlungen im Erwachsenenalter beispielsweise.

Die  Welt  ist  voller
Blümchensex,  den  der
Dortmunder  Sprechchor  in
passender  Kostümierung
stilvoll  auf  die  Bühne
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bringt.  Die  phantasievollen
Dekorationen stammen von Pia
Maria  Mackert  (Bühne  und
Kostüme).  (Foto:  Theater
Dortmund/Birgit  Hupfeld)

Zudem  legt  das  Stück  nahe,  sich  gesellschaftliche
Kontinuitäten der Adenauer-Zeit vor Augen zu führen. Wie etwa
konnte wenige Jahre nach der Menschheitskatastrophe Zweiter
Weltkrieg  sich  eine  (katholische)  deutsche  Erwachsenenwelt
schon wieder anmaßen, die Jugend so erbarmungslos zu erziehen
und zu formen? Welche eigenen Ängste und Gelüste wollten die
oft  traumatisierten  Erwachsenen  in  ihrer  Kindererziehung
bekämpfen? Gedanken wie diese beim Publikum zu belassen und
sie nicht als laut auftrumpfendes, hoch emotionales Theater zu
inszenieren, macht den Dortmunder „Wigwam“ zu einer klugen,
geschmeidigen Inszenierung, die gleichwohl ohne Tragik nicht
ist. Schließlich auch fragt man sich, was einen Künstler wie
Wenzel Storch zu so obsessiver, lebenslanger Beschäftigung mit
seinem Thema veranlaßt.

Herzlicher Applaus.

Infos: http://www.theaterdo.de/detail/event/829/?not=1

Der Beitrag ist in ähnlicher Form im Westfälischen Anzeiger
(Hamm) erschienen.

„Eine Jugend in Deutschland“
am  Schauspiel  Essen:  Ein

https://www.revierpassagen.de/27554/eine-jugend-in-deutschland-am-schauspiel-essen-ein-projekt-das-zu-viel-will/20141020_1514
https://www.revierpassagen.de/27554/eine-jugend-in-deutschland-am-schauspiel-essen-ein-projekt-das-zu-viel-will/20141020_1514


Projekt, das zu viel will
geschrieben von Katrin Pinetzki | 24. Oktober 2014

Foto: Thilo Beu

Die Idee hat schon viel Wahnsinniges: den Ersten Weltkrieg auf
die Bühne zu bringen und noch dazu die Bundeswehr-Einsätze in
Afghanistan;  die  Autobiografie  des  jüdischen  Autors  und
Verdun-Kämpfers Ernst Toller zu inszenieren, verknüpft mit den
Schicksalen aus Afghanistan heimkehrender Soldaten. Regisseur
Moritz Peters und Dramaturgin Carola Hannusch haben es am
Essener Schauspiel gewagt. „Eine Jugend in Deutschland – Krieg
und Heimkehr 1914/2014“ erlebte am Samstag die Uraufführung.

Das Stück hat Projekt-Charakter, ist eher Collage denn Drama:
als Text-Vorlagen dienen neben der Autobiografie Tollers auch
Briefe, Reden, Erlebnisberichte oder Interviews.

Die Drehbühne rotiert wie das Rad der Geschichte, immer wieder
wechseln die sieben Schauspieler ihre Identität, werden von
den  Zeitgenossen  Tollers  zu  Bundeswehr-Soldaten  heute.  Es
schälen sich Geschichten und Schicksale heraus: Da ist die
Ärztin,  die  in  Afghanistan  die  Opfer  eines
Selbstmordattentäters versorgen musste. Die Fahrerin, die ein
Kind überfuhr. Der Soldat, der den Tod eines Kameraden nicht
verhindern konnte. Nach ihrer Rückkehr leiden sie an PTBS, der
posttraumatischen  Belastungsstörung.  Alle  Strategien,  damit
klarzukommen,  haben  eines  gemein:  Jeder  kämpft  für  sich
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allein, die Trauma-Bewältigung bleibt Privatsache. „Wenn ich
schon  nicht  vergessen  kann,  will  wenigstens  ich  vergessen
werden“, sagt einer der Rückkehrer.

Foto: Thilo Beu

Anders geht Ernst Toller mit seinem Kriegstrauma um: „Ich kann
auf die Zukunft Deutschlands Einfluss nehmen!“ Seine Zeit in
den  Schützengräben  hat  ihn  politisiert,  macht  ihn  zum
radikalen Pazifisten und Chef der Bayerischen Räterepublik –
bis er hadert: Darf oder muss man nicht doch Gewalt anwenden,
um schlimmere Gewalt zu verhindern? Eine Frage, die im Stück
mehrfach auftaucht.

Einiges  gelingt  diesem  Abend  erstaunlich  gut  –  etwa  die
Andeutung  des  Frontgeschehens  mit  wenigen,  effektvollen
Mitteln. Großen Anteil daran hat auch Lisa Marie Rohdes Bühne,
die mit nichts als schwarzen Holzkisten ausgestattet ist. Der
Hintergrund  ist  eine  mehrere  Meter  hohe,  die  Bühne  halb
umschließende  Leinwand,  auf  der  staccato-artig  verfremdete
Live-Aufnahmen des Bühnengeschehens und historische Aufnahmen
flimmern. Geduckt schleppen sich die Soldaten auf der erdigen
Drehbühne voran, dazu ein martialischer Sound. Einige Szenen
später ist es heller Wüstensand, der von der Decke rieselt:
Afghanistan. Die Schauplätze ändern sich, das Drama bleibt
gleich.

Vieles aber gelingt dem 135-minütigen Abend nicht, und das
liegt  vor  allem  an  der  gewählten  Form.  „Eine  Jugend  in
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Deutschland“ will eben doch mehr sein als Collage. Regisseur
Peters will zum einen eine Diskussionsgrundlage zur Frage der
Kriegsbeteiligung  liefern,  zum  anderen  will  er  Geschichten
erzählen,  und  zwar  zu  viele:  Tollers  Leben  und  heutige
Soldaten-Schicksale, Trauma-Bewältigung und Kriegserfahrung.

Im Falle der scharf umrissenen Afghanistan-Schicksale gelingt
das noch am ehesten. Man taucht immer wieder kurz ein in die
Langeweile ereignisloser Monate im Lager, in den Horror der
Ärztin nach einem Attentat.

Blutleer bis zum Ende bleibt jedoch ausgerechnet die Figur
Ernst Toller (Stefan Diekmann), die in kurzen biografischen
Stationen  von  der  Kindheit  in  Posen  bis  zum  Selbstmord
letztlich zu breit und zu wenig intensiv ausgeleuchtet wird.
Ernst Toller fungiert im Stück allzu deutlich nur als Träger
von Botschaften. Das ist schade.

Hier geht es zu den Terminen.

(Der  Beitrag  erschien  zuerst  im  „Westfälischen  Anzeiger“,
Hamm).

Stimme der Vernunft: Goethes
Iphigenie  am  Düsseldorfer
Schauspielhaus
geschrieben von Eva Schmidt | 24. Oktober 2014
Kühl und klar schwebt Iphigenie (Tanja Schleiff) über dem
Boden: Denn ihr Tempel besteht aus einer schlichten Plattform,
an  Schnüren  aufgehängt.  Ihre  Religion  heißt  Vernunft  und
Menschlichkeit  statt  archaischer  Opferrituale.  Dieses
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„aufklärerische“  Gedankengut  hat  die  Tochter  des
Griechenkönigs  Agamemnon  auf  ihre  Zufluchtsinsel  Tauris
mitgebracht. Nach und nach ist es ihr gelungen, König Thoas
(Andreas  Grothgar)  und  seinen  Untertanen  die  blutigen
Menschenopfer  auszutreiben.

Foto:  Programmheft
zu
Iphigenie/Düsseldorf
er Schauspielhaus

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

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

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

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

Karten und Termine:
www.duesseldorfer-schauspielhaus.de

Klug und beschwingt: „Frauen
am  Rande  des
Nervenzusammenbruchs“  in
Bochum
geschrieben von Rolf Pfeiffer | 24. Oktober 2014
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Hier droht ein Nervenzusammenbruch. Szene mit (v.l.)
Sabine Osthoff (Candela), Anna Döing (Marisa), Bettina
Engelhardt  (Pepa)  und  Matthias  Eberle  (Carlos).  Im
Hintergrund  Katharina  Linder  (Lucia).  (Foto:  Diana
Küster/Schauspielhaus Bochum)

Der langjährige Lebenspartner hat sich per Anrufbeantworter
verabschiedet und das gemeinsame Apartment verlassen. Außerdem
stellt sich heraus, dass er vorher verheiratet war und Vater
ist. Und die Neue ist die Anwältin seiner Ex und nach eigenem
Bekunden Feministin. Hemmungslos nutzt Iván, dieser Lump, die
Frauen aus, mit ein paar belanglosen Worten – „Blablabla“ –
bricht er scheinbar Mal für Mal mühelos ihren Willen.

Das wäre in Kürze die Grundkonstellation des Stücks, einer
Beziehungskomödie ganz offenbar mit Neigungen zum politisch
Unkorrekten und zu gewissen Schlüpfrigkeiten. Oder doch eher
eine Tragödie? Gegeben wird im Bochumer Schauspielhaus das
Musical  „Frauen  am  Rande  des  Nervenbruchs“  nach  dem
gleichnamigen Film von Pedro Almodóvar aus dem Jahr 1987.

Wie  dem  spanischen  Filmemacher,  so  ist  auch  Regisseurin
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Barbara  Hauck  vor  kräftigen  Klischees  nicht  bange.  Den
Hauptpersonen begegnen wir deshalb gleich zu Beginn natürlich
beim  Friseur,  wo  sie  unter  Trockenhauben  sitzend  bunte
Magazine lesen und geziert Espresso trinken. Lucía (Katharina
Linder),  Candela  (Sabine  Osthoff)  und  Marisa  (Anna  Döing)
entsprechen  den  gängigen  Weibchen-Mustern  voll  und  ganz,
wackeln beim Gehen heftig mit dem Hintern und tratschen alles
in Grund und Boden.

Pepa (Bettina Engelhardt), die aktuell Verlassene, lernen wir
ein wenig später kennen, wenn sie das gemeinsame Apartment
(weiter  hinten,  weiter  oben  auf  der  Bühne)  verlassen
vorfindet. Und an wieder anderer Stelle sehen wir bald schon
das  junges  Paar  Marisa  und  Carlos  (Matthias  Eberle),  das
endlich  eine  eigene  Wohnung  haben  will  und  deshalb  seine
„klammernde“  Mutter  (Lucía)  samt  gemeinsamer  Wohnstätte
loswerden muss.

Stefan  Hartmann  (Ambite),
Katharina  Linder  (Lucia),
Bettina  Engelhardt  (Pepa),
Lou Zöllkau (Ana Cristina),
Nicola  Mastroberardino
(Taxifahrer).  (Foto:  Diana
Küster/Schauspielhaus
Bochum)

Die  häufigen  Wechsel  der  Handlungsstränge  und  Spielorte
bewältigt  diese  Inszenierung  mit  einem  Bühnenbild  aus
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Plattformen, die sich nach Bedarf heben und senken und auf
denen die Szenen spielen. Treppen verbinden sie (Bühne: Mara
Henni Klimek).

Auch die Musiker sitzen auf einer Plattform und verschwinden
deshalb  ab  und  zu  im  Untergrund.  Requisiten  schweben  bei
Bedarf vom Schnürboden herab, Telefonhörer vor allem, zudem
Verkehrsschilder  und  Ampeln,  wenn  als  Spielort  die  Stadt
Madrid gemeint ist. Dann kommt auch einige Male der launige
Taxifahrer  (Nicola  Mastroberardino)  ins  Spiel,  ein  großer
Kundinnenversteher mit gut sortiertem Notfallsortiment.

Das  Auf  und  Ab  der  Ebenen  strukturiert  die  aufgekratzte
Handlung sinnvoll, ohne deshalb dem Tempo zu schaden. Einige
Male  ergeben  sich  dabei  zudem  so  erstaunliche
Perspektivwechsel,  dass  man  vermeint,  dreidimensionalen
Kamerafahrten beizuwohnen.

Kinofilme auf die Theaterbühne zu bringen, ist in den letzten
Jahren Mode geworden, die Qualität der Resultate schwankt.
Diese „Frauen am Rande des Nervenbruchs“ allerdings wurden
nicht in Bochum adaptiert, sondern stammen von den Amerikanern
Jeffrey Lane (Buch) und David Yazbek (Musik und Liedtexte).
Sie  machten  aus  Almodóvars  Film  ein  veritables  Broadway-
Musical, das 2010 in New York seine Uraufführung erlebte.
Deutschsprachige  Erstaufführung  war  2012  in  Graz.  Aber
natürlich  verleugnet  dieses  Bühnenstück  seine  filmische
Vorlage keineswegs, und in Bochum pointiert es sie sogar.
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Veronika  Nickl  (Paulina),
Michael  Schütz  (Ivan).
(Foto:  Diana
Küster/Schauspielhaus
Bochum)

Der  weltweite  Erfolg  von  Amodóvars  wahrscheinlich
bedeutendstem Film liegt gewiss weniger im Gang der Handlung
als in einer ungewöhnlichen Empathie und im Perspektivwechsel.
Almodóvar hält zu den Frauen, zu allen, die hier vorkommen, er
spielt  sie  nicht  dramaturgisch  gegeneinander  aus.  Und  er
zeigt, dass sie nicht wehrlos sind.

Wahrscheinlich stimmt es ja, dass das treulose und zynische
Gebaren  Iváns  (Michael  Schütz)  sie  eher  an  den  Rand  des
Nervenzusammenbruchs als zum Griff nach dem Revolver treibt.
Doch  einerseits,  das  demonstriert  die  in  die  Handlung
eingebaute  Terroristenfahndung  mit  schusswaffenfuchtelnden
Fahnderdeppen,  wären  Pistolen  wohl  auch  keine  Lösung.
Andererseits  entwickeln  die  von  Iván  betrogenen  Frauen
schließlich doch ein gewisses gemeinsames Selbstverständnis,
aus dem Stärke erwächst, ein zartes Pflänzlein, für das das
Wort Solidarität noch zu stark wäre. Aber immerhin.

Die Gesangsdarbietungen vermögen nur begrenzt zu überzeugen.
Trotz  Mikroports  bleibt  viel  Text  unverständlich,  und
angesiedelt  irgendwo  zwischen  60er-Jahre-Kino  und  Webber-
Musical  strotzen  die  Melodien  nicht  unbedingt  vor
Originalität.  Immerhin  jedoch  singen  Bochumer
Theaterschauspieler  besser  als  viele  Kollegen  anderer
Revierbühnen.

Musiziert indes wird exzellent von einer (offenbar namenlosen)
siebenköpfigen Kombo unter der Leitung von Tobias Cosler. Sie
bringt eindrucksvoll auch die Ouvertüren vor und nach der
Pause zu Gehör, die mit ihren manchmal schrillen Tönen auf
moderat  swingender  Unterlage  an  das  Weillsche  Intro  zur
Dreigroschenoper denken lassen, die – ein Zufall? – sich dem



Motiv  der  sexuellen  Hörigkeit  kaum  weniger  hingebungsvoll
widmete als nun das Bochumer Almodóvar-Musical.

Anders als zum Beispiel Dortmund wählt Bochum zum Spielzeit-
Auftakt die sichere Seite und verzichtet auf inszenatorische
Experimente. Das ist nicht verwerflich. Diese „Frauen am Rande
des  Nervenzusammenbruchs“  kommen  erfrischend  leicht  daher,
sind unterhaltsam, ohne seicht zu werden. Die gleichermaßen
kluge wie beschwingte Einrichtung des Stoffs blendet tragische
Valeurs keineswegs aus, ohne jedoch dem Publikum die Freude am
Theaterbesuch  zu  nehmen.  Wenn  Pedro  Almodóvar  im  Parkett
gesessen hätte, wäre er wohl zufrieden gewesen.

Nächste Termine: 1. und 19. Oktober, 21. und 22. November 2014

http://www.schauspielhausbochum.de/spielplan/frauen-am-rande-d
es-nervenzusammenbruchs/

Warum  das  Zigeunerleben  gar
nicht  lustig  ist  –  eine
moralische „Odyssee“ in Essen
geschrieben von Rolf Pfeiffer | 24. Oktober 2014
Vorn  auf  der  Bühne  sitzt  eine  Gruppe  übermütiger,  weiß
gekleideter Männer und Frauen um den Tisch herum, isst, trinkt
und schwadroniert – stets im Chor – über ihre Reise, die
andauert, weil sie sich ziemlich verpeilt haben. Die Gruppe
ist in ihrer Gesamtheit offenbar Odysseus, nämlicher Held der
Odyssee, der auf seiner zehn Jahre währenden Rückreise von
Troja  nach  Ithaka  einer  Menge  verstörender  Wesen  und
Gesellschaften  begegnete.
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Von  links:  Axel
Holst,  Ines  Krug,
Jan  Jaroszek,
Thomas  Meczele,
Stephanie
Schönfeld,  David
Simon  (Foto:
Theater Essen/Thilo
Beu)

Weiter hinten auf der Bühne finden im Verlauf des Stücks die
Begegnungen mit den Fremden statt. Hier kommen die Zigeuner
ins Spiel, die der Titel ankündigte. „Die Odyssee oder: Lustig
ist das Zigeunerleben“ heißt die Produktion, die jetzt im
Essener Grillo-Theater ihre Uraufführung erlebte und für die
Regisseur Volker Lösch („nach Homer mit Texten von Roma, Sinti
und Gadsche“) auch die Textfassung erstellte.

Man  sieht:  Dem  Projekt  liegt  ein  konzeptioneller  Gedanke
zugrunde, nämlich der, dass Homers Begegnungen mit dem Fremden
in  unseren  Begegnungen  mit  den  „Zigeunern“  eine  Analogie
haben.  Lustig  ist  das  Zigeunerleben  bei  den  Lotophagen,
gefährlich  aber  sind  diese  Leute,  wenn  sie  als
menschenfressende  Zyklopen  daherkommen.  Und  ihr  skandalöser
Umgang mit Frauen – aber auch das skandalöse Verhalten der
Frauen selbst – findet Entsprechungen in den Episoden mit
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Circe, Calypso oder den Sirenen.

Die exotischen Völker und Figuren spielt eine sechsköpfige
Roma-und-Sinti-Gruppe, die ihre Rollen in jeder Episode jedoch
zügig verlässt, um mit trotziger Attitüde vorzutragen, wo und
wie sie benachteiligt werden – in der Schule, bei der Arbeit,
bei der Wohnungssuche und so fort. Insbesondere die Behandlung
der  Sinti  und  Roma  in  südosteuroäischen  Ländern  wird
gegeißelt, und die just am Tag der Uraufführung beschlossene
Änderung des Asylrechts, die Serbien, Mazedonien und Bosnien-
Herzegowina per Gesetz zu „sicheren Herkunftsstaaten“ macht,
wird als Ungeheuerlichkeit geschmäht.

Die politischen Mißstände sollen nicht bestritten werden, doch
das macht die Inszenierung nicht besser. Leider gilt wie oft
auch hier, daß gut gemeint nicht immer gut gemacht ist. Die
Verknüpfung von Odyssee und Roma-und-Sinti-Problematik wirkt
weit hergeholt, Aha-Erlebnisse bleiben aus; der Duktus der
Aufführung ist trotz der munteren weißen Partytruppe hölzern,
der ermüdende Textvortrag ausschließlich im Chor hat daran
erheblichen Anteil. Zudem monologisieren die jungen Roma und
Sinti fast ausnahmslos von der Rampe in das Publikum hinein.
Auch wenn sich „Schwarz“ und „Weiß“ auf der Bühne manchmal
ziemlich nahe kommen, Rollen und Kostüme zum immer besseren
Verständnis in einer Szene gar getauscht sind, finden Dialoge
praktisch nicht statt.

Von  links:  Faton  Mistele,
David  Simon,  Axel  Holst,
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Sandra  Selimović,  Slaviša
Marković,  Melanie  Joschla
Weiß,  Thomas  Meczele,  Ines
Krug,  Nebojša  Marković,
Stephanie  Schönfeld  (Foto:
Thilo Beu/Schauspiel Essen)

Die  zornige  Selbststilisierung  der  jungen  Roma-und-Sinti-
Darsteller als Opfer von Ausgrenzung, Ausbeutung, Rassismus
und  so  weiter  in  Vergangenheit  und  Gegenwart  wirkt
selbstgefällig und wenig produktiv. Dem Regisseur sollte zu
denken geben, dass die Jugend mit ihrem manchmal recht feinen
Gespür für Richtig und Falsch das Wort „Opfer“ vor Jahren
schon zu einem Schimpfwort gemacht hat, wahrscheinlich nicht
zuletzt  wegen  seines  inflationären  Gebrauchs.  Eine
stanzenhafte Aufteilung der Gesellschaft in Opfer und Täter,
wie Lösch sie unterschwellig vornimmt, ist auch aus diesem
Grund  geradezu  kontraproduktiv.  Überdies  bestätigte  sie
übelwollenden  Teilen  des  Publikums  (falls  vorhanden)  auf
perfide Weise, dass Zigeuner eben anders sind.

In  späteren  Szenen  erzählen  die  sechs  Sinti-und-Roma-
Schauspieler von sich persönlich, ihrer Selbstwahrnehmung und
ihrem Selbstverständnis in einer Welt der „Weißen“ (Nicht-
Sinti-und-Roma),  von  ihren  Berufswünschen  (Filmemacher,
Musiker,  Schauspieler…),  vom  Stress  untereinander  und  in
archaischen Familienstrukturen. Unübersehbar besteht hier die
inszenatorische  Absicht,  Vorstellungen  von  grundlegender
Andersartigkeit  ad  absurdum  zu  führen.  Nur  war  die
Andersartigkeit bis dahin lediglich eine Behauptung, der man
folge konnte oder auch nicht. Und mit der Odyssee hat das
alles  gar  nichts  zu  tun,  eher  mit  dem  brachialen
Welterklärungsdrang  dieser  Inszenierung.



Von  links:  David  Simon,
Thomas Meczele, Axel Holst,
Ines  Krug,  Jan  Jaroszek,
Stephanie  Schönfeld  (Foto:
Thilo Beu/Schauspiel Essen)

Ein Lob verdient die Ausstattung von Carola Reuther (Bühne,
Kostüme,  Projektionen),  die  ein  halb  offenes,  auf  einer
Drehbühne installiertes weißes Haus in hübscher dialektischer
Manier  zur  Spielstätte  der  Fremden  wie  auch  zur
Projektionsfläche  spießbürgerlicher  Sehnsüchte  wie  auch
Überfremdungsängste macht. Erst ganz am Schluss werden hier
statt bunter Hintergrundbeleuchtungen richtige Farben auf die
Wand geworfen. Wenn Odysseus und seine Mannen sich anschicken,
Penelope von ihren „Freiern“ zu befreien und ein gnadenloses
Blutbad  anrichten,  zerplatzen  blutrote  Farbbeutel  auf  der
weißen Wand. Eine feinsinnige Klimax, immerhin.

Die nächsten Termine: 26. Sept., 10. und 19. Okt.

Telefon: 02 01 / 81 22-200
Info-Hotline: 02 01 / 81 22-600
E-Mail: tickets@theater-essen.de
Infos: http://www.schauspiel-essen.de/stuecke/die-odyssee.htm
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„Zeitgenössische
Programmierung“:  Rückblick
auf  die  Triennale-Ära  von
Heiner Goebbels
geschrieben von Rolf Pfeiffer | 24. Oktober 2014

Die Triennale geht zu Ende,
in  die  Bochumer
Jahrhunderthalle  kehrt  Ruhe
ein Bis 2015 Johan Siemons
kommt  (Foto:
Ruhrtriennale/Jahrhunderthal
le Bochum)

Es ist – das Ende. Der Platz vor der Jahrhunderthalle wirkt
verlassen, hinten bei den Kühlbecken werden letzte Kulissen
von „Neither“ in Container verladen. Man kann das Rund des
Dampflokkessels erkennen, das in Wirklichkeit eben doch bloß
schwarz angestrichenes Sperrholz war. Die Ruhrtriennale 2014
geht zu Ende.

Am Sonntag (28. September) ist in Bochum Schluß mit dem Royal
Concertgebouw Orkest. Auch endet, was noch wichtiger ist, die
Drei-Jahre-Intendanz von Heiner Goebbels. Er wird sich wieder
seiner  Professur  für  angewandte  Theaterwissenschaften  in
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Gießen  widmen  und  komponieren.  Johan  Siemons  ist,  wie
berichtet,  sein  Nachfolger.  Und  deshalb  war  die  Abschluß-
Pressekonferenz am Mittwoch nicht nur eine Spielzeit-Bilanz,
sondern eine der Ära Goebbels, die von 2012 bis 2014 währte.

Drei Jahre Heiner Goebbels. Als sein Vorgänger Willy Decker
das Zepter übergab, viele werden sich noch erinnern, fragte
man Goebbels natürlich nach einem Konzept. Decker hatte da ja
wuchtig  vorgelegt  und  in  seinen  drei  Jahren  drei
Weltreligionen zu den Zentralthemen gemacht, Judentum, Islam
und Buddhismus. Goebbels jedoch schien kein Thema zu haben und
wurde am konkretesten stets mit dem, was er nicht vorhatte:
Keine religiös-philosophisch grundierten Rekonstruktionen des
Welt- und Kunstgeschehens, keine systematischen Begrenzungen
der  Kunstformen,  keine  Imperative.  Stattdessen:  Kunst  am
äußersten Rand, Kunst, von der nicht alle glaubten, daß sie
noch  rezipierbar  sei.  Das  gar  nicht  so  erwartungsfrohe
Publikum  drückte  sich  bisweilen  auch  bösartiger  aus:
Minderheitenprogramm, esoterischer Firlefanz, viel heiße Luft
in sündhaft teuren Produktionen.

Die  Intendanz  von  Heiner
Goebbels ist zu Ende (Foto:
Ruhrtriennale)

Heute muß man sagen: Goebbels hat tolle Programme gemacht.
Unvergeßlich  bleibt  in  seinem  ersten  Jahr  John  Cages
„Europera“, ein Theaterguckkasten mit Schiebekulissen, wie man
ihn sich in früheren Zeiten vor die Augen hielt, um die Tiefe
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eines Raumes im Modell zu erfahren, eine frühe 3D-Animation.
In  Bochum  hatte  der  Guckkasten  Hallendimension  bekommen,
hunderte  Helfer  schoben  und  zogen  die  scherenschnitthaften
Elemente  auf  den  verschiedenen  Tiefenebenen  ins  Bild  und
wieder hinaus, und dem Publikum gab man noch die Botschaft mit
auf  den  Weg,  daß  dies  keineswegs  eine  Opernadaption
darstellte.  Es  sei  sinnlos,  eine  bekannte  Handlung
wiedererkennen  zu  wollen,  hier  erfahre  das  europäische
Opernwesen zu den sparsamen Klängen von John Cage in Gänze
seine Zerlegung.

Provokation? Ja, auch. Doch der Abend war grandios. Es war
grandios, eine radikale Idee so hemmungslos materialisiert auf
der Bühne zu sehen.

Keine  Bange,  jetzt  werden  nicht  alle  Produktionen
durchgehechelt, die der Erwähnung würdig wären. Erinnert sei
auf jeden Fall aber doch an die hoch emotionale, tief zu
Herzen gehende Einrichtung von Helmut Lachenmanns „Das Mädchen
mit den Schwefelhölzern“ im Jahr darauf. Robert Wilson führte
Regie und spielte selbst mit. Partnerin und „Mädchen“ war
Angela  Winkler,  das  ganze  fand  vor  eigens  gezimmerten
Zuschauerrängen  statt,  die  eine  Art  vierseitigen  Trichter
bildeten und an deren oberem Rand sich rundherum die Musiker
positioniert hatten. Dolby surround war nichts dagegen. Aber
war das alles nötig für dieses kleine Zweipersonenstück?

Und  was  für  ein  wunderbarer  Wahnsinn  war  Harry  Partchs
Glasschlaginstrumentenladen,  in  dem  uns  sein  (tschuldigung)
Kitschstück „Delusion of the Fury“ mit ziemlich voraussehbarem
Soundtrack  vorgespielt  wurde!  Zweimal  teuer,  zweimal  ganz
großes Theater.

Kommen  wir  zum  Jahr  2014.  Die  beste  Inszenierung  der
Jahrhunderthalle, also des Gebäudes selbst, war bisher wohl
2006, in der Ära Flimm, Bernd Alois Zimmermanns „Soldaten“ in
der Regie von David Pountney. Hier war die Bühne (je nach
Blickwinkel) wenige Meter tief und einige hundert Meter lang



oder umgekehrt, und das Publikum fuhr auf schienengebundenen
Zuschauerrängen an dieser Bühne hin und her, immer dorthin, wo
gerade etwas los war. Hier wurde das Stilmittel Kamerafahrt
für  die  Bühne  auf  atemberaubende  Art  zur  „Publikumsfahrt“
adaptiert. Und man „er-fuhr“ die riesige Halle.

Furchterregend,
jetzt im Container:
die Lokomotive aus
„Neither“.  (Foto:
Ruhrtriennale)

Wie gesagt: Überzeugender hat bisher keine Inszenierung die
Riesendimensionen der Jahrhunderthalle zelebriert als nämliche
„Solaten“.  In  dieser  Triennale-Spielzeit  jedoch  ist  ihnen
Konkurrenz  erwachsen.  „Neither“  mit  der  Musik  von  Morton
Feldman und dem extrem sparsamen Text von Samuel Beckett kann
mit  Fug  für  sich  beanspruchen,  es  mindestens  ebenso  gut
gemacht zu haben. Hier durchleuchten starke Scheinwerfer an
einem Autokran das glasdurchwirkte nächtlich-schwarze Dach der
Jahrhunderthalle  und  machen  so  deren  schiere  Größe  ebenso
sichtbar  wie  ihre  Architektur,  die  zwischen  industrieller
Zweckmäßigkeit und schönem Gleichmaß Charakter zeigt. Da sich
die  Außenstrahler  am  Autokran  mitunter  auch  heftig  –
choreographisch – bewegen, haben sie einen großen Anteil am
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Spielgeschehen.  Überhaupt  muß  man  „Neither“  eine  der
bedeutendsten Produktionen dieses Jahres nennen, allein schon
wegen  des  (wiederum)  erheblichen  materiellen  Aufwands
inklusive  fahrender  Dampflok  und  fahrbarer  Tribüne.

Nicht weniger grandios war der opulente Opener „De Materie“ in
der Rege des Intendanten, alles vom Feinsten, aus dem Vollen
geschöpft, teuer und schön. Als Komponist schließlich brachte
Goebbels  sich  noch  mit  den  1994  uraufgeführten  „Surrogate
Cities“ in Erinnerung, in Duisburg naheliegenderweise mit der
„Ruhr“-Version.  Steven  Sloane  dirigierte  die  Bochumer
Symphoniker, die Sängerin Jocelyn B. Smith und vor allem der
„virtuose  Vokalist“  David  Moss  bleiben  in  dankbarer
Erinnerung. (Weniger die wuselige Chreographie von Mathilde
Monnier, die mit der Aufbietung von 140 Freiwilligen aus der
Region zwar unbedingt eine Fleißleistung ist, aber zu keinem
Zeitpunkt mit der Musik kraftschlüssig zusammenwuchs.)

Endlos könnte man aufzählen, doch was nützte es? Unbestreitbar
waren die Stücke, deren Auswahl Heiner Goebbels sehr nüchtern
„Zeitgenössische  Programmierung“  nennt,  die  wichtigsten
Produktionen  seiner  Intendanz.  Sie  erbrachten  einen
unerwarteten  Strauß  von  Kunsterlebnissen,  unvergeßlich  in
seiner  Einmaligkeit.  Und  in  einer  solchen  Qualität
wahrscheinlich  nicht  wiederholbar.  Glücklich,  wer
dabeigewesen.

Nachklapp

Bei  Bilanzpressekonferenzen  wird  in  der  Regel  eine
Erfolgsbilanz gezogen. Festivals und Spielzeiten sind immer
erfolgreich, wenn nicht größte Katastrophen dies verhinderten.
So war auch diesmal nur Gutes zu vernehmen, beginnend bei über
90-prozentiger Auslastung der Plätze und sich fortsetzend bei
formidablem Echo der Medien und der Fachwelt.

Deutlich wird aber auch wieder, daß Triennale-Kunst teuer ist.
14 Millionen betrug der Jahresetat, Goebbels konnte in seinen



drei Jahren mithin 42 Millionen ausgeben. Das ist viel Geld,
vor allem auch mit Blick auf das allgegenwärtige deprimierende
Geknappse  bei  anderen  Kultureinrichtungen.  Aber  Kunst  muß
nicht billig sein, und der Versuch, gute Kunst abseits der
ausgetretenen Pfade zu machen, kann noch teurer werden.

Warum also eine Triennale? Weil wir es uns – als Gesellschaft
– wert sind, könnte man vielleicht sagen. Und erst im zweiten
Satz  auf  die  positiven  wirtschaftlichen  Wirkungen  eines
Festivals wie der Ruhrtriennale für die Region hinweisen, auf
internationale Strahlkraft und Imageverbesserung.

www.ruhrtriennale.de

 

Von Mäusen und Mördern: Ernst
Tollers  „Hinkemann“  am
Düsseldorfer Schauspielhaus
geschrieben von Eva Schmidt | 24. Oktober 2014
Selten thematisiert ein Theaterabend mit solcher Wucht die
soziale Frage: Zugleich hochemotional und explizit politisch
zeigt Ernst Toller in „Hinkemann“, wie die kleinen Leute im
Krieg  verheizt  und  beschädigt  werden  und  was  diese
Versehrungen  ihren  Seelen  antun.  Die  Koproduktion  von
Düsseldorfer Schauspielhaus und dem Young Directors Project
der  Salzburger  Festspiele  kam  jetzt  am  Rhein  heraus  –  zu
Beginn der Intendanz von Günther Beelitz, der für zwei Jahre
das  Haus  leitet  und  ihm  zu  neuem  Ansehen  und  besseren
Auslastungszahlen  verhelfen  will.

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

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

Programmheft  von
Hinkemann/Schauspielh
aus Düsseldorf

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

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

Karten und Termine:
www.duesseldorfer-schauspielhaus.de

Die Leiden des Unternehmers:
Peter Handke in Bochum
geschrieben von Katrin Pinetzki | 24. Oktober 2014
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Foto: Pinetzki

„Egal  was  du  machst  –  mach  das  einzig  Wahre“,  spricht
Unternehmer  Hermann  Quitt  resigniert  und  bleibt  einfach
sitzen, während die Drehbühne ihn weiter und wegdreht. Mit
diesem  Werbespruch  einer  Brauerei  endet  in  Bochum  Peter
Handkes „Die Unvernünftigen sterben aus“.

Wäre es nach Handke gegangen, hätte Protagonist Quitt den
Abend nicht überlebt – im Original schlägt Quitt seinen Kopf
so lange gegen einen Fels, bis er reglos liegen bleibt. Das
Überleben aber, soviel wird klar, ist für den erfolgreichen,
aber an sich selbst scheiternden Unternehmer nicht unbedingt
die gnädigere Variante.

Vor zwölf Jahren stand Handkes Stück über den unglücklichen
Kapitalisten Quitt zum letzten Mal auf dem Bochumer Spielplan,
damals  in  einer  Inszenierung  des  Publikumsschrecks  Jürgen
Kruse. Der junge Regisseur Alexander Riemenschneider (Jahrgang
1981), der die Premiere in den Kammerspielen verantwortete,
verstörte mit seiner Inszenierung wohl niemanden mehr.

Unternehmer Quitt (Matthias Redlhammer) steht bei ihm am Rande
des  Burnouts.  Er  verabredet  mit  seinen  Mitbewerbern  ein
Kartell, hält sich jedoch an keine Absprache und ruiniert
seine Geschäftspartner. Antrieb ist jedoch weder Gier noch
Bosheit: Quitt scheint sich mit seinem Handeln selbst strafen
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zu  wollen.  Voller  Ekel  liefert  er  sich  den  Regeln  des
Kapitalismus  bis  zum  bitteren  Ende  aus.  Handelt  er  nun
vernünftig oder unvernünftig, indem er sich der Logik des
ökonomischen Systems konsequent unterwirft? Klar ist nur: Auf
die Vernunft berufen sie sich alle in diesem Stück.

„Die  Unvernünftigen  sterben  aus“  ist  eigentlich  ein
(Geschäfts-)Beziehungsdrama,  das  Psychogramm  einer
Gesellschaftsschicht, in der Menschen immer nur Mittel zum
Zweck  sind.  Da  ist  Diener  Hans  (Roland  Riebeling  mit
blasiertem  Blick),  der  als  Quitts  Sparringpartner  bezahlt
wird. Da sind die Unternehmerfreunde (Bernd Rademacher, Nils
Kreutinger,  Kristina  Peters)  und  der  Unternehmenspriester
(Marco  Massafra),  denen  es  weder  mit  erotischen  noch  mit
rhetorischen Manipulationen glückt, Quitt wieder auf Spur zu
bringen.  „Du  ruinierst  unseren  Ruf,  weil  du  dich  genauso
gebärdest, wie sich Otto Normalverbraucher einen Unternehmer
vorstellt“, appellieren sie verzweifelt.

Und da ist ihr Widersacher, Kleinaktionär Kilb. Daniel Stock
gibt  ihn  als  dynamischen  Systemkritiker,  der  mit  seinem
Engagement  ständig  mit  voller  Wucht  ins  Leere  läuft.  Mit
großen Augen steht er wie ein Maskottchen stets am Rande des
Geschehens, darf alles mithören und sehen – in der sicheren
Gewissheit  der  Unternehmer,  dass  er  eh  nichts  ausrichten
können wird.

Geschäftliches und Privates sind hier untrennbar miteinander
verzahnt; das zieht sich bis in Bühne und Kostüme fort: Quitt
trägt  Strickjacke  zu  Anzug  und  Krawatte  (Kostüme:  Lili
Wanner), und die Drehbühne besteht aus zwei exakt gleichen
Zimmern, die in ihrer modernen Gesichtslosigkeit gleichermaßen
Vorstandsbüro  und  Wohnzimmer  sein  könnten  (Bühne:  David
Hohmann).

Dann und wann geistert Quitts Frau (Judith van der Werff)
durch die Zimmer und spielt die Rolle, die Handke ihr in
diesem Drama zugedacht hat: keine, abgesehen vom Plappern,



Kichern, Posieren.

In dieser durchökonomisierten Welt, in der Migranten „unsere
Importe  aus  südlichen  Ländern“  heißen  und   Werbung  als
Lebenshilfe durchgeht, erinnern nur mehr kleine, Tic-artige
Ausbrüche  und  Verrücktheiten  daran,  dass  hinter  diesen
Unternehmerfiguren  Individuen,  Menschen  stecken.  Quitt
zumindest scheitert daran, sich zu befreien. Desillusioniert
erkennt er: Selbst wenn er es denn täte, das „einzig Wahre“ –
dann folgte er doch nur wieder den Regeln der Ökonomie. Es
gibt eben kein wahres Leben im falschen. Was daraus folgt,
bleibt auch bei Riemenschneider offen.

 Weitere Termine

(Der Text entstand für den Westfälischen Anzeiger, Hamm)

Rache ist auch keine Lösung –
ein begeisternder „Orest“ im
Bochumer Prinzregenttheater
geschrieben von Rolf Pfeiffer | 24. Oktober 2014

Schwarz ist die Heimaterde,
rot  das  Blut  –  die  neuen
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Herausforderungen  haben
Orest  (Alexander  Ritter)
gezeichnet.  (Foto:  Martin
Kaufhold/Prinzregenttheater)

Ein König, eine Königin, eine Tochter – der größte Teil des
Personals  steht  schon  am  Bühnenrand,  wenn  das  Publikum
eintrifft. Nur einige Papierbahnen, die auf dem Boden liegen
oder von der Decke hängen, deuten die Spielstätte zwischen den
Rängen an, einziges Möbel im Bild ist ein Ledersessel. In
großer Kargheit und strenger Fokussierung erwartet uns die
Tragödie. Das Bochumer Prinzregenttheater zeigt „Orest“.

Orest, zur Erinnerung, Prinz aus dem antiken Mykene, wird nach
seiner  Rückkehr  von  Schwester  Elektra  dazu  veranlasst,
Stiefvater und Mutter zu erschlagen, weil die das Leben ihrer
beider Vater auf dem Gewissen haben. Doch Volk und Gottheit
akzeptieren die Bluttat nicht, den königlichen Geschwistern
droht die Hinrichtung. Onkel Menelaos und Tante Helena sind
auch keine Hilfe.

Die Mordtaten reihen sich, die Erdgeister zürnen. Vergebung
und Erlösung, die den Wahnsinn stoppen könnten, sind nicht in
Sicht. Einige wenige Videoeinblendungen am Ende des Stücks
zeigen  aktuelle  Bombardierungen  in  arabischen
Bürgerkriegsgebieten  und  sollen  wohl  andeuten,  dass
desaströses  Rachedenken  bis  in  unsere  Zeit  hinein  seine
Fortsetzung findet. Leider kein abwegiger Gedanke.
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Familienbild mit Mutter (von
links):  Orest  (Alexander
Ritter),  Klytaimnestra
(Hella-Birgit  Mascus),
Chrysotemis  (Anna  Purwa).
(Foto:  Martin
Kaufhold/Prinzregenttheater)

Auch wenn der Titel des Stücks ein wenig abgespeckt hat, wenn
in Bochum nur noch „Orest“ statt „Orestie“ gegeben wird, weckt
er  doch  tiefe  Ehrfurcht.  Bedeutende  Regisseure  haben  die
tragische Geschichte des Atriden-Prinzen und seiner familiären
Entourage nach den Übersetzungen von Sophokles, Aischylos oder
Euripides in mitunter mehrtägigen Inszenierungen auf die Bühne
gestemmt.

Und nun macht sich das kleine Prinzregenttheater anheischig,
den ganzen Stoff in spärlicher (wiewohl stimmiger) Kulisse und
gerade einmal hundert Minuten zu erzählen, zuzüglich Pause.
Und das nicht als Klamauknummer à la „Shakespeares sämtliche
Werke  leicht  gekürzt“,  sondern  als  präzise,  konzentrierte
Analyse dessen, was beim Stamme der Atriden in die Katastrophe
führte.  Und  vielleicht  auch,  was  über  den  Einzelfall
hinausweist.

Den  Text  für  die  neue  Produktion  des  Prinzregenttheaters
lieferte – das Programm spricht viel zu bescheiden von einer
„Bearbeitung“  der  antiken  Vorlagen  –  John  von  Düffel,
ausgewiesener Dramatiker mit erheblichem Renommee. Sein Text
mit den prägnant kurzen, deutlichen Sätzen, die gleichwohl
noch  antikes  Versmaß  spüren  lassen,  ist  ein  radikaler
Gegenentwurf zu den schmuckreichen, unendlich gewundenen und
in  hoher  Emotion  vorzutragenden  (wenngleich  oft  auch  sehr
schönen) älteren Übersetzungen, die dem heutigen Publikum den
Zugang  zu  Antikenstoffen  nicht  eben  erleichtert  –  sofern
Theater  sich  überhaupt  noch  die  Mühe  der  Textvermittlung
macht.  In  der  kongenialen  Umsetzung  durch  Regisseurin  und



Hausherrin  Sibylle  Broll-Pape  sind  seine  Zeilen  ein
ausgesprochener  Glücksfall.

Nicht zuletzt diesem „modernen“ Text ist es zu verdanken, dass
die kompakte Nacherzählung des blutrünstigen Geschehens ihre
Charaktere  in  unerwarteter  Individualität  zeichnet.  Wir
begegnen  einer  keineswegs  verbrecherisch  sich  wähnenden
Klytaimnestra (Hella-Birgit Mascus), die Verständnis für den
Mord an ihrem Gatten Agamemnon einfordert, weil der (warum
wird nicht klarer) es besser nicht verdient habe; wir erleben
Orest (Alexander Ritter) als unglücklichen Zauderer und seine
Schwester Elektra (Magdalena Helmig) als Aufwieglerin, deren
Hass pathologische Züge zeigt. Stephan Ullrich gibt Aigisthos
wie Menelaos als zynischer Machtmensch, Ana Purwa gefällt in
der Rolle der kleinen Schwester, die das Richtige sieht und
benennt, es aber nicht durchsetzen kann. Fünf Personen – mehr
braucht es hier nicht.

Auf  unseren  Bühnen  sind  solche  konzentrierten,  der
Schauspielkunst verpflichteten Inszenierungen selten geworden.
Es ist dies die letzte Saison der Theaterleiterin Sybille
Broll-Pape, die ab 2015 Intendantin in Bamberg wird. Das ist
ein Grund mehr, die jüngste Produktion des Prinzregenttheaters
nicht zu versäumen.

Herzlicher, anhaltender Applaus.

Weitere Vorstellungen: 23. September, 19.30 Uhr. 3. Oktober,
19 Uhr. 4. u. 31. Oktober, jeweils 19.30 Uhr.

www.prinzregenttheater.de, Tel. 0234 – 77 11 17
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„Minority  Report“  in
Dortmund: Wie ein Blockbuster
auf die Bühne kommt
geschrieben von Nadine Albach | 24. Oktober 2014

Björn  Gabriel  als  John
Anderton  (Foto:  Birgit
Hupfeld)

„Wo ist mein Minority Report?“ Diese Frage reicht aus, damit
Kinogänger  Tom  Cruise  vor  ihrem  geistigen  Auge  sehen,
verbissen  anrennend  gegen  ein  aus  den  Fugen  geratenes
Kontrollsystem, atemberaubend verfilmt von Steven Spielberg,
basierend auf einer Kurzgeschichte von Philip K. Dick. Das
Schauspiel Dortmund aber findet: „Das wahre Kino der Zukunft
und das wahre Theater der Zukunft sind eins“ – und schon kann
auch  ein  Blockbuster  zu  einem  Bühnenexperiment  (mit  App!)
werden, wie Regisseur Klaus Gehre jetzt im Studio bewiesen
hat.

Eine Zeitreise ohne großes Budget? Geht! Man nehme einfach die
riesige Jahreszahl 2014, lasse die Schauspieler die Ziffern
tauschen – und schon ist man im Jahr 2041 gelandet und die
Phantasie wirft den Science-Fiction-Blick an. Womit auch schon
ziemlich genau beschrieben ist, wie Klaus Gehre – der übrigens
auch schon „Fluch der Karibik“ auf die Theaterbühne gebracht
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hat – es schafft, einem millionenschweren Actionfilm die Stirn
zu  bieten:  mit  der  Gabe,  selbst  einfachste  Mittel  so
(bestenfalls) anarchistisch zu nutzen, dass sich eine neue
Erlebniswelt auftut.

Mörderisches Barbie-Drama

Eine  wilde  Flucht  per  Auto  etwa  –  in  Hollywood  teure
Bewährungsprobe  für  Special-Effects-Könner  –  braucht  hier
nicht mehr als einen Spielzeugwagen in einer Glasröhre, von
einer Taschenlampe beleuchtet und vielfach vergrößert auf die
Leinwand  projiziert.  Und  ein  mörderisches  Ehe-Drama  wird
kurzerhand mit harmlosen Barbie-Puppen inszeniert.

Atemlose Spannung

So  schafft  es  der  Regisseur  tatsächlich,  die  in  dem  Plot
angelegte, atemlose Spannung zu erzeugen – schließlich geht es
um ein echtes Science-Fiction-Drama: In dieser Zukunft nämlich
werden Mörder festgenommen, bevor sie überhaupt morden können
– dank des Frühwarnsystems „Precrime“. Das funktioniert mit
Hilfe eines fast gottähnlichen Wesens, dem Precoq Agatha, das
in einer Mischung aus Hellseherei und geschickter Auswertung
allumfassender Daten die Delikte voraussagt.

Polizist John Anderton (Björn Gabriel) nimmt die zukünftigen
Mörder fest, ohne einen Gedanken daran zu verschwenden, dass
sie eigentlich noch nichts verbrochen haben. Das ändert sich,
als Agatha erneut einen Mord voraussagt – und Anderton der
Täter sein soll. Auf seiner Flucht erlebt er nicht nur, wie
gnadenlos der Überwachungsstaat mit seinen gefallenen Bürgern
umgeht, sondern findet auch heraus, dass „Precrime“ längst
nicht so zweifelsfrei funktioniert wie angenommen.



Julia  Schubert  in  Minority
Report  (Foto:  Birgit
Hupfeld)

Die Schauspieler sind alles

Es  ist  dem  ungeheuren  Einsatz  der  Schauspieler  –  Björn
Gabriel, Julia Schubert, Merle Wasmuth und Ekkehard Freye – zu
verdanken, dass sich vor und in den Zuschauern tatsächlich so
etwas wie ein Live-Film abspielt. Denn sie sind alles auf
einmal, und das voller Energie: Puppenspieler, Lichtkünstler,
Kamerakinder,  Bühnenbauer,  Soundmeister  und  eben  auch
Schauspieler, natürlich in jeweils multiplen Rollen. Ihr Tun
ist perfekt wie ein Uhrwerk aufeinander abgestimmt und wird,
dank  des  Live-Schnitts  von  Mario  Simon,  auf  drei  große
Leinwände übertragen.

Über mangelnde Sinneseindrücke also kann sich hier wahrlich
keiner beschweren. Alles findet vor den Augen des Publikums
statt, die Illusion wird live erzeugt und zugleich gebrochen,
Bild ist Wahrheit und doch nicht. Regisseur Gehre geht sogar
so weit, den Zuschauer mit in das Geschehen eingreifen zu
lassen – dank einer Abstimmungs-App! Das alles ist schrill und
frech und anders und an vielen Stellen inspirierend.

Das Gewürz fehlt

Nur eines kommt zu kurz – die Tiefe. Das Stück ist wie ein
exotisches Gericht, das vor bunten Zutaten nur so schillert–
und  dem  doch  das  entscheidende  Gewürz  fehlt.  Individuelle
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Freiheit versus staatliche Überwachung, gläserner Mensch und
Big  Data,  freie  Wahl  oder  determiniertes  Sein…  das  Stück
streift die vielen Angebote der Geschichte maximal. Da hilft
es auch nicht viel, dass eine Figur einmal kurz mittendrin
darüber sinniert, wie es um behinderte Kinder bei den heutigen
Möglichkeiten prenataler Diagnostik steht. Gehre bietet keine
Neuinterpretation  des  Stoffs  auf  inhaltlicher  Ebene  –  er
erzählt den Film nur mit anderen, zugegeben sehr vergnüglichen
Mitteln nach.

Im Grunde also bietet er nichts anderes als ein Hollywoodfilm:
gute Unterhaltung.

http://www.theaterdo.de/detail/event/minority-report-oder-moer
der-der-zukunft/

Kreativ aus der Krise: Eine
ziemlich  verrückte
Theatertour durch Ruhrstadt
geschrieben von Katrin Pinetzki | 24. Oktober 2014

Vier  Jahre  nach  Ende  der  Kulturhauptstadt
reflektieren vier Künstlergruppen, was nach
RUHR.2010  geworden  ist.  Der  gemeinsame,
sechseinhalbstündige Abend heißt „54. Stadt“,
spielt  in  Mülheim  und  Oberhausen,  und  er
gerät  zu  einer  General-Abrechnung  mit  dem
Konzept  der  Kulturhauptstadt,  die
Kreativwirtschaft  als  Identitätslückenfüller
zu  installieren.  Produziert  wurde  die  Tour

von  „Urbane  Künste  Ruhr“  –  also  ausgerechnet  jener
Organisation,  die  das  Erbe  von  RUHR.2010  pflegen  und  die
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Kreativwirtschaft weiter befeuern soll.

So weit, so subversiv – und nicht nur das. Es ist ein ziemlich
verrückter Abend, eine gezielte und produktive Überforderung
der Zuschauer. Ich habe mit fremden Menschen getanzt, einen
„Transgender-Cocktail“  kreiert,  in  einer  Privatwohnung
Dehnungsübungen  absolviert,  phasenweise  nur  einsilbig
gesprochen, mir einen Schnurrbart malen lassen und in einem
Waschsalon  über  mein  Verhältnis  zu  Eigentum  und  Besitz
diskutiert. Es ist ein Abend ohne lineare Erzählstruktur oder
Abfolge; jeder Teilnehmer erlebt zwangsläufig etwas anderes.

Diskussion  über
Eigentum  und  Besitz
im  Waschsalon.  Foto:
Katrin Pinetzki

Der Beginn versetzt zunächst alle in die gleiche Ausgangslage:
Wir  befinden  uns  im  Jahr  2044,  lauschen  im  Mülheimer
Ringlokschuppen  einem  Live-Konzert  der  Frauenband  „Die
Planung“.  Vor  30  Jahren,  2014,  seien  sie  zum  letzten  Mal
aufgetreten. Dann schaltet sich eine Nachrichtensprecherin zu.
Offenbar gibt es Unruhen da draußen. Nach und nach wird klar:
Im Jahr 2014 wurde aus den 53 Städten des Ruhrgebiets die
„Ruhrstadt“, die 54. Stadt, eine zentral verwaltete Metropole
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des Kreativsozialismus. Jeder musste plötzlich Künstler sein,
und jede Stadt eine Sparte: Dortmund wurde Modestadt, in Wesel
lebten nun Literaten, in Oberhausen Transvestiten. Doch jetzt
haben die Menschen genug. Es brodelt, Anarchie bricht aus.

Den ersten Teil des Abends konzipierte „kainkollektiv“ (Fabian
Lettow, Mirjam Schmuck). Sie inszenierten eine „performative
Installation“, eine von Chor- und Soprangesang (Kerstin Pohle)
begleitete  Reflexion  übers  Fallen,  Verfallen,  Zerbrechen:
Häufig offenbart sich erst im Moment des Verlustes der Wert.
„Was, wenn das Beste an den Dingen die Reste wären?“ In der
Ruhrstadt leben wir, „wo die Reste sich versammeln“. Aber:
„Alles,  was  gut  ist,  kommt  wieder  –  und  alles,  was  gut
vermarktbar ist, kommt immer immer immer wieder.“ Heute sind
die Körper der Kreativen die Ressource, die abgebaut wird wie
früher die Kohle, so die These – Bewältigung der Krise mit
Kreativität? Oder nur auf Kosten der Kreativen?

Einige Denkanstöße für die Besucher, die sich im Saal des
Ringlokschuppens frei bewegen und das multimediale Geschehen
aus Foto und Film, Performance, Gesang und Percussion-Klängen
verfolgen, mit den Augen ständig verwirrt nach Halt suchend.

Doch wie geht es weiter? Wie wollen wir in Zukunft leben?
Darüber  nachzudenken  werden  die  Teilnehmer  an  „54.  Stadt“
nicht nur aufgefordert, sie werden selbst zu Anarchisten, die
auf den Straße und in den Häusern um die Zukunft der Stadt
kämpfen müssen. Darum geht es im zweiten Teil. Man entscheidet
vorab,  ob  man  mit  der  Gruppe  „LIGNA“  in  Mülheim  einen
„Audiowalk“  unternehmen  oder  mit  „Invisible  Playground“  an
einem interaktiven Spiel in Oberhausen teilnehmen will.

Wer  nach  Oberhausen  fährt,  sucht  sich  vier  anarchische
Mitstreiter, bekommt eine Spielkarte, Energieriegel und die
Aufgabe, die fünf „Säulen der Demokratie“ zu retten. Dazu
müssen die Anarchisten wie bei einer Schnitzeljagd (oder einem
Computerspiel?)  skurrile  Aufgaben  in  Wohnungen,  Bars  und,
Geschäften erledigen, während herumlungernde Banden versuchen,



sie daran zu hindern. Ein großer Spaß, der die Sicht auf die
Stadt erweitert und einen eigenen Abend verdient und getragen
hätte.

Einweisung  in  den
Anarchismus.  Foto:
Katrin  Pinetzki

Doch es ging noch weiter, zum Finale im kooperierenden Theater
Oberhausen. Dort zeigten „copy & waste“, eine Gruppe um Autor
Jörg  Albrecht  und  Regisseur  Steffen  Klewar  mit  dem
Oberhausener Ensemble, den Showdown zwischen Kreativarbeitern
und  „echten  Menschen“  ganz  konventionell  auf  der  Bühne,
erzählt  als  Liebesgeschichte,  verpackt  in  eine  schrille
Reality Show: Julieta und Rick wurden schon als Kinder im
Namen  der  Kreativität  missbraucht,  wollen  gemeinsam  aus
Ruhrstadt fliehen und setzen dabei auf Authentizität.

Jörg  Albrechts  gerade  erschienener  Roman  „Anarchie  in
Ruhrstadt“ liefert die gemeinsame Erzählung, die Matrix für
alle  vier  Produktionen.  So  gibt  es  zwar  ein  erkennbares
Konzept,  doch  den  roten  Faden  müssen  die  Zuschauer  immer
wieder selbst suchen. Das  ist anstrengend, an- und aufregend.

Der Text entstand für den Westfälischen Anzeiger, Hamm
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Wum und Wendelin machen jetzt
politisches Theater: „Hamlet“
in Dortmund
geschrieben von Rolf Pfeiffer | 24. Oktober 2014

Unten  körperlich,  oben  auf
der  Videowand:  Eva  Verena
Müller als Hamlet (Bild: Edi
Szekely/Theater Dortmund)

Am Schluß, und man vergibt sich nichts, wenn man es am Anfang
schon erzählt, tanzen Wum und Wendelin auf der Bühne herum und
wiederholen ungezählte Male aufgeregt und euphorisch den Satz
„Wir machen jetzt politisches Theater“. Sie tun es, bis die
ersten  den  Saal  verlassen,  sie  tun  es  während  des  bald
folgenden Massenexodus’, und ob sie es tun, bis der letzte
Zuschauer den Raum verlassen hat, weiß ich nicht. Aber es ist
ziemlich wahrscheinlich.

Es ist dies offenbar ein Akt der Zuschauervergrämung, lieblos
wie  respektlos,  der  für  die  Inszenierung  allerdings  den
Vorteil birgt, daß eine echte Zuschauerreaktion unterbleibt.
Diese  Reaktion  wäre  vermutlich  unerfreulich  gewesen.  Die
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Produktion heißt „Hamlet nach William Shakespeare“ und ist
eine  Regiearbeit  des  Intendanten  Kay  Voges,  mit  der  das
Dortmunder Schauspiel in die neue Spielzeit startet.

Bettina  Lieder  als  Ophelia
auf der Videowand (Bild: Edi
Szekely/Theater Dortmund)

Indes  fällt  es  schwer,  das  Wort  Schauspielproduktion  zu
gebrauchen. Meistens ist nämlich niemand auf der Bühne, läuft
die  Handlung  als  Video  mit  einer  Vielzahl  gleichzeitig
gezeigter Bilder ab. Ob diese Videosequenzen live hinter der
Bühne gespielt und gefilmt werden oder ob sie vorgefertigte
Konserven  sind,  darüber  gingen  die  Meinungen  im  Publikum
auseinander.

Jedenfalls  erzeugt  diese  Form  der  Stoffpräsentation  große
Distanz,  man  ertappt  sich  wiederholt  beim  unwillkürlichen
Weggucken,  beim  quasi  mechanischen  Ignorieren  des  lästigen
Geflimmers.  Im  Wechsel  mit  angemessen  intensiver
personalisierter  Bühnenaktion  wäre  es  gewiß  sehr
eindrucksvoll,  aber  so?
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Video mit (v.l.): Friederike
Tiefenbacher  (Gertrud),
Carlos  Lobo  (König
Claudius),  Christoph  Jöde
(Laertes)  (Foto:  Edi
Szekely/Theater  Dortmund)

Immerhin erzählt (vorwiegend) das Video so etwas wie eine
Geschichte. Mindestens eine, eher zwei. Die eine hat noch viel
mit dem Shakespeare-Stoff zu tun, in dem Dänenprinz Hamlet
(Eva Verena Müller) im Traum sein dahingeschiedener Vater und
König (Sebastian Kuschmann) erscheint und seinen Nachfolger
Claudius (Carlos Lobo) des heimtückischen Giftmordes an ihm
bezichtigt.

Hamlet, ich mache es ganz kurz, sinnt auf Rache, scheitert
tragisch und am Schluß sind die meisten Hauptpersonen tot.
Trotzdem ist Hamlet in aller Regel der Sympathieträger und
sein  Stiefvater  Claudius  das  leibhaftige  Böse;  auch  sein
Mordmotiv  wird  gemeinhin  gutgeheißen,  wenngleich  es  recht
unchristlich-unerbittlich  dem  alttestamentarischen  „Auge  um
Auge“ folgt. Daß Vatermord sich nicht gehört, verdeutlichen
dann höhere Kräfte.
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Auf  der  Bühne:
Bettina  Lieder  als
Ophelia  (Bild:  Edi
Szekely/Theater
Dortmund)

Der Dortmunder Inszenierung aber reichen die eher klassischen
Motive nicht, auch Handlungsum- und –weiterdeutungen im Sinne
politisch-gesellschaftlicher Paradigmenwechsel – im Sinne von
Heiner Müllers „Hamletmaschine“ vielleicht – interessieren sie
nicht nachhaltig. Nein, mehr als alles andere ist der neue
böse König Polonius das Gesicht des Überwachungsstaates, der
rastlos herausforschen muß, was andere von seinen bösen Taten
wissen.  Er  ist  der  Rasterfahnder,  der  mißtrauische
Algorithmenprüfer, der Erzfeind alles Privaten. Er ist der
Zyniker, der seine Feinde als Kollateralschäden entsorgt.

Nun  gut.  Es  ist  es  ja  nicht  so,  daß  solche  Denkfiguren
Shakespeare gänzlich fremd gewesen wären, auch wenn er das
Internet  noch  nicht  kannte.  Mit  feinem  Humor  hat  er
bekanntlich  Rosenkranz  und  Güldenstern  (Frank  Genser,  Uwe
Schmieder) zur Truppe fürs Grobe gekürt. In Dortmund enden sie
(bzw. nicht) in den Strampler-Kostümen von Wum und Wendelin,
und zumindest in diesem Punkt könnte man fast so etwas wie
eine augenzwinkernde Annäherung an den großen Elisabethaner
erkennen.
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Doppelpack:  Hamlet
(Eva Verena Müller)
und  Totenschädel
(Foto:  Edi
Szekely/Theater
Dortmund)

Das Theater verläßt man letztlich unzufrieden. Was wollte uns
diese Produktion erzählen, was hat uns berührt, wo ist ein
Mehrwert  an  Erkenntnis,  der  uns  Unzulänglichkeiten  freudig
erleiden ließe?

Paul Wallfischs Sound-Design bringt sich ebenso unauffällig in
Erinnerung  wie  die  Bühne  (Pia  Maria  Mackert).  Das  heftig
agitierte Video, das Bilder und Szenen in häufig wechselnder
Zahl und Einstellung abspult (Daniel Hengst, Lars Ullrich),
läßt trotz durchgängiger HD-Qualität manchmal an die Ästhetik
alter „Raumschiff Orion“-Folgen denken.

Auch über die Schauspieler ist nicht viel zu sagen. Hinter der
Bühne (Live-Video oder Konserve?) chargieren sie nach Kräften,
körperlich auf der Bühne bleiben sie darstellerisch eher blaß.
Nach  etwa  der  Hälfte  der  Spielzeit  befinden  sich  die
Darsteller,  Hamlet  vorneweg,  zudem  in  einem  Zustand  der
Dauererregung,  der  für  das  Publikum  ermüdend  ist,  das
Textverständnis (trotz Mikroport) nicht eben erleichtert und
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dramatische Wendungen kaum mehr nachvollziehbar macht. Es ist
dies  nicht  die  Schuld  der  Darsteller.  Neben  den  bereits
Genannten handeln Friederike Tiefenbacher (Gertrud), Michael
Witte (Polonius), Christoph Jöde (Laertes) und last not least
Bettina Lieder (Ophelia) halt, wie ihnen geheißen.

Und das politische Theater? Vielleicht war der Spruch von Wum
und Wendelin (alias Rosenkranz und Güldenstern) ja auf die
Zukunft  gemünzt.  Sonst  müßte  man  unterstellen,  daß  dieser
„Hamlet“ politisches Theater gewesen sein soll, politisches
Theater  auf  Kinderzimmerniveau.  Die  Reaktionäre,  wie  man
früher  vielleicht  gesagt  hätte,  müssen  auf  absehbare  Zeit
nichts befürchten.

Weitere Termine: 21.9., 1.10. www.theaterdo.de

Unsere kleine Stadt im Bann
der  Macht:  „Dogville“  am
Schauspiel Köln
geschrieben von Eva Schmidt | 24. Oktober 2014

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

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

Und die Story? Es geht um Macht. Genauer: Was macht Macht über
andere Menschen mit Menschen? Grace (Katharina Schmalenberg)
strandet im glitzernden Abendkleid in dem verschlafenen Kaff
Dogville mitten in den Bergen. Nicht freiwillig: Sie wird erst
von Gangstern, dann von der Polizei verfolgt und Tom (Gerrit
Jansen),  ebenso  gutmütiger  wie  naiver  Schriftsteller,
überredet die Dorfbewohner, sie aufzunehmen. Als Gegenleistung
soll sie arbeiten. Was für Grace als ländliche Idylle beginnt,
endet im modernen Sklaventum. Sie schuftet, wird vergewaltigt
und  letztlich  gefangen  genommen  –  einfach  weil  die
Dorfbewohner  entdecken,  dass  sie  ihnen  ausgeliefert  ist.



Psychologisch genau zeichnet Bastian Kraft diese Entwicklung
nach. Nette, wortkarge Teddy-Charaktere werden zu gefühllosen
Sex-Bestien,  freundliche,  einfältige  Frauen  zu  giftigen
Hyänen.

Foto: David Baltzer

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

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

Aufstand,  Entschleunigung,
Dunkelheit – „I am“ von Lemi
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Ponifasio  bei  der
Ruhrtriennale
geschrieben von Rolf Pfeiffer | 24. Oktober 2014

Szene  aus  „I  am“
von Lemi Ponifasio
Foto:
Ruhrtriennale/Jörg
Baumann

Dunkel  ist  es  in  der  Jahrhunderthalle,  aber  nicht  dunkel
genug. Der Anfang verzögert sich um runde 20 Minuten, weil
noch zu viel Licht durch die Scheiben hinter der Bühne dringt.
Dabei ist der Beginn von Lemi Ponifasios Stück „I am“ eh schon
auf 20:30 Uhr gelegt worden. Doch erst kurz vor neun geht’s
los.

Wenn es losgeht, heißt das aber nicht, daß es auf der Bühne
schlagartig  heller  würde.  Die  Personen  agieren  im  letzten
Schein des dahindämmernden Tages, wandeln auf dem First der
schrägen Ebene, die den Bühnenhintergrund abgibt, quellen in
großer Langsamkeit links und rechts davon auf die Bühne. Womit
ein erstes, sehr zentrales Element dieses Abends genannt ist:
Langsamkeit.
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Das  Programmheft  spricht  zwar  sehr  viel  vornehmer  von
„Entschleunigung“, doch gemeint ist das gleiche. Abgesehen von
einigen schnellen und aggressiven Kampfmotiven spielt sich das
Bühnengeschehen in Langsamkeit ab, die nicht quälend zu nennen
schwer fällt. Am ehesten ist sie noch zu Beginn zu ertragen,
wo Bilder der Bühne sich mit der assoziativen Maschinerie im
Kopf  des  Zuschauers  und  der  Zuschauerin  synchronisieren
müssen. Das funktioniert auch recht gut; es ist nicht so, daß
die Dinge gänzlich unverständlich blieben, wenngleich so etwas
wie faktische Eindeutigkeit sich nicht ergibt und wohl auch
nicht erwünscht ist.

Doch wenn das Geschehen seinen Lauf nimmt, wenn beispielsweise
die  endlos  lange  (und  in  unverständlicher  Sprache
vorgetragene) Rede eines männlichen Führers, in deren Verlauf
dieser sich anscheinend vom redlichen politischen Ankläger zum
gewalttätigen Demagogen wandelt, einige Zeit später mit einem
weiblichen  Pendant  seine  kaum  weniger  zeitraubende
Entsprechung findet, dann dehnt sich das schon. Dann fängt man
an, die Sitze unbequem zu finden, die Funktionsfähigkeit der
Armbanduhr  anzuzweifeln  und  sich  nach  dem  künstlerischen
Mehrwert des ganzen zu fragen.

Szene aus „I am“ von Lemi
Ponifasio  Foto:
Ruhrtriennale/Jörg Baumann

Verstörenderweise  beginnt  der  Abend  mit  der  deutschen
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Nationalhymne, die etwas verzerrt und verknistert von einem
Plattenspieler  im  Off  kommt.   Aha,  es  geht  um
Migrantenschicksale im reichen Deutschland, denkt man. Doch
man  irrt,  wie  einem  das  Programmheft  verrät.  Dort  steht
sinngemäß, daß dieser Abend auch so etwas wie eine Gedenkfeier
für die 20 Millionen Toten des Ersten Weltkrieges sei, daß
dieser Krieg auch die Pazifikinseln nicht verschont habe, die
seinerzeit  zu  einem  kleinen  Teil  deutsches  Kolonialgebiet
waren und „Kaiser-Wilhelm-Land“ hießen.  Deshalb also ganz am
Anfang „Deutschland über alles“, ein Intro mit Bitternote,
denn es kündigt auch Aufstand und blutige Niederschlagung an.

Während der nämliche Redner an der Rampe seine unverständliche
Rede hält, schieben hinter ihm gebeugte Schattengestalten vor
dunklem  Bühnenhintergrund  lorengleiche  schwarze  Quader
(Särge?) von rechts nach links. Bald wird sich das Volk nach
seinen Kommandos auf dem Boden wälzen. Und er wird selbst dann
noch  schreien,  wenn  sich  alle  (nach  links)  von  der  Bühne
fortgewälzt haben.

Im  weiteren  Verlauf  ändert  sich  der  Sprachduktus  des
Geschehens. Den brutalen Schreien des Redners folgen aus dem
Off  scheu  vorgetragene  Selbstbekundungen  einer  jüngeren
Männerstimme in der Ich-Form und in englischer Sprache. Mit
moderner  Projektionstechnik  werden  sie  zudem  in  einer  Art
Schreibschrift auf die Hallenwand hinter der Bühne projiziert.
Doch  bleiben  sie  trotz  kombinierten  Schrift-  und
Sprachvortrags überwiegend unverständlich. Und wiederum müssen
wir annehmen, daß das gewollt ist, denn in „De Materie“, der
Eröffnungsproduktion  der  Ruhrtriennale,  hatte  uns  Intendant
Heiner  Goebbels  vorgeführt,  mit  welch  brillanter
Projektionstechnik Textzeilen in das szenische Geschehen zu
integrieren sind, wenn man es denn will. Hier will man nicht,
auch wenn, wie wiederum dem Programmheft zu entnehmen ist,
Texte  von  Heiner  Müller  und  Antonin  Artaud  zum  Vortrag
gelangen.  Bei  aller  Unverständlichkeit  bleibt  aber  doch
hängen, daß neben dem Schicksal der Völker auch so etwas wie



die Entwicklung einer Persönlichkeit vorgeführt wird.

Szene aus „I am“ von
Lemi Ponifasio Foto:
Ruhrtriennale/Jörg
Baumann

Zu  den  wenigen  Requisiten  der  Produktion  gehören
Gummihandschuhe, weiße Nelken und ein Schießgewehr, und gegen
Ende liegt einer der muskulösen, tattooverzierten Mimen in
Jesuspose auf dem schrägen Bühnenhintergrund und kommt auch
nicht mehr hoch und wird, wenn er schließlich nur noch still
daliegt,  von  einem  sehr  gelenkigen  Vierfüßler  mit  Eiern
beworfen. Christentum? Folter? Urzustand?

Zugegeben, mit der Zeit fällt es immer schwerer, bei all den
langsam sich auf- und abbauenden Bildern stets die Sinnfrage
zu  stellen.  Es  bricht  das  Gefühl  sich  Bahn,  es  hier  mit
Kryptifizierungen um ihrer selbst willen zu tun zu haben, mit
dem Bestreben, Sachverhalte ohne Not zu verrätseln, einzig aus
dem Drang, ein schwer begreifliches und deshalb hochwertig
wirkendes  Kunstprodukt  zu  erstellen.  Daß  der  Autor  dieser
Performance  Lemi  Ponifasio  („Konzept,  Bühne,  Choreographie,
Regie“) aus Samoa stammt und von dort auch seine MAU-Company
mitgebracht hat, macht diese Tendenz nicht eben erträglicher.

http://www.revierpassagen.de/26474/nationbuilding-entschleunigung-dunkelheit-i-am-von-lemi-ponifasio-bei-der-ruhrtriennale/20140829_1809/i-am3-jpg


Allerdings  werden  durch  die  Herkunft  von  Stück  und  Autor
manche  Elemente  verständlicher:  die  Ausgebeuteten,  der
Diktator, die Ringkämpfer mit ihren nackten Oberkörpern, die
„Volksmassen“ mit ihrer „asiatischen“ Gruppendisziplin.

Preisen kann man die Choreographie, die in großer formaler
Strenge  starke  Bilder  in  schwarz-weiß-grauen  Einfärbungen
erschafft, die das Spiel des Auftauchens und Verschwindens in
Dunkelheit souverän beherrscht, die (vor allem in den letzten
Bildern)  mit  großformatigen  Rückprojektionen  und  geneigten
Projektionsflächen (welche die Darsteller vor diesen Flächen
als Schattenrisse erscheinen lassen) zu operieren weiß.

Nicht preisen soll man das laute und sehr laute Gebrummel der
Lautsprecher sowie die technischen Kreischgeräusche, die dem
Publikum in Permanenz die Wichtigkeit des Geschehens um die
Ohren hauen.  Und obwohl es sich natürlich verbietet, dem
Künstler zu sagen, wie er seine Arbeit machen soll, hätte man
sich ab und zu eine kleine inhaltliche oder formale Brechung
sehr schön vorstellen können.

Das Triennale-Publikum schließlich zeigte sich höflich. Nur
wenige  Zuschauer  verließen  während  des  Spiels  die  Halle,
allerdings setzte der Exodus nach den ersten Verbeugungen des
Ensembles schlagartig und massenhaft ein. Bis auf die üblichen
Jauchzer blieb der Beifall verhalten.

Jahrhunderthalle Bochum. Termine: 30., 31. August, 20:30 Uhr.
Intro  19:45  Uhr.  Karten  zwischen  20  und  40  Euro.
www.ruhrtriennale.de

http://www.ruhrtriennale.de


Mit  Igor  Strawinsky  im
Knochenstaubland  –  die
Ruhrtriennale  zermalmt  das
„Sacre“
geschrieben von Martin Schrahn | 24. Oktober 2014

Auf  der  Bühne  rieselt’s
Knochenstaub,  aus  der
Konserve  tönt  das  „Sacre“.
Foto:  Wonge
Bergmann/Triennale

Es gibt Momente im Leben eines Kritikers, die entpuppen sich
letzthin als verlorene Zeit. Wir haben es gerade erfahren, in
einer  Vorstellung  der  Ruhrtriennale.  Annonciert  wurde  die
Produktion,  zu  sehen  in  der  Duisburger  Gebläsehalle,  in
seltsamer Verkehrung der Urheberschaft. „Romeo Castellucci: Le
Sacre du Printemps, Choreografie für 40 Maschinen mit Musik
von  Igor  Strawinsky“  lautet  der  genaue  Titel.  Das  lässt
einiges erahnen, allein, es kommt noch schlimmer.

Ein Blick auf den Besetzungszettel nämlich verrät, dass Scott
Gibbons  für  den  „Sound“  verantwortlich  ist.  Und  dass  die
„Aufnahme“  (des  Sacre)  von  MusicAeterna  stammt,  unter  dem
Dirigenten Teodor Currentzis. Kurzum: Wir hören das Stück aus
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der Konserve. Kein Orchester, nirgends. Nun, der Klang ist
immerhin raumfüllend, in den Holzbläserpassagen nimmt er uns
sanft in die Arme, die attackierenden Schlagwerk-Bruitismen
wiederum scheinen die Mauern zu sprengen. Doch je mehr sich
die Musik in Bassregionen begibt, tönt’s mulmig und matschig.

Geschuldet ist dies allein dem Konzept Castellucis. Denn 40
Maschinen so zu programmieren, dass sie punktgenau mit der
Musik  agieren,  ist  live  schlicht  unmöglich.  Jede  kleine
Verzögerung im Orchester würde dazu führen, dass alles aus dem
Ruder läuft. Worum aber geht es? Um Knochenstaub. Der aus
Behältnissen,  kleinen  bauchigen  Speißtrommeln  oder
rechteckigen  Kästen,  schießt,  herausrieselt,  sich  über  die
Bühne  ergießt.  Eine  Plexiglasscheibe  trennt  Publikum  und
Materie, husten muss hier keiner, immerhin.

Die Sache wird indes noch skurriler. Wenn sich, im 2. Teil des
Stückes, die archaische Musik durch den Raum wälzt oder die
schneidenden, hochkomplexen Rhythmen sich ins Gehör meißeln,
ist Schluss mit Maschinentanz. Ein weißer Vorhang verdeckt die
Szenerie, auf den Sätze über Beschaffenheit und Verwendung von
Knochenstaub  projiziert  werden.  Das  „Sacre“  zur
Hintergrundmusik degradiert, im Dienste der Bildung auf VHS-
Niveau.

Was das soll? Originalton Castellucci im Programmfaltblatt:
„Das  Opfer,  auf  das  Strawinsky  anspielt,  ist  …  das
Menschenopfer. Im Laufe der Geschichte ist es dem Menschen
unmöglich  geworden,  seinesgleichen  zu  opfern  …  Der
Knochenstaub verweist auf eine industrielle Vorstellung vom
Opfer. Hier gedenken wir ‚den Tieren’, die – zu Tausenden –
ohne Opferritual zur Schlachtbank geführt werden, ohne dass
über ihren Tod Rechenschaft abgelegt wird“. Es ist sagenhaft.

Am Ende applaudiert das Publikum – ja, wem eigentlich? Den
Programmierern,  unsichtbaren  Musikern,  oder  vielleicht  den
armen Teufeln im weißen Schutzanzug mit Atemmasken, die sich
daran machen, das ganze Knochenzeugs wieder wegzuschaufeln?



Wir indes rufen dieser Art von Kunst zu: „Aber der Kaiser ist
ja nackt“ – viel Getue, nichts dahinter. Blanker Unfug.

Festspiel-Passagen  IX:
„Jedermann“ als bilderreiches
Mysterienspiel in Salzburg
geschrieben von Werner Häußner | 24. Oktober 2014

„Jedermann“  in  Salzburg
2014:  Cornelius  Obonya  ist
die  Titelfigur,  Brigitte
Hobmeier  die  Buhlschaft.
Foto:  Monika  Forster

„Veronica Ferres war besser“, sagt der Mann auf der Holzbank
nebenan. Soeben war mit kitschiger Engelsmusik das Sterben des
reichen  Mannes  zu  Ende  gegangen;  die  bunte  Truppe  von
Schauspielern hatte ihm mit Händen voll Erde die letzte Ehre
erwiesen.

Bedeutend aber scheint nicht die Moral von der Geschicht‘,
sondern die Darstellerin der Buhlschaft: Die Vierzig-Sätze-
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Partie ist Vorzeigerolle gerade populärer Schauspielerinnen,
seit 1920 der Berliner Star Johanna Terwin in Max Reinhardts
Regie die Rolle auf dem Salzburger Domvorplatz kreiert hat.

Dabei wäre es dem Stück angemessener, auf andere Rollen zu
achten.  Auf  den  Tod  etwa,  den  unheimlichen  Boten  des
Endgültigen. Den spielt anno 2014, erhaben und mit lapidarem
Grandeur,  der  dürre,  hochgewachsene  Peter  Lohmeyer  mit
kantigem Nosferatu-Schädel und nahezu knochenlos: Sein Gewand
weht  um  die  Gestalt  wie  Nebelschleier,  und  wenn  er  dem
Jedermann  sagt,  was  Sach‘  ist,  zieht  er  mit  dem  riesigen
gebeinfarbenen  Tafeltuch  samt  der  metallisch  klappernden
Trinkgefäße  davon,  während  sich  die  Gesellschaft  furchtsam
hinter den Tischen verschanzt. Kennen ihn manche noch aus
seiner Anfänger-Zeit am Bochumer Schauspielhaus ab 1984? Als
Serebrjakow in Tschechows „Onkel Wanja“ kehrt der gebürtige
Westfale am 20. September dorthin zurück.

Peter Lohmeyer, im Herbst am
Schauspielhaus  Bochum  in
„Onkel  Wanja“  zu  erleben,
spielt in Salzburg den Tod.
Foto: Monika Forster

Der  Tod  und  der  Glaube  –  „das  ist  das  Stück“,  sagt  das
Regieteam  im  Programmheft:  Brian  Mertes  und  Julian  Crouch
haben  Hoffmannsthal  aus  der  Zeit  gefallene  Moritat  im
vergangenen  Jahr  neu  erarbeitet  und  Christian  Stückls
erfolgreiche  Version  abgelöst.  Ein  Amerikaner  und  ein
Engländer – die Globalisierung ist im Kerngebiet deutscher
Sprechlandschaften angekommen.



Der Tod und der Glaube: Das sind ursprüngliche Wahrheiten, die
sie  weder  einer  distanzierenden  Überformung  noch  einer
kritischen Relativierung aussetzen wollten. Die sie aber auch
nicht im Sinne eines alten Illusions- oder Allegorie-Theaters
ausinszenieren,  als  gäbe  es  zwischen  Hoffmannsthals
artifiziellem Mittelalter und heutiger Nachaufklärung keinen
kritischen  Graben.  Und  als  würde  heute  jeder  fraglos
akzeptieren, was der Dichter an christlicher Botschaft in das
Stück integriert hat.

Pandämonium  des
Figurentheaters:
Julian  Crouchs
riesige  Puppenköpfe,
hier porträtieren sie
Max  Reinhardt  und
Hugo  von
Hoffmannsthal.  Foto:
Monika Forster

Doch ohne die nach Moritatenart verknappte Botschaft bliebe
eben doch nur ein „aufgeblasenes Spektakel“, ein „deutungs-
und ironiefreies Brimborium“, wie Rezensenten im letzten Jahr
gallig  vermerkten.  Mertes  und  Crouch  lassen  sich  auf  die
künstliche  Zeitreise  Hoffmannsthals  ein.  Sie  führen  ein



farbenfrohes  Spektakel  vor,  machen  aber  in  jedem  Moment
bewusst,  dass  sich  eine  „Aufführung“  ereignet.  Sie  lassen
Olivera  Gajic  die  überbordende  Kostüm-Fantasie  ausleben,
bremsen sie aber wieder ein, wenn Jedermann im Smokinghemd
über die Bretter fegt und der „Glaube“ im schlichten dunklen
Anzug mit einer zugbrückenähnlichen Maschinerie erhöht wird.

Die Ausrufer mit ihren Cuts und einige Musiker erinnern an
Varietés  oder  Hotelkapellen  aus  den  Zwanzigern.  Auch  die
Miniaturhäuser der Bühne, die an das Mittelalter animierter
Märchenfilme denken lassen, distanzieren sich in ihrem Zitat-
Charakter von Illusion und Illustration.

Die Fantasie von Julian Crouch prägt die drastische, im Volks-
und  Straßentheater  verortete  Symbolik:  Eine  überlebensgroße
Skelettpuppe führt die Prozession der einziehenden Darsteller
an. Riesige Köpfe als Schreckgestalten aus Hanswurstiaden, der
Mammon als gewaltiger goldener Kopf mit formatfüllendem Maul:
Crouchs  Puppen  zitieren  lustvoll  das  Pandämonium  des
Figurentheaters. Am Ende zieht die ganze bunte Truppe mitten
hinein in die Zuschauer, die Tribüne hinauf.

Der  Teufel  (Simon
Schwarz)  und  der
Glaube  (Hans-Peter
Hallwachs).  Foto:



Monika  Forster

Der  Tod  und  der  Glaube:  Cornelius  Obonya  ist  kein
fettgefressener Lebenswollüstling. Er zitiert die Regeln des
Geldverkehrs so überzeugend als Glaubenssätze, dass sie auch
dem armen Nachbar (mit wenig Profil: Johannes Silberschneider)
und  dem  aufbegehrenden  Schuldknecht  (stark  und  energisch:
Fritz Egger) einsichtig sein müssten.

Jedermann hat ein Einsehen mit der Not dieser Menschen – aber
zweifelt  keinen  Moment  daran,  dass  ihre  individuelle
Schwachheit,  nicht  das  erbarmungslose  System  der
Zinswirtschaft  für  ihr  Scheitern  ursächlich  ist.  Das  Geld
wird’s schon richten: Diesen tiefen Glauben bekennt Jedermann
sogar  noch,  als  Jürgen  Tarrach  als  großartiger,
geldscheißender  Zirkusdirektor  aus  dem  Riesenmaul  des
Goldkopfs steigt und ihm klar macht: Der Reichtum mag zwar zur
Verfügung stehen, der eigentliche Herrscher aber ist er, der
Mammon. Die Szene, sinnlich-sinnbildhaftes Puppentheater und
große Deklamationskunst verbindend, ist ein Höhepunkt dieses
Salzburger „Jedermann“.

Zwischen Tanz und Tod brüllt, prahlt und flegelt Obonya, lacht
und heult, fleht und greint. Er ist kein so charismatischer
Sprachkünstler  wie  sein  Großvater  Attila  Hörbiger,  kein
dominierender  Darsteller  wie  die  Großen  der  siebziger  und
achtziger Jahre, Curd Jürgens, Maximilian Schell oder Klaus
Maria  Brandauer.  Er  passt  in  seiner  pragmatischen
Alltäglichkeit ins 21. Jahrhundert. Doch er ist ein Jedermann,
dem schon vor den Rufen des Todes irgendwie klar wird, dass
der  überquellenden  Orgie  des  Daseins  eine  Dimension  der
Existenz abgeht, die ihm „unwohl“ werden lässt, weil er sie
nicht erfassen kann.

Der  Tod  bestätigt  –  so  gesehen  –,  was  Jedermann  bereits
unbewusst in sich trägt: Das Wissen um das Wesentliche der
Existenz, das der „Glaube“ dann mit einer präzisen Theologie
von  Buße,  Barmherzigkeit  und  Erlösung  umreißt.  Hans-Peter

http://www.salzburgerfestspiele.at/schauspiel/jedermann-2014


Hallwachs, ein Patriarch des Sprechtheaters, kündet sie völlig
locker und unaufgeregt von oben, überschüttet den Jedermann
dann mit Wasser, das sich unschwer als das Taufwasser der
Wiedergeburt deuten lässt.

Brigitte  Hobmeier  als
„Buhlschaft“.  Foto:  Monika
Forster

Ach  ja,  und  die  Buhlschaft?  Brigitte  Hobmeier,  bis  1999
Studentin der Essener Folkwang Hochschule, erlöst sie aus der
Knechtschaft  des  Vollweibs,  brüstet  sich  nicht  mit  den
Primärreizen des Sexuellen. Sie radelt in den zwischen tiefrot
und  grellorange  changierenden  Teufelsfarben  (Simon  Schwarz,
der chancenlose Teufel, trägt sie später auch) fröhlich um
ihren Jedermann herum – und man glaubt ihr, dass sie sich mit
ihm auf mehr als auf eine lüsterne Beziehung einlassen könnte.
Der Tod fegt sie ins Blumenbeet. Jedermann ist allein, im
Moment der Entscheidung.

Emsige  Proben  und  guter
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Vorverkauf – in wenigen Tagen
startet  die  Ruhrtriennale
2014
geschrieben von Rolf Pfeiffer | 24. Oktober 2014

Gebläsehalle  im
Landschaftspark  Duisburg-
Nord,  zentraler
Aufführungsort  der
diesjährigen  Ruhrtriennale.
Hier  realisiert  Heimer
Goebbels „De Materie“. Foto:
Matthias Baus/Ruhrtriennale

Intendant Heiner Goebbels probt schon seit Wochen „De Materie“
in  der  Gebläsehalle  im  Landschaftspark  Duisburg-Nord,  der
Italiener Romeo Castellucci justiert rund 40 Maschinen, die
für seine Inszenierung des Balletts „Le Sacre du Printemps“
„Knochenstaub zum Tanzen bringen“ sollen.

Der Schweizer Boris Nikitin hat in der Halle der Zeche Zwickel
in Gladbeck eine Art Raum im Raum installiert, in dem seine
sehr eigenwillige Musikproduktion „Sänger ohne Schatten“ nun
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zur Vorführungsreife gebracht werden soll. Und Katja Aßmann
von den Urbanen Künsten Ruhr kann verkünden, daß die rund 50
polierten  Aluminiumplatten,  aus  denen  das  interaktive
Kunstwerk „Melt“ von Rejane Cantoni und Leonardo Crescenti
besteht,  auf  dem  Weg  nach  Duisburg  seien.  Kurz:  Das
vielgestaltige  Kulturspektakel  Ruhrtriennale  schickt  sich
wieder an, ganz unübersehbar Wirklichkeit zu werden. Am 15.
August geht es los.

Die Zahlen, die man jetzt schon hat, geben wie stets Anlaß zur
Zuversicht.  Von  den  rund  40  000  Eintrittskarten  sind  75
Prozent bereits verkauft. Ausverkauft jedoch, so Goebbels, sei
noch nichts, mit Ausnahme der Filmoper „River of Fundament“,
die nur ein einziges Mal im Essener Kino Lichtburg gezeigt
wird (31. August).

Die begehbare und wohl auch ein wenig bedrohliche Großskulptur
„Totlast“ von Gregor Schneider wird, wie berichtet, nicht im
Duisburger Lehmbruck-Museum zu sehen sein. Die Schau wurde,
grantelt Goebbels, „gecancelt oder zensiert, wie immer man das
nennt“.

Man kann sicherlich auch nicht ganz ausschließen, daß das
Duisburger  Loveparade-Trauma  bei  dieser  vermeintlich
überängstlichen Entscheidung eine Rolle gespielt haben könnte.
Bekanntlich  springt  kurzfristig  Bochum  ein  und  zeigt  die
„Totlast“  im  Kunstmuseum.  Start  ist  wegen  des  verspäteten
Aufbaus allerdings nicht zu Beginn der Triennale, sondern erst
am 29. August. Dafür läuft die Ausstellung länger, bis Mitte
Oktober. Wird das unselige Hin und Her um Gregor Schneiders
begehbare  Skulptur  ein  juristisches  Nachspiel  haben?  „Ich
hatte noch keine Zeit, darüber nachzudenken“, sagt Goebbels.



Ungefähr  so  soll  es
aussehen:  Das  interaktive
Kunstwerk  „Melt“  aus
begehbaren  Aluminiumplatten
von cantoni crescenti. Bild:
Leonardo
Crescenti/Ruhrtriennale

Als die Videoinstallation „Eine Einstellung zur Arbeit“ für
das Essener Folkwang-Museum geplant wurde, ahnte noch niemand,
daß diese Schau zur postumen Würdigung des Ende Juli plötzlich
verstorbenen  Filmemachers  und  Videokünstlers  Harun  Farocki
werden würde. Am 24. August sollten er und seine Frau Antje
Ehmann in der Gesprächsreihe „tumbletalks“ zu Gast sein. Nun
ist offen, wer an diesem Tag diskutieren wird.

Der Intendant wirkt ungeduldig, die Proben zu „De Materie“
warten. Geradezu beseelt ist er vom Stück des niederländischen
Komponisten Louis Andriessen, das er als grandiosen Opener der
Triennale auf die Bühne stellen wird. Nichts weniger als „eine
kopernikanische Wende in der Oper“ sei dieses Werk, „in dem
sich  Verlust  und  Erfolg  auf  fast  unerträgliche  Weise
begegnen“. Wegen der Probenarbeit schlafe er derzeit schlecht,
fährt Goebbels fort, er sei auch letzte Nacht um drei Uhr wach
gewesen und habe seine Mails gecheckt. Und da habe ihm Gregor
Schneider rund 40 Fotos zu seinem „Totlast“-Projekt geschickt,
offenbar schlafe auch der derzeit nicht gut. Man sieht an
dieser Episode: In den letzten Tagen vor Festivalstart hat der
Streß die abgebrühten Kulturprofis fest im Griff.
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Szene aus „manger“
von  Boris
Charmatz.  Foto:
Ursula
Kaufmann/Ruhrtrien
nale

So startet die Ruhrtriennale 2014 am Wochenende 15./16./17.
August:

Freitag (15.8.) ist ab 15 Uhr der interaktive Aluminiumsteg
„Melt“ auf der Straße unter den Hochöfen im Landschaftspark
 Duisburg-Nord  begehbar.  Nur  wenn  hier  Menschen  unterwegs
sind, „lebt“ die Installation. Auch Radfahren soll auf der
Alu-Piste möglich sein. Der Eintritt ist frei.

Um 17 Uhr rieselt zum ersten Mal „Le Sacre du Printemps“ in
Duisburg über die Bühne (Musik: Igor Strawinsky, Inszenierung:
Romeo Castellucci). Dauer 1. Stunde, Tickets 20 bis 30 €.

Um 19.30 Uhr hat in Duisburg das Mammutwerk „De Materie“ des
Niederländers Louis Andriessen in der Regie von Festivalchef
Heiner Goebbels Premiere. 1. Stunde 50 Minuten, Tickets 20 bis
80 Euro.

http://www.revierpassagen.de/26151/emsige-proben-und-guter-vorverkauf-in-wenigen-tagen-startet-die-ruhrtriennale-2014/20140807_1545/manger_507d73dc93c200df349959b7e237bdcf


Am Samstag (16.8.) sind außerdem im Angebot:

Ab 12 Uhr die Videoinstallation „Eine Einstellung zur Arbeit“
des jüngst verstorbenen Harun Farocki und seiner Frau Antje
Ehmann im Essener Folkwang-Museum.

Ab 10 Uhr die Filminstallation „Levée“ von Boris Charmatz und
César Vayssié, ebenfalls im Essener Folkwang-Museum (Eintritt
frei).

Die „freitagsküche“, die immer samstags stattfindet und in der
im Anschluß an die gewichtigsten Aufführungen gegessen und
getrunken, geschwärmt und diskutiert werden kann. Die erste
„freitagsküche“ lädt am 16.8. nach „Le Sacre du Printemps“ im
Landschaftspark  Duisburg-Nord  ein.  Ticket  15  €  (exkl.
Getränke).

Als „Pas de deux mit der Musik von Arnold Schönberg“ ist Anna
Teresa  De  Keersmakers  Tanzproduktion  „Verklärte  Nacht“
ausgeflaggt. Ab 21 Uhr in der Jahrhunderthalle Bochum, 40
Minuten, Tickets zwischen 15 und 25 Euro.

Schließlich ist für 20 Uhr in der Zeche Carl in Essen das
erste „Nachtkonzert“ angesetzt. 2 Stunden, eine Pause.

Am Sonntag (17.8.) geht das Spektakel weiter, um 12 Uhr ist im
Essener Folkwang-Museum zudem die erste Diskussion der Reihe
„tumbletalk“  angesetzt.  Auf  dem  Podium  sitzen  dann  Louis
Andriessen und Heiner Goebbels.

So, das soll mal reichen. Das weitere Programm läßt sich in
den mustergültigen Programmheften der Ruhrtriennale, die an
allen  Spielorten  kostenlos  erhältlich  sind,  oder  im  Netz
nachlesen.

www.ruhrtriennale.de

Tel. 0209 / 60 507 100

http://www.ruhrtriennale.de/


Festspiel-Passagen  VIII:  Die
Phrasen  des  Bösen  –  „Die
letzten Tage der Menschheit“
in Salzburg
geschrieben von Werner Häußner | 24. Oktober 2014

Dörte  Lyssewksi  in  Karl
Kraus‘ „Die letzten Tage der
Menschheit“  in  Salzburg.
Foto:  Georg  Soulek

Servus,  Erster  Weltkrieg.  Bist‘  auch  angekommen  in  der
Jetztzeit des Theaters. Zeigst dein Fratzerl von den Brettern
herunter. Und wir sitzen im blassen Glanz des k.u.k. Neubarock
im Salzburger Landestheater, ein Festspielpublikum, das dich,
du Krieg, erlebt wie damals die feinen Herrschaften auf der
Wiener Ringstrass’n.

Nicht in Dreck und Blut, zerfetzten Leibern und wahnsinnig
gewordenen Augen. Sondern im prickelnden Schauder der Bilder
des  Grauens,  der  Feuilletons  von  Schlacht  und  Tod.  In
Schicksalen, zurechtgemacht für das Format der Nachrichten,
hingeschnitten  auf  die  Reportage-Schnipsel  raschbildriger
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Magazine, passend für’s Twitter-Format.

Vor 100 Jahren gab’s das auch. Nicht Facebook-Einträge und
bunt  sprühende  Raketeneinschlagsvideos.  Die  medialen  Mittel
waren anders, aber nicht weniger verschleiernd. Nur gibt’s
heute keinen Sprach-Wüterich wie Karl Kraus, der ingrimmig und
inbrünstig  die  verlogene  Wahrheit  des  „Unmittelbaren“
aufkratzt.  Der  aus  all  den  mephistophelischen  Phrasen
montiert, was Sprache als Wahrheit entlarven kann. Der die
tarnvernetzten  Sprachregelungen  zerfetzt  und  darunter  die
nackte, schmutzige Lüge hervorzerrt. Das mag auch der Zeit
geschuldet sein: Sprache hat gegen die wahnwitzige Macht der
Bilder keine Chance mehr.

Georg  Schmiedleitner,  den  Regisseur  der  „Letzten  Tage  der
Menschheit“ bei den Salzburger Festspielen, interessiert das
Mediale. Und die Funktion der Sprache. Schmiedleitner hat eine
schier unlösbare Aufgabe übernommen, als er kurzfristig für
den  geschassten  Burgtheaterchef  Matthias  Hartmann
eingesprungen  ist.  Kraus‘  monströses  Drama,  das  gar  kein
Bühnenstück sein will, sperrt sich gegen die „Inszenierung“.

Schon  der  Autor  sträubte  sich,  erteilte  so  gewieften
Theatermännern  wie  Max  Reinhardt  eine  Absage.  Einem
„Marstheater“ habe er es zugedacht, schreibt Kraus im Vorwort;
Theatergänger dieser Welt vermöchten ihm nicht standzuhalten.
Dass er später selbst eine Bühnenfassung erstellt hat, steht
auf einem anderen Blatt.

http://www.salzburgerfestspiele.at/schauspiel/menschheit-2014


Szene aus „Die letzten Tage
der Menschheit“ in der Regie
von Georg Schmiedleitner. Im
Vordergrund  der  großartige
Darsteller  Christoph
Krutzler. Foto: Georg Soulek

Schmiedleitner wählt gut 50 der 220 Szenen aus, die jede für
sich  stehen,  und  versucht  sie  mit  den  Auftritten  des
„Nörglers“ – einer Figur, die Karl Kraus selbst spiegelt – und
des  „Optimisten“  zu  gliedern:  Ritornell  und  Variation.
Struktur gewinnt der über vierstündige Abend damit nicht, weil
ihm dazu innere Dynamik fehlt.

Im zweiten Teil steigert sich zwar der Einsatz der Technik auf
der kahlen Bühne Volker Hintermeiers (bis 2005 am Bochumer
Schauspielhaus),  aber  Gegenlicht-Scheinwerfer,  Stahlgerüste,
Nebelmaschine  und  Showtreppe  intensivieren  das,  was  sich
ereignet, nicht. Das ist Peter Eschberg 1995 in Frankfurt
besser gelungen, der die Offizierstreffen an der Sirk-Ecke (zu
Beginn  der  Akte)  als  „Ankerpunkte“  der  Handlung  und  als
Wegmarken in den Abgrund nutzte.

So bleiben vor allem die Szenen in Erinnerung, in denen die
dreizehn Schauspieler ihr Können zeigen: Elisabeth Orth etwa,
die  als  vertrockneter  Lehrkörper,  mit  dem  Rohrstock  die
„Disziplin“  einfuchtelnd,  vor  der  nicht  mehr  vorhandenen
Klasse einen grotesken Dialog über Gerüchte und Fremdenverkehr
zum halbirren Monolog deformiert. Oder Stefanie Dvorak, die
als  Oberstleutnant  Demmer  von  Drahtverhau  das  schrille
Gekreisch  früherer  Szenen  hinter  sich  lässt  und  in  einem
Lazarett  voll  Sterbender  die  „Direktive,  Ehrenbezeigungen
betreffend“  verliest  wie  eine  Kabarettnummer.  Oder  Peter
Matić, der als Kaiser Franz Joseph noch als Untoter in einem
Couplet mit dünner Greisenstimme sein Geschick beklagt wie das
gespenstische  Zerrbild  einer  Nestroy-Figur.  Oder  auch  der
junge Laurence Rupp, der zwar, wie heute üblich, nachlässig



artikuliert, aber wenigstens entspannt sprechen kann.

Dazwischen: Vier Stunden erhellendes Phrasendreschen. Montage
von Sätzen, die so abgründig banal sind, dass man sie für
schlechte  Erfindung  halten  könnte,  hätte  nicht  Kraus  eine
furchtbar  reale  Sprache  montiert:  „Die  unwahrscheinlichsten
Taten, die hier gemeldet werden, sind wirklich geschehen. …
Die unwahrscheinlichsten Gespräche, die hier geführt werden,
sind  wörtlich  gesprochen  worden;  die  grellsten  Erfindungen
sind  Zitate.  Sätze,  deren  Wahnwitz  unverlierbar  dem  Ohr
eingeschrieben ist, wachsen zur Lebensmusik“, schreibt er im
Vorwort.

Missratene Karikaturen, der Wirklichkeit abgelauscht

Typen treten uns entgegen, die man für missratene Karikaturen
halten könnte, wären sie nicht so zwingend der Wirklichkeit
abgelauscht: Der zynisch-kriecherische Hofrat Nepalleck, der
die telefonischen Bücklinge en gros abliefert; der Dichter
Ludwig Ganghofer, der Kaiser Wilhelm mit seinem Feuilleton
umschleimt. Vor allem der Viktualienhändler Vinzenz Chramosta,
der als dämonischer Wiener Prolet zu geifernder Monstrosität
anschwillt:  der  großartige  Darsteller  Christoph  Krutzler
erinnert mit diesen Gestalten an die Darsteller-Legenden des
abgründigen Volkstheaters. Oder das Trio der Journalisten, die
sich aus dem Wortmaterial der Schauspielerin Elfriede Ritter
(in  dieser  Szene  überzeugend,  in  anderen  zu  überdreht:
Alexandra Henkel) ihre Wahrheit basteln: Thomas Reisinger und
Laurence Rupp sind zusammen mit Krutzler ein infernalisches
Trio, zuständig für die Vivisektion der Sprache. Bestürzender
könnte  man  auch  heute  einen  Journalismus,  der  Lesernähe
behauptend das filtert, was „die Leut‘“ lesen wollen, nicht
beschreiben.



Nahe  am  Leser:
Kriegsberichterstat
teri Alice Schalek
(Dörte  Lyssewski)
verwandelt  die
Traumata der Front
(Soldat:  Sven
Dolinski)  in
Infotainment  für
Wiener Ringstraßen-
Großbürger.  Foto:
Georg Soulek

Krieg als mediales Ereignis, Berichterstattung als personality
show, Reportage als performance und urban journalism. Alles
schon mal dagewesen: Schmiedleitner rückt nicht umsonst die
Figur  der  Kriegsberichterstatterin  Alice  Schalek  in  den
Vordergrund.  Für  Karl  Kraus  war  die  „Kriegsverherrlichung“
dieser einzigen Frau im k.u.k. Kriegspressequartier im Ersten
Weltkrieg ein rotes Tuch; für Schmiedleitner ist sie eine
Studie  über  die  ungeheuerliche  Funktion  der  Sprache  im
Vernebelungsprozess von Wirklichkeit.

Dörte Lyssewski windet sich in die Szene wie ein Model auf dem
Laufsteg: eine Schlange in feldgrauem Rock. Sie konkurriert
mit riesigem, haarigen Kopfbesatz mit den Rosshaarpracht des



kaiserlich-wilhelminischen  Helms  (die  Kostümbildnerin  Tina
Kloempken aus Mülheim kennen viele noch von ihren Bochumer
Arbeiten). Lyssewksi setzt die Sprache mal bajonettspitz, mal
sammetweich an. Sie schwärmt vom „Stahlbad“ und sät mit der
floskelhaften  Frage  der  stets  quietschvergnügten  Interview-
Blondinen  aus  dem  Privatfernsehen  den  Verdacht  aus,  der
Journalismus  habe  in  hundert  Jahren  nichts  gelernt:  „Wie
fühlen sie sich?“ Und wenn der idealisierte „gemeine Mann“
nicht die passende Antwort gibt, schreitet die Schalek weiter
die Isonzo-Front ab, bis „in der Stellung“ eine Flasche Extra-
Champagner und Speisen in „dampfenden Schüsseln“ auf Damast
serviert werden.

Optimist und Nörgler: Georg
Bloéb  (links)  und  Dietmar
König. Foto: Georg Soulek

Vom schaurigschönen Bericht von den Helden an der Front für
den Wiener Salon zu den schönschaurigen Sensationsbildern des
Infotainments  ist  der  Schritt  nicht  groß.  Die
zwerchfellkitzelnden Donnerschläge, die Schmiedleitner in die
Szenen einschlagen lässt, sind akustische Deutesignale ganz in
diesem Sinne: Keinen unangebrachten theatralischen Realismus
hat er da im Sinn. Das Dröhnen kommt eher aus „Star Wars“ oder
aus  den  Ego-Shooter-Derivat-Filmen  Hollywoods.  Krieg  als
großes Kino. Die krachend aufmarschierende Postmusik Salzburg
unter Franz Milacher stellt als Kontrast die Brücke dar zum
verlogenen Operetten-„Zauber der Montur“ der guten alten Zeit.



Diese  Zuspitzung  des  Kraus’schen  Universaldramas  bezahlt
Schmiedleitner mit nicht unerheblichem Tribut: Eine Reihe von
Szenen driften ab in die Sphäre kabaretthafter Eindeutigkeit,
andere – wie die Familie Wahnschaffe – büßen in schriller
Übertreibung  ihre  bösartige  Selbstverständlichkeit  ein.  Der
dürre, kahlköpfige Nörgler Dietmar König spuckt dem jovialen
Optimisten Gregor Bloéb seine galligen Einwände in so viel
Bedeutung eingepresst entgegen, dass gerade diese Dreh- und
Angelpunkte der Dramaturgie ihr Gewicht verlieren.

In einer Welt, in der Jesus Christus auf Feldpredigerfomat
verkleinert  ist  und  das  Universum  vielleicht  noch  als
Wirtschaftsraum durchgeht, gehört das letzte Wort nicht Gott.
Der Optimist nimmt es sich, und es geht noch einmal unter die
Haut:  Er  schlüpft  in  die  Uniform  des  Hauptmanns  Prasch,
vielleicht die verstörendste der entmenschlichten Figuren des
Dramas. Mit dem lakonischen Grinsen von jemandem, den das
alles nichts angeht, lässt er Mord, Marter und Vergewaltigung
Revue passieren: „Man darf den Mut nicht sinken lassen. Kopf
hoch!“

Wiederaufnahme am Wiener Burgtheater am 5. September. Eine
weitere Inszenierung der „letzten Tage in Menschheit“ kündigt
das Pfalztheater in Kaiserslautern an (Premiere 31.01.2015).

„Ein  Deutsches  Requiem“:
Abschied von einem bewegenden
Ballett in Duisburg
geschrieben von Britta Langhoff | 24. Oktober 2014
Die Spielzeit 2013/2014 der Theater und Opern im Ruhrgebiet
ist  größtenteils  vorbei  und  wird  mancherorts  mit  einem
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Wiederholungs-Höhepunkt  verabschiedet.  So  auch  in  der
Duisbuger Dependance der Deutschen Oper am Rhein, die zum
(leider)  vorerst  letzten  Mal  das  großartige  Ballett  „Ein
Deutsches Requiem (b.09)“ zeigte.

Unter  jubelndem  Applaus  und  Bravo-Rufen  wurde  die
Choreographie vom Publikum entlassen. Nicht wenige sahen diese
einzigartige,  bewegende  Inszenierung  zum  wiederholten  Male.
Das Requiem war nicht nur in Duisburg/ Düsseldorf, sondern
auch bei vielen Gastspielen und als ZDF-Fernsehproduktion ein
großer Erfolg.

Mit  der  Choreographie  zu  Brahms  Totenmesse  „Ein  Deutsches
Requiem“  Opus.  45  nach  Worten  der  heiligen  Schrift  schuf
Ballettdirektor  Martin  Schläpfer  ein  überraschendes  und
überzeugendes  aufwändiges  Werk,  dass  alle  Ensembles  der
Deutschen  Oper  am  Rhein  (Ballett,  Solisten,  Chor  und  die
Duisbuger Philharmoniker) auf der Bühne vereinte.

Schläpfer  wagt  eine  tänzerische  Annäherung  an  das  letzte
Mysterium  unserer  abgeklärten  Welt,  an  den  Tod.  Getanzte
Ängste und mensch-bewegende Fragen zeigen nicht nur das Ringen
um einen würdigen Abschied, sondern auch das Ringen um ein
würdiges Dasein im Jetzt. Meisterhaft dargeboten, technisch
ausgefeilt bis ins kleinste Detail, nimmt das Ensemble das
Publikum mit auf eine Reise, getragen von stärksten Emotionen.
Sie zeigen Zweifel, Trotz und Widerstand und lassen daraus
eine ganz besondere melancholische Schönheit erwachsen.

Brahms Opus 45 wurde schon immer für seine Vollkommenheit
gerühmt, Martin Schläpfers Choreographie hingegen zeigt ganz
bewusst  einen  Gegenentwurf.  Die  Kostüme  sehen  aus  wie
zerfetzt, eine Solistin muss einen sehr schwierigen Part mit
nur einem Spitzenschuh meistern. Abgesehen von diesem einen
Spitzenschuh sind die Tänzer barfuß und beziehen ihre Kraft
auch aus der schieren Masse der auftretenden Tänzer, die das
Erhöhende  ihrer  oft  akrobatisch  anmutenden  Sprünge  genauso
schnell  wieder  in  den  Boden  stampfen.  Selten  agieren  die



Tänzer  unisono,  fast  immer  sind  die  Linien  asymmetrisch.
Meistens treten sie wellenartig auf. Wellen, die sich ganz
langsam  aufbauen  und  vorne  am  Rand  der  Bühne  mit  einer
manchmal erschreckenden Kraft brechen.

Was es bei soviel kraftvoll getanztem Ausdruck nicht gebraucht
hätte: die offensichtliche Symbolik des Schlussbildes, in dem
sich die Tänzer in Ketten gelegt, jeder auf andere Art in eben
diesen winden. Dass jeder Mensch in anderen Ketten liegt und
anders  mit  diesen  umgeht,  das  war  auch  vorher  schon  zu
verstehen.  Schade,  dass  Schläpfer  da  der  Kraft  seiner
Choreographie  nicht  traut,  es  relativierte  die  fein
austarierte Interpretation des Requiems ein wenig ins Banale.

Dennoch:  es  bleibt  die  erfreuliche  Feststellung,  dass  das
Ballett der Deutschen Oper am Rhein sich seit der Übernahme
von  Martin  Schläpfer  2009  deutlich  verbessert  hat  und
mittlerweile auch weit über die Grenzen von NRW hinaus als
bedeutendes Ensemble gilt, das Maßstäbe setzt.

Auch wenn diese Produktion in näherer Zukunft wohl nicht mehr
gezeigt  werden  wird  –  in  der  Geschichte  des  Balletts  der
Deutschen  Oper  am  Rhein  wird  sie  sicher  immer  einen  ganz
besonderen  Stellenwert  besitzen.  Auf  ihre  Art  war  sie
richtungsweisend und zeigte, dass sich Mut zum Risiko durchaus
lohnt.  Auf  die  angekündigten  Premieren  der  Spielzeit
2014/2015, unter anderem die Serenade von Balanchine – darf
man schon jetzt gespannt sein.

„Pommes“ in Oberhausen – die

https://www.revierpassagen.de/25502/pommes-in-oberhausen-die-spass-alternative-zur-fussball-wm/20140620_1750


Spaß-Alternative zur Fußball-
WM
geschrieben von Britta Langhoff | 24. Oktober 2014
„Pommes – das fünfte Element?“ Für den gemeinen Ruhrpott-
Ureinwohner ganz sicher. Und so müsste doch auch die olle,
fettige Pommesbude, die der schwule Herr Humboldt von seinem
Onkel geerbt hat, ganz leicht wieder eine Goldgrube werden
können? Gerade, weil sie mitten in Oberhausen steht.

Hätte  ja  noch  schlimmer  kommen  können.  Die  Bude  hätte
schließlich auch in Bottrop sein können oder – Gott bewahre –
in Düsseldorf. Schlimm genug, dass einer aus der alten Clique
abtrünnig geworden ist und als Makler in der Landeshauptstadt
den großen Macker gibt.

„Pommes“-Ensemble  mit
Constanze  Jung  und  (hinten
von  links)  Hans  Peter
Lengkeit, Hajo Sommers, Kai
Magnus  Sting,  Nito  Torres.
(Foto: Axel Scherer)

„Inne Bude, am Fenster, bei die Rauchers“ – da haben sie sich
früher immer getroffen, die vier Freunde. Nach langen Jahren
stehen sie dort mal wieder beisammen, jeder auf seine Weise
ratlos,  wie  es  weitergehen  soll.  Mit  der  Stadt,  mit  der
Pommesbude, mit ihnen selbst. Der aufschneiderisch makelnde
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Uwe mit seinem Smartphone; Martin, der traurige Trainer eines
noch  traurigeren  Fußballvereins;  Humboldt,  der
unerschütterlich  optimistische  Erbe  der  Pommesbude  und  ihr
Chronist Malte, federschwingend beim örtlichen Lokalblättchen.

Was  sie  brauchen,  ist  nicht  nur  neue  Farbe  und  ein  paar
Blümchen, sie brauchen Zuspruch, Optimismus und den Glauben
daran, dass sich nochmal alles zum Guten wendet. Dieser Glaube
kommt daher in Form der übersprudelnden Italienerin Silvia.
Uwe  hat  sie  im  Urlaub  kennengelernt,  nun  kündigt  sie  ihr
Kommen an und die Frage: „Will sie Uwe oder sein Geld?“ kommt
den Vieren gerade recht, um sich von ihren eigenen Problemen
abzulenken. So ersinnen sie eine Scharade, Uwe wird Silvia als
Pommesbuden-Besitzer präsentiert, Malte schreibt das Drehbuch
und die Vier entpuppen sich als veritable Schauspieler. Und
das nicht nur beim Spiel im Spiel, sondern auch auf der Bühne.
Das haben sie zuvor auch schon in anderen Eigenproduktionen
des Ebertbads bewiesen. Das Ensemble reißt das Publikum von
den plüschigen Stühlen.

Die  Regie  bei  „Pommes“  führt  Oberhausens  bekannteste
Kabarettistin  Gerburg  Jahnke.  Ihr  beliebter,  teils  auch
gefürchteter  Witz  schimmert  durchaus  durch.  Doch  zunächst
einmal ist „Pommes“ Volkstheater im besten Sinne. Ruhrisches
Volkstheater erlebt in den letzten Jahren so etwas wie eine
kleine Renaissance und das Ensemble des schönen Oberhausener
Ebertbads  interpretiert  das  mit  seinen  Eigenproduktionen
kreativ und überraschend.

„Pommes“  ist  witzig,  laute  Lacher  sind  gewünscht,
schenkelklopferisch wird es aber nur selten – und (obwohl
gelegentlich spitz und scharfzüngig) es ist nie unter der
Gürtellinie. Diesen Balanceakt beherrscht das Stück, genau wie
den  unbekümmten  Wechsel  zwischen  den  Genres.  „Pommes“  ist
Kabarett, Singspiel und Revue in einem. Für alle und von allet
watt dabei eben.

Das Ebertbad Oberhausen zeigt das schon im vergangenen Jahr



sehr  erfolgreiche  „Pommes  oder  das  fünfte  Element“  als
Alternativ-Programm  während  der  Fußball-WM.  Auch  in  diesem
Theaterstück geht es durchaus auch um richtige Taktik und
Mannschaftsaufstellung.  Denn  schließlich  ist  „Pommes“
zuallererst ein Stück über das Ruhrgebiet – und das ist ohne
Fußball nun mal undenkbar.

Infos  über  weitere  Termine  finden  sich  auf  der  Homepage
Ebertbad Oberhausen.

Fassbinders  „Angst  essen
Seele auf“ – neu gedeutet am
Maxim Gorki Theater in Berlin
geschrieben von Eva Schmidt | 24. Oktober 2014

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

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

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

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



„Ausländer“ zusammen ist.

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

Anastasia Gubareva,
Foto:  Esra
Rotthoff/Maxim
Gorki Theater

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

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

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

Infos und Termine: www.gorki.de

Der arme IT-Experte und seine
gute Fee – „Jenny Jannowitz“
bei den Ruhrfestspielen
geschrieben von Rolf Pfeiffer | 24. Oktober 2014
Wenn täglich das Murmeltier grüßt oder man gar eines Morgens
als Käfer aufwacht, ist das bedenklich; wenn man nicht mehr
weiß, ob die Wirklichkeit oder man selber mehr oder weniger
„ver-rückt“ ist. Ganz so schlimm ist es Karlo Kollmar nicht
ergangen, er hat lediglich verschlafen. Doch all die Menschen
um  ihn  herum  sind  jetzt  so  anders.  Und  was  er  von  der
geheimnisvollen  Zauberin  Jenny  Jannowitz  halten  soll,  weiß
Kollmar gleich gar nicht.
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Karlo  Kollmar  (Raphael
Traub) herzt auf der linken
Bildseite  seine  gute  Fee
Jenny  Jannowitz  (Bea
Brocks).  Foto:
Ruhrfestspiele

„Jenny Jannowitz“ war die letzte Premiere der diesjährigen
Ruhrfestspiele. Das Stück des Autors Michel Decar (Jahrgang
1987) gewann den Förderpreis des Kleistforums in Frankfurt an
der Oder und erlebte deshalb, einer noch nicht all zu alten
Recklinghäuser Festspieltradition folgend, als Produktion des
Staatstheaters Braunschweig seine Bühnenweihen in der Halle
König Ludwig 1/2 (Regie: Catja Baumann).

Es ist ein burleskes Spiel mit sechs munteren Akteuren, die
sämtlich große Beweglichkeit zeigen, wenn sie nicht gerade
Pause haben und in ihren weißen Regalkästen (Bühne und
Kostüme: Linda Johnke) hocken. Man identifiziert Chef, Mutter,
Freundin und Kollegen, und mit allen hat Kollmar Stress. Er
versteht nicht, was sie von ihm wollen, er kennt die
wechselnden Namen seiner Chefs nicht, seine Mutter kritisiert
ihn, seine Freundin macht mit ihm Schluss. Mehrfach wird
Kollmar von seiner Firma versetzt, was er als Degradierung
empfindet, alle reisen sie (Globalisierung!) irgendwo in der
Weltgeschichte herum, können sich aber trotzdem auf der Bühne
unterhalten. Nur Jenny Jannowitz ist nicht Teil dieser
atemlosen Szenerie, sondern so etwas wie die erotische
Kollmar-Versteherin im Hintergrund, vielleicht gar nur ein
wiederkehrender Traum, der den armen Jungen stabilisiert.
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Etwas unterschwellig suggeriert das Programmblatt, dass es in
diesem  Stück  um  „Beschleunigung“,  in  Sonderheit  der
Kommunikation,  gehen  soll.  Doch  ein  solcher  Anspruch  wird
dramatisch  nicht  eingelöst.  Was  wir  wirklich  zu  sehen
bekommen,  bleibt  dünn.  Entwicklung  innerhalb  der  Personen,
kathartische gar, lässt sich nicht ausmachen, sieht man einmal
vom schlussendlich durch Jenny Jannowitz getrösteten Kollmar
ab.

Es fällt auf, wie gänzlich frei von psychischen Ressourcen
Autor Decar seine Hauptfigur zeichnet. Karlo Kollmar ist die
personifizierte  Durchschnittlichkeit,  ein  Mann  ohne
Eigenschaften, ohne Persönlichkeit und Stehvermögen, der einer
Unterordnung unter gesellschaftliche Wertvorstellungen nichts
entgegenzustellen weiß, seien diese auch noch so verrückt. Die
Inszenierung bezieht da recht eindeutig Stellung, zeichnet ihn
als den Vernünftigen in einer wirren Welt. Doch gäbe der Stoff
es  auch  her,  differenzierter  zu  verfahren  und  die
Eindimensionalität der Menschen, gerade auch der Computer- und
IT- Experten, zu geißeln. Eine Entwicklungsgeschichte wäre das
dann zwar immer noch nicht, aber doch mehr als die lärmende
Zustandsbeschreibung, in der kaum Handlung auszumachen ist und
die Analytisches ängstlich außen vor lässt.

Als  dauererregter  Welt-Nichtversteher  ist  Raphael  Traub  –
weißes  Hemd,  hängende  Schultern  –  fraglos  die  richtige
Besetzung.  Bea  Brocks  gelingt  es  als  verständnisvoller
Zauberin Jenny Jannowitz, die Aura des Geheimnisvollen bis zum
Ende  zu  erhalten,  die  anderen  vier  Schauspieler  –  Tobias
Beyer, Andreas Bißmeier, Martina Struppek und Rika Weniger –
chargieren ungeniert und gekonnt und sogar mit einer gewissen
Glaubwürdigkeit. Denn im Kern sind die verarbeiteten Episoden
– von undurchschaubaren Firmenentscheidungen bis zur zweiten
Jugend  der  Mutter,  die  plötzlich  als  Sandra  angesprochen
werden will – ja dem Alltag entlehnt.

Übrigens  gibt  es  in  Berlin  eine  Jannowitzbrücke,  nebst
gleichnamiger S-Bahnstation. Aber die kommt im Stück nicht



vor, wirkte vielleicht jedoch als lautmalerische Inspiration
für den Titel.

Das Publikum applaudierte herzlich.

„Dalí vs. Picasso“ – Fernando
Arrabáls genialer Malerstreit
bei den Ruhrfestspielen
geschrieben von Rolf Pfeiffer | 24. Oktober 2014
Ja,  so  kennt  man  sie:  Picasso  trägt  Shorts,  Dali  einen
Nadelstreifenanzug,  Beide  halten  sich  für  genial.  Auf  der
Bühne haben sie sich in zwei abgeranzte rote Sessel gelümmelt,
reden miteinander, ohne sich wirklich verstehen zu wollen und
erinnern ein ganz klein wenig an Becketts Landstreicher, die
auf Godot warten. Aber worauf warten Dali und Picasso?

Samuel  Finzi  (Mitte)  als
Picasso  (Bild:
Ruhrfestspiele)

Nun, natürlich warten sie nicht in stiller Gottergebenheit.
Sie lauern auf Gelegenheiten, ihre Karrieren voranzutreiben.
Man  schreibt  das  Jahr  1937,  vor  wenigen  Tagen  haben  die
Deutschen Guernica bombardiert, Picasso winkt ein Großauftrag
für den spanischen Pavillon auf der Pariser Weltausstellung.
Eine Million Peseten in Gold für ein großes Gemälde! Guernica
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wäre sicherlich das Thema – dummerweise hat Picasso aber nur
ein Großformat zum Lobpreis der Elektrizität im Angebot, in
dessen Mittelpunkt eine Glühbirne von der Decke hängt. Aber
mit ein paar Änderungen könnte man vielleicht…

Derweil  ringt  Dalí  um  das  Verständnis  des  Altvorderen
(tatsächlich  trennten  sie  23  Jahre)  für  seine  Kunst:  Das
Gemälde „Weiche Konstruktion mit gekochten Bohnen – Vorahnung
des  Bürgerkriegs“  aus  dem  Jahr  1936  sei  doch  ohne  jeden
Zweifel das Bild zum Thema. Doch Picasso spottet nur – über
gekochte Bohnen als politisches Signal ebenso wie über Dalis
Behauptung, er habe mit Wolkenformationen, die die iberische
Halbinsel darstellen, einen nationalen Bezug geschaffen. Hier
der faunische Sinnesmann und Sozialist, dort der zögerliche,
neurotische Salvador Dali, der überdies im Ruf steht, auch die
Nähe der Franco-Faschisten gesucht zu haben: Ein tragische
Künstlerkonstellation, aber auch eine merkwürdige Amour fou.

Das Stück, das Frank Hoffmann zunächst auf Französisch für das
Luxemburger Nationaltheater inszenierte und das nun bei den
Ruhrfestspielen seine (weitgehend) deutschsprachige Premiere
hatte, stammt aus der Feder des spanischen Schriftstellers
Fernando Arrabál. Als deutscher Zuschauer (vielleicht auch als
Luxemburger) muss man ein bisschen im Gedächtnis kramen, wie
das war mit den beiden spanischen Genies. Doch Arrabáls Thesen
sind durchaus von einer gewissen Aktualität: Picasso hat sich
demnach opportunistisch verhalten, Dalí hingegen mit seiner
„Vorahnung“ ein sehr ernst zu nehmendes Kunstwerk geschaffen,
das lediglich zu dechiffrieren den Zeitgenossen nicht leicht
fiel.

In  ihrer  weiteren  Entwicklung  ist  Arrabáls  Geschichte
fiktional.  Sie  lässt  eine  wunderbare  Künstlerfreundschaft
erblühen, auf deren Höhepunkt Dali Picasso bittet, ihn zu
kastrieren  –  wegen  seiner  doch  eher  weiblichen
Selbstwahrnehmung.  Picasso  hat  damit  zunächst  Probleme,
schreitet dann jedoch mutig zur Tat, und nach ein bisschen
Bühnendonner  gelangt  die  Geschichte  über  die  flott



durchschrittenen  dramatischen  Stationen  „Alptraum“  und
„Irrenanstalt“  zu  einer  etwas  ungelenk  nachgereichten
Rationalisierung  des  Bühnengeschehens.  Tja.

Frank  Hoffmann  inszeniert  „Dalí  vs.  Picasso“  sinnhaft  als
Kammerspiel, zu dessen stärksten Szenen fraglos die Dispute
der  Titelhelden  zählen.  Samuel  Finzi,  dieses  große
komödiantisch-tragische  Talent,  den  man  mit  seiner  weißen
Picasso-Halbglatze zunächst kaum wiedererkennt, dreht auf und
sorgt  für  heftige  Heiterkeit,  wenn  er  etwa  den  stets
affektiert wirkenden Dalí nachäfft; Dalí seinerseits wird von
einer Frau gespielt (Marie-Lou Sellem), die Dalís Augenfunkeln
zwar sehr schön nachmachen kann, gleichwohl aber durchgängig
zu feminin wirkt, als dass man ihr den exzentrischen Maler
abnähme – trotz Menjoubärtchen. Ihre/seine Muse Gala wiederum
spielt  mit  Luc  Feit  ein  Mann,  Jacqueline  Macaulay  gibt
Picassos Dora, und wie zielführend dieser nervöse Mix aus
Geschlechtern  und  Geschlechterrollen  ist,  steht  dahin.  Am
unterhaltsamsten  und  nachdrücklichsten  ist  auch  diese
Regiearbeit von Ruhrfestspiele-Intendant Frank Hoffmann dann,
wenn er die Schauspieler in konzentrierten Spielsituationen
ihr Können zeigen lässt und auf überflüssigen Bühnenzauber
verzichtet.

In einer Stunde 20 Minuten (ohne Pause) ist alles vorüber.
Viel Applaus für eine sympathische Darstellerriege ebenso wie
für die Inszenierung.

Ruhrfestspiele: Boris Eifmans
russisches  Ballett-Spektakel
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mit klaren Botschaften
geschrieben von Katrin Pinetzki | 24. Oktober 2014

„Beyond  Sin“  bei  den
Ruhrfestspielen.  ©  Souheil
Michael Khoury

Sie sind ein Garant für ein volles Haus: die Ballett-Abende
mit  der  Eifman  State  Academy  aus  St.  Petersburg.  Wobei
„Ballett-Abend“  ein  viel  zu  schwaches  Wort  ist  für  das
atemlose  Show-Spektakel,  das  die  Russen  bei  den
Ruhrfestspielen  in  Recklinghausen  veranstalten.  Am  Mittwoch
feierte ihr neues Stück „Beyond Sin“ Deutschlandpremiere. Als
Vorlage  dient  Dostojewskis   letzter  Roman  „Die  Brüder
Karamasow“.

Boris Eifman hat mit seinen Inszenierungen ein eigenes Genre
erfunden:  Er  steht  für  getanztes  Theater  (aber  kein
Tanztheater), für ein stark szenisches und sehr gestisches
Handlungsballett,  bei  dem  nahezu  jede  Bewegungsfolge  in
Sprache und Bedeutung übersetzt werden kann. Seine Tanzsprache
ist neoklassisch bis modern, gerne mixt er auch akrobatische
Elemente in die Choreografie. Musik hat dabei eine ähnliche
Funktion wie im Film, sie dient vor allem zur Erzeugung oder
Verstärkung von Emotionen: Zu hören sind fast ausschließlich
pathos-geladene Ausschnitte aus Werken von Wagner, Mussorgski,
Rachmaninow.

Nach „Onegin“ und „Red Giselle“ in den Vorjahren hat sich der
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russische  Choreograf  nun  also  „Die  Brüder  Karamasow“
vorgenommen: Vordergründig die Geschichte des Untergangs einer
Familie, handelt das vielschichtige Werk von der Verantwortung
und Freiheit des Einzelnen in der Gesellschaft.

Gleich  das  erste  Bild  katapultiert  den  Zuschauer  in  die
Atmosphäre des Romans: dunkle Choräle, eine Kirche, Aljoscha
(Dmitrij  Fisher)  unter  seinen  Klosterbrüdern.  Sein  Tanz
erzählt vom Erdulden und Leiden, von der Bürde des Lebens.

Foto:  Ekaterina
Ktavtsova

Eifman konzentriert sich auf das Verhältnis der drei Brüder zu
ihrem verantwortungs- und zügellosen Vater. Durch unsichtbare
Bande  sind  sie  an  ihn  gekettet,  leiden  unter  seiner
Omnipräsenz – und stoßen doch immer wieder auf die Ähnlichkeit
– etwa, wenn Vater und Sohn im Kampf plötzlich spiegelgleiche
Bewegungen machen.

Großartig besetzt ist Igor Polyakov als polternder  Patriarch
mit Wahnsinn im Blick, der noch in gesetztem Alter seine drei
Söhne in Potenz und Dummheiten übertrumpfen will. Es ist ein
Genuss, diesen vier Herren zuzusehen, ihren Pas-de-deux und
Pas-de-trois, ihren Sprüngen und halb artistischen Rauf- und
Kampfszenen.
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Dem klassischen Pas-de-deux zwischen Mann und Frau gibt Eifman
auch genug Raum: Gruschenka (Ljubov Andreeva) wird sowohl von
Dimitrij Karamasow (Oleg Gabyshev) als auch von dessen Vater
begehrt,  was  sich  das  Mädchen  in  einem  hinreißendem
Wechselspiel aus Ablehnung und Zuwendung zunutze macht.

Nicht auf der Spitze, aber auf Spitzen-Niveau tanzen sie alle;
noch das hinterste Ensemble-Mitglied begeistert in den Massen-
Szenen durch ungeheure Präsenz und Energie.

Die Inszenierung ist nicht subtil, im Gegenteil: Wenn die tote
Mutter den Söhnen weiß gewandet erscheint und voller Harmonie
mit ihnen tanzt, bis der betrunkene Vater sie wegjagt und im
Hintergrund auf sie einschlägt – dann ist das hart an der
Kitsch-Grenze.

Eifman setzt eingängige, klare Botschaften, will überwältigen
und beeindrucken, seine professionelle Regie kontrolliert und
steuert die Zuschauer-Emotionen.

Man  muss  das  nicht  mögen,  aber  man  muss  anerkennen:  Es
funktioniert. Das Publikum ist von der Virtuosität, dem Tempo,
der Kurzweiligkeit buchstäblich so gefangen wie Dimitrij, der
am Ende des ersten Teils in Christus-Pose an Seilen schwebt.

Das jubelnde  Publikum wollte die Truppe kaum von der Bühne
lassen.

Mehr zum Stück und Termine

Grandioser  Zeitvertreib  –
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„Warten  auf  Godot“  bei  den
Ruhrfestspielen
geschrieben von Rolf Pfeiffer | 24. Oktober 2014
Die Bühne hat ein Loch. Mit mehreren Metern Durchmesser und
gelegen im Mittelpunkt der quadratischen Schrägebene ist es,
sieht  man  von  einem  in  den  Zuschauerraum  gerichteten
Scheinwerfer  ab,  das  einzige  Stück  Ausstattung  dieser
Inszenierung.  Selbst  das  Bäumchen  fehlt.  Doch  das  macht
nichts. Diese Inszenierung von Becketts „Warten auf Godot“ –
als Koproduktion der Ruhrfestspiele mit dem Deutschen Theater
Berlin hatte sie jetzt ihre umjubelte Premiere – gehört zum
Besten, was das Festival mit seinem doch recht durchwachsenen
Programm in diesem Jahr zu bieten hat. Leichte Kost ist sie
dennoch nicht.

Samuel  Finzi  (links)  und
Wolfram  Koch  sind  Wladimir
und Estragon in „Warten auf
Godot“,  das  von
Ruhrfestspielen  und
Deutschem  Theater  Berlin
koproduziert  wurde.  Foto:
Declair, Ruhrfestspiele

Samuel Finzi und Wolfram Koch, zwei fernsehbekannte Gesichter,
sind Wladimir und Estragon, jüngere Männer, denen die Last der
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Lebensjahre  und  der  körperlichen  Gebrechen  noch  nicht  so
zusetzt wie den Landstreichern früherer Inszenierungen. Eher
sind sie Kollegen, Kumpel, Clowns, „Buddies“. Aber nach wie
vor würde natürlich auch „altes Ehepaar“ passen. Ihre Haltung
zum  rätselhaften  Godot,  dessen  Kommen,  wie  man  weiß,
angekündigt  ist,  der  jedoch  nicht  kommt,  sich  aber
entschuldigen lässt und damit die Hoffnung auf ein späteres
Erscheinen nährt, wirkt wenig fatalistisch.

Godot  hat,  so  scheint  es,  für  sie  nicht  wirklich  etwas
Finales, sondern ist ein Tagesordnungspunkt, der abgearbeitet
werden muss. Kommt er, sind sie gerettet, kommt er nicht, sind
sie verloren. Und was kommt danach? Einfach wegzugehen ist
aber auch nicht möglich, denn dann könnte Godot böse werden
und sie bestrafen. Das muss man alles abwägen. Die Begegnung
mit  Pozzo  und  seinem  Knecht  Lucky  (Christian  Grashof  und
Andreas  Döhler,  zwei  weitere  großartige  Bühnenkünstler)
quittieren sie mit Erstaunen, ohne aber stark davon berührt zu
sein.

Diese Inszenierung des in Bulgarien geborenen Ivan Panteleev
führt auf ebenso tragische wie burleske Weise vor, dass am
vorgeblich absurden Theater Samuel Becketts kaum etwas absurd
ist. Vielmehr leuchtet sie, dem exzellenten, präsenten Spiel
der  beiden  Hauptdarsteller  sei  Dank,  vor  dem  Hintergrund
existentieller  Geworfenheit  die  Abgründe  und  Untiefen  des
Zwischenmenschlichen unnachgiebig aus, in dem ein Godot, so
lange  er  nicht  kommt,  erheblich  zur  Stabilisierung  der
Beziehung beiträgt. Samuel Finzi und Wolfram Koch führen eine
Paardynamik vor, die Agonie nicht zulässt. Deshalb ist es nur
konsequent, wenn sie beispielsweise spontan und aus Spaß eine
Runde „Luft-Sport“ ohne Bälle oder Schläger spielen – Tennis,
Golf, Fußball usw. – während sie auf Godot warten.

Die  beiden  Schauspieler  waren  übrigens  Bühnenlieblinge  des
2013  verstorbenen  Regisseurs  Dimiter  Gotscheff,  der  unter
anderem von 1995 bis 2000 als Hausregisseur in Bochum wirkte.
Ursprünglich beabsichtigte Gotscheff, selbst die Inszenierung



von „Warten auf Godot“ am Deutschen Theater zu übernehmen, was
wegen seiner Krebserkrankung aber nicht mehr zu realisieren
war. Deshalb übernahm sein Schüler Panteleev diese Aufgabe und
widmete die Produktion dem Verstorbenen.

Mit der schrägen Spielebene und dem Krater in Bühnenmitte ist
die Bühne (Mark Lammert) zwar schon rein topographisch ein Ort
für Sisyphusarbeiten, Abstürze und elementares Scheitern, doch
macht sie auch pompöse Auftritte möglich – so, wenn Wladimir
am Kraterrand eine pathetisch aufgeladene Volksrede über das
Wertvolle  im  Warten  auf  Godot  hält,  während  vor  ihm  der
erblindete  Pozzo  (Christian  Grashoff)  dem  Krater  nicht  zu
entkommen  weiß,  um  Erbarmen  fleht  und  auf  Hilfe  wartet.
Warten, hier wird es besonders deutlich herausinszeniert, ist
in diesem Stück ebenso Metapher vorgeblicher Sinnhaftigkeit
wie Synonym für Qualen. Möglicherweise, ist hier und da zu
lesen, inspirierte quälendes Warten auf Hilfe den Resistance-
Kämpfer Beckett, als er im Krieg an diesem Stück schrieb.

Mit ihren zwei Stunden 15 Minuten beteiligt diese Inszenierung
das Publikum durchaus am nervenzehrenden Nichtgeschehen, ohne
indes unsinnige Längen zu entwickeln. Auf eine Pause wird
verzichtet,  allerdings  kündet  eine  (mit  technischem  Geläut
untermalte) Bewegung des Eisernen Vorhangs in der Dunkelheit
von der großen Zäsur zwischen (längerem) ersten und zweitem
Teil. Gegen eine Pause hätte an der Stelle allerdings nichts
gesprochen,  das  Publikum  wäre  anschließend  bestimmt
zurückgekommen.  Schon  wegen  der  hervorragenden
Darstellerriege.

Nach  einem  beglückenden  „Endspiel“,  ebenfalls  mit  Wolfram
Koch,  bot  auch  dieser  Beckett  bei  den  Ruhrfestspielen
Schauspielertheater  auf  ganz  hohem  Niveau.  Leider  gibt  es
keine  weiteren  Termine.  Am  Samstag,  14.  Juni,  gehen  die
Ruhrfestspiele 2014 mit einem Konzert von „Jupiter Jones“ zu
Ende.

www.ruhrfestspiele.de



Schwerkraft,  nein  danke  –
umjubelter  Auftritt  des
Cirque  Éloize  bei  den
Ruhrfestspielen
geschrieben von Rolf Pfeiffer | 24. Oktober 2014

Schwerkraft
scheint  an  dieser
Stange  nicht  zu
existieren.  Foto:
Ruhrfestspiele
(Valérie Remise)

Die  Dinge,  die  sie  für  ihre  Kunststücke  brauchen,  wirken
schlicht: eine Stange, ein langes Tuch, einige Hüpfseilchen,
einige Stühle. Ein Fahrrad leistet gute Dienste, der Jongleur
braucht seine Kugeln, die Breakdancer kommen gänzlich ohne
Werkzeug aus. Was die jungen Artisten vom kanadischen Cirque
Éloise aber mit schlichtem Werkzeug auf der Bühne des Marler
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Theaters veranstalten, ist schier unglaublich.

Die  Schwerkraft  scheint  nicht  zu  existieren,  wenn  ein
leichtfüßiger  Athlet  die  wackelige  Stange  erklimmt,  als
befände sie sich in der Horizontalen; wenn er an ihr hängt wie
eine  Fahne  im  Wind,  sich  nur  mit  seinen  Beinen  an  ihr
festhält, ungebremst an ihr herabgleitet und erst im letzten
Moment  abbremst,  so  daß  man  für  Sekundenbruchteile  sein
sicheres Ende befürchtet.

Vor dem bühnenhohen Hintergrund (Bühne: Robert Massicotte) –
ein  bemerkenswertes  Bauwerk  mit  zahlreichen  Podesten  und
türgleichen  Öffnungen  –  hüpft  ein  junger  Mann  mit  seinem
Mountainbike munter von Vorsprung zu Vorsprung, bis nach ganz
oben. Die Gefahr des Umkippens scheint es für ihn nicht zu
geben.  Vergleichsweise  konservativ  mutet  der  Auftritt  des
Jongleurs mit seinen gelben Kugeln an. Sind es acht? Sind es
zehn? Ihr Flug gleicht einem flirrenden Insektentanz, nicht
dem virtuosen Wirken menschlicher Hände. Und so reiht sich
eins ans andere. Auch die Schlangenfrau fehlt nicht, die sich
verbiegt,  daß  man  Angst  um  sie  bekommt.  Wie  werden  ihre
Bandscheiben in 30 Jahren aussehen, fragt man sich als älterer
Mensch. Doch vielleicht ist eine solche Frage ja im Zirkus
unzulässig.

Jonglage  in  Rückenlage.
„Partner“  des  Artisten  ist
bei  dieser  Nummer  eine
Glasscheibe rechts im Bild. 
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Foto:  Ruhrfestspiele
(Valérie  Remise)

Das Stück heißt „iD“, aber natürlich ist das hier Zirkus, in
seiner Art – nur Akrobaten, keine Tiere – wahrscheinlich nicht
zu übertreffen. Artistik in einer solchen Qualität kennt man
möglicherweise von Roncalli, doch anders als der Cirque Éloize
gibt sich Roncalli ja sehr konservativ, hegt und pflegt die
altertümlich-glamouröse Anmutung, was auch sehr schön ist.

Diese junge kanadische Truppe um ihren Chef Jeannot Painchaud
aber  grenzt  sich  sehr  absichtsvoll  von  der  traditionellen
„Artisten-in-der-Zirkuskuppel“-Anmutung ab, vom Idealbild der
Akrobatenpärchen  in  ihren  leuchtenden,  straßglitzernden
Trikots, vom dramatischen Trommelwirbel vor der Todesnummer
und was der Eigentümlichkeiten von, wenn ich einmal so sagen
darf,  „Opas  Zirkus“  mehr  sein  mag.  Sie  betten  ihre
artistischen Highlights in eine Art Handlung ein, und mit
diesem  Ansatz  ähneln  sie  den  Eiskunstläufern,  die  ihren
doppelten Rittberger oft allerdings eher schlecht als recht
ins  dramatische  Konzept  packen.  Der  Cirque  Éloize  ist  da
ungleich geschmeidiger.

Ihre Rahmenhandlung finden die Kanadier auf der Straße, bei
den jungen Leuten, die dort abhängen, dort Liebe und Gewalt
erleben. Aus mehr oder weniger differenzierten Massenszenen
entwickeln sich Mal um Mal die akrobatischen Nummern, an denen
besonders bemerkenswert ist, daß sie auch ohne konzentriertes
Scheinwerferlicht und dramatischen Trommelwirbel das Publikum
vollständig in ihren Bann schlagen. Die Musik hämmert derweil
ununterbrochen ihren Rhythmus und ist für ein Theaterpublikum
vielleicht etwas zu laut.



Der  Biker  weiß
genau,  wo  er
landet;  ein
Bißchen  hat  seine
Nummer  auch  von
der  Kunst  des
zielgenauen
Messerwerfens.
Foto:
Ruhrfestspiele/Val
érie Remise

Jedenfalls hat die Show einen ausgesprochen souveränen Lauf,
keine Längen, keine Peinlichkeiten, ein begeisterndes Stück
Akrobatik, wie man es selten zu sehen bekommt. (Übrigens wird
man in Deutschland auch lange warten müssen, bis der Cirque
Éloize mal wieder hier ist. Auf seinen Internetseiten reihen
sich  Tourneestationen  in  aller  Welt  aneinander.  Vielleicht
aber hat Intendant Frank Hoffmann ja ein Einsehen und bucht
die Truppe für die Ruhrfestspiele 2015…)

Die  Schlußnummer  ist  auch  der  Höhepunkt  des  Abends.  Hier
springen die Männer aus der Kulissenwand metertief auf ein
(hinter einer Verkleidung unsichtbar bleibendes) Trampolin und
werden meterhoch wieder in die Luft geworfen – höher als sie
starteten.  Einmal  mehr  scheint  die  Schwerkraft  gänzlich
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aufgehoben zu sein. Wie sie da so durch die Luft fliegen
ähneln  die  Artisten  Figuren  eines  Videospiels  auf  dem
Bildschirm,  sind  bunte,  hüpfende  Flummibälle.

Der Saal, wie nicht anders zu erwarten, raste. Und zu den
Standing Ovations erhob das Publikum sich wie ein Mann (sagt
man  so).  Gehört  ein  solches  artistisches  Programm  zu  den
Ruhrfestspielen?  Natürlich,  denn  es  ist  Inszenierung  und
Illusion und Geschichtenerzählen und spielt außerdem notabene
auf  einer  Theaterbühne.  Außerdem  ist  dies  angesichts  all
dessen, was heutzutage im Theater und drumherum geschieht,
sowieso die falsche Frage.

Tja.

Vor einigen Tagen erinnerte sich das Recklinghäuser Publikum
an den großen Schauspieler Otto Sander, der viele Jahre bei
den Ruhrfestspielen umjubelte Auftritte hatte und im September
2013 mit 72 Jahren gestorben ist. Meret und Ben Becker, seine
beiden (böses Wort!) Stiefkinder, waren in einer Produktion
des  St.  Pauli-Theaters  so  etwas  wie  persönlich  betroffene
Laudatoren,  die  einige  Kindheitserinnerungen  beisteuerten,
einige Balladen und Lieder vortrugen. Deutsche Balladen hat
Otto Sander den Kindern nämlich früh beigebracht, ebenso hat
er ihre Liebe zu diesen Texten geweckt. Zudem gab es viele
Filmausschnitte  zu  sehen,  „Sommergäste“,  „Das  Boot“,  „Der
Himmel  über  Berlin“  und  mehr,  auch  lustige  Sachen.  Eine
gleichermaßen würdige wie anrührende Veranstaltung war dies,
die übrigens auch zeigte, was für ein treues Publikum die
Ruhrfestspiele haben: es war restlos ausverkauft.

 

Cirque Éloize: „iD“. Weitere Termine: Samstag, 31.5., 15 Uhr
und 20 Uhr, Sonntag, 1.6., 18 Uhr.

www.ruhrfestspiele.de

www.cirque-eloize.com

http://www.ruhrfestspiele.de/
http://www.cirque-eloize.com/


Fotos: © 2010 Theatre T&Cie/ Valérie Remise

 

„Bochum“  in  Bochum  –  ein
wehmütiges  Singspiel  mit
Liedern  von  Herbert
Grönemeyer
geschrieben von Britta Langhoff | 24. Oktober 2014

„Tief  im  Wehesten,  wo  die  Sonne
verstaubt„…gibt es Theateraufführungen, die
sind noch viel besser, als man glaubt. Die
Rede  ist  von  „Bochum“  in  Bochum,  genauer
gesagt im Schauspielhaus Bochum.

Das Bochumer Ensemble belebt seit einiger Zeit mit großen
Erfolg das Genre Singspiel neu. Die Qualität der „Tribute to
Johnny Cash„-Inszenierungen hat sich mittlerweile revierweit
herumgesprochen,  die  Inszenierung  „Heimat  ist  auch  keine
Lösung“  riss  das  Publikum  im  letzten  Jahr  zu
Begeisterungsstürmen hin und rührte nicht nur mich zu Tränen.

Seit der Spielzeit 2013/2014 zeigt das Haus nun „Bochum“, ein
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Singspiel von Lutz Hübner mit Liedern von Herbert Grönemeyer.
„Bochum“ ist weit mehr als eine Würdigung des berühmten Sohnes
der  Stadt,  „Bochum“  ist  auch  eine  Reminiszenz  an  die
Vergangenheit  der  Stadt,  ein  wehmütiger  Rückblick,  ein
Abschied. Abschied von „diesem Handy-Hersteller, dessen Namen
nicht  genannt  werden  darf„,  von  „diesem  Auto-Hersteller,
dessen Name bald nicht mehr genannt werden darf„, wohl auch
der Abschied vom „Pulsschlag aus Stahl“. Was der Stadt nebem
dem Namen der Currywurst, „der nicht genannt werden braucht,
weil ihn ohnehin jeder kennt“ bleibt, ist ungewiss. „Bochum“
zeigt nur den Abschied, keine Lösung, keinen Ausblick, nur die
Wehmut,  keinen  Protest.  Den  findet  man  dann  wohl  eher  im
ambitionierten Detroit-Projekt.

Im  Theaterstück  selbst  ist  es  der  Abschied  von  einer
Eckkneipe. Die Band spielt ein letztes Lied. Lotte, die gute
Seele  der  Kneipe,  räumt  die  letzten  Gläser  zusammen,  das
Bierfass ist leer. Im Morgengrauen werden die Abrissbagger
anrücken. Roger, Ralf, Peter und Sandra sind Stammgäste, seit
sie  vor  fast  30  Jahren  nach  ihrer  Abiturfeier  mehr  oder
weniger  zufällig  in  dieser  Kneipe  versackten.  Unglücklich
versuchen sie, den Moment des Abschieds noch hinaus zu zögern.
Lotte spendiert ihnen schließlich die letzten Schnäpskes, für
jedes Jahr einen.

Und so trinken sie „auf die alten Zeiten. (Denn worauf sonst
sollte man in Bochum trinken können?)“. Der Alkohol entfaltet
den „Fallschirm in der Not„, die Vier und Lotte beschwören
Erinnerungen herauf, alte Träume, aber auch alte Gespenster.
Worte alleine reichen nicht, ihre Gefühlslage zu beschreiben
und so wird „das alte Liedgut“ rausgekramt und inbrünstig
gesungen. Vom Mensch(en), vom Vollmond, von der Zeit, als sich
was drehte, von Männern, von Flugzeugen im Bauch und natürlich
von Bochum.

Die musikalische Leitung liegt wie oft in Bochum bei Torsten
Kindermann, somit quasi beim legitimen Nachfolger Grönemeyers.
Im  Zusammenspiel  mit  der  an  jedem  denkbaren  Instrument
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versierten Band wirken die Lieder überraschend und eigenwillig
arrangiert.  Aber  wenn  man  sich  auf  die  ungewohnten
Arrangements einlässt, sind sie großartig. Das Stück „Bochum“
als Ballade funktioniert wunderbar – wer hätte das gedacht?
Ausgefallene  Percussion,  gelegentlicher  A-cappella-Gesang  –
man entdeckt die altvertrauten Stücke neu, plötzlich findet
man sogar an Liedern, die man nie mochte, großen Gefallen.

Regisseurin  Barbara  Hauck  inszeniert  behutsam,  an  keiner
Stelle überfrachtet oder kitschig, den Schauspielern viel Raum
lassend.  Lächelnd  entdeckt  man  kleine  Würdigungen  des
dramaturgischen  Aufbaus  eines  Grönemeyer-Konzerts  –  das
Steiger-Lied vor „Bochum“, als letztes Lied „Halt mich“. Und
wie so oft in Bochum möchte man die großartigen Schauspieler
gar nicht mehr von der Bühne lassen. An und für sich möchte
man gar keinen hervorheben aus dieser Riege, aber ich bin
jedes Mal wieder begeistert von der Bühnenpräsenz des Michael
Schütz  und  meine  persönliche  „Entdeckung“  des  Abends  war
Günter Alt. Selten hat eine Bühnenfigur so viel Sympathie
ausgelöst.

Verdiente standing ovations gab es nach der Aufführung, die
Künstler revanchierten sich gerne. Unter anderem „Bochum“ gab
es  nochmal,  diesmal  als  gewohnte  rockige  Version,  die
Zuschauer mitklatschend und singend. Es mag Einbildung gewesen
sein,  aber  nach  den  jüngsten  verbalen  Entgleisungen  des
Oberbürgermeisters  der  Landeshauptstadt,  hörte  sich  das
gemeinsam gegröhlte „Wer wohnt schon in Düsseldorf“ noch einen
Tick inniger und trotziger an als sonst.

Drei Zugaben und ungezählte Vorhänge später findet man sich
wieder, draußen vor der Tür und kann Lotte nur zustimmen:
„Realität ist nur die kleine häßliche Schwester der Kunst„.
Aber wenigstens wissen wir jetzt, was Glückauf auf englisch
heisst: Luck up. Gesprochen, Lack ab. Das mag im Moment (noch)
für Teile des Reviers gelten, für das Schauspielhaus Bochum
auf gar keinen Fall.



„Bochum“ wird auch in der Spielzeit 2014/2015 noch auf dem
Spielplan stehen. Termine und Informationen auf der Homepage
des Schauspielhauses Bochum.

Es gibt ein Leben nach Opel –
das Bochumer Detroit-Projekt
geschrieben von Rolf Pfeiffer | 24. Oktober 2014

Das  Motto  der
Ausstellung weist, auf
den  Asphalt  gesprüht,
den  Weg  –  jedenfalls
manchmal. Foto: rp

Der Bus steht. Auf der anderen Spur geht es auch nicht
schneller. Unter normalen Verhältnissen wäre die Strecke vom
Exzenterhaus nahe dem Schauspielhaus zum Bergbaumuseum in
zehn, fünfzehn Minuten zu schaffen, im freitagnachmittäglichem
Berufsverkehr jedoch nicht. Doch Bochum hat viele hübsche
Fassaden. Das wäre einem sonst vielleicht nie aufgefallen.
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Eingeladen zur Rundfahrt im Bochumer Stadtgebiet haben das
Schauspielhaus und „Urbane Künste Ruhr“. Zusammen haben sie in
diesem Jahr das „Detroit-Projekt“ aus der Taufe gehoben, das
an etlichen Stellen der Stadt Kunst präsentiert. Und alles hat
irgendwie mit Opel zu tun, der Traditions-Automarke, die bald
schon in Bochum keine Autos mehr bauen wird. Das Kunstprojekt
ist nach der Stadt benannt, wo Opels Mutterkonzern General
Motors sitzt, außerdem steht der Name für den dramatischen
Niedergang, den die Schließungen der Autofabriken dort für die
US-Stadt bedeuteten. So schlimm soll es in Bochum natürlich
nicht  kommen,  auch  wenn  das  Schlagwort  von  der
„postindustriellen  Gesellschaft“  gern  und  häufig  Verwendung
findet. Nein, die Unterzeile des Projekts wie auch eine ihrer
Internetanschriften pochen auf den eigenen Weg: „This Is Not
Detroit“, beziehungsweise www.thisisnotdetroit.de.

„HOW LOVE COULD BE“
steht in flammendem
Rot  auf  dem
Förderturm  des
Bergbaumuseums.
Eine  Lichtkunst-
Intervention  des
Briten  Tim
Etchells.  Foto:
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Schauspielhaus
Bochum

Allerdings  sollen  die  künstlerischen  Arbeiten  durchaus  das
Postindustrielle  reflektieren.  Künstlerinnen  und  Künstler
kommen aus Ländern, in denen es noch General Motors-Standorte
gibt,  aus  Großbritannien,  Polen,  Spanien,  den  USA  und
natürlich  weiterhin  auch  Deutschland.

Bevor der Bus sich in den Dauerstau begab, hatten sich seine
Insassen im Exzenterhaus, das wie eine gigantische Nockenwelle
aussieht, die Videoinstallation „The Pigeon Project“ des Polen
Michal  Januszaniec  angesehen.  „Das  Tauben-Projekt“,  so  die
Übersetzung, zeigt uns deutsche, polnische, deutsch-türkische
„Taubenväter“ und läßt sie ausgiebig zu Wort kommen, erzählt
vom Abwicklungsstreß bei Opel, läßt uns einer Schauspielerin
zusehen,  die  mühsam  einen  vor  Selbstbewußtsein  strotzenden
Text  einstudiert,  und  verweist  mit  solchen  Elementen
unaufdringlich, aber schlüssig auf eine Zukunft, der soziale
wie kollektive Gewißheiten zunehmend fehlen werden.

Aber  ist  das  wirklich  die  Zukunft?  Wird  es  wirklich  so
trostlos, wie Januszaniec behutsam andeutet? Jedenfalls ist
die Arbeit im 13. Stockwerk des asymmetrischen Hochhauses zu
besichtigen, was zum einen zwar 8 Euro Eintritt kostet, zum
anderen aber einen grandiosen Blick über die Stadt bietet, die
von hier oben aus überhaupt nicht hinfällig wirkt, sondern
grün und vital und sehr ordentlich. Andererseits ist zu hören,
daß  sich  die  Vermarktung  des  Hauses  schwierig  gestalte  –
weshalb die 13. Etage für das Kunstprojekt noch zu haben war.
Alles hat seine zwei Seiten.

Das Bergbaumuseum, endlich hat es der Bus geschafft, ziert
eine Leuchtschrift. „How Love Could Be“ steht in roten (LED-
befeuerten)  Buchstaben  oben  am  mächtigen  Förderturm.  Die
Zeile, die der Brite Tim Etchells dort platziert hat, stammt
aus  dem  ersten  Song,  der  bei  der  legendären  Detroiter
Schallplattenfirma Motown 1961 herauskam: „Bad Girl“ von den



Miracles. Denkanstoß: Bochum, Detroit, Liebe, Menschen… Die
Museumsleute haben einen Rekorder mitgebracht und spielen den
Song vor. Auf den Bänken vor dem Bergbaumuseum gucken die
Leute irritiert.

Außerhalb der Bochumer City geht es zügiger voran. Im Viertel
hinter der Jahrhunderthalle wurde eine ehemalige Schlecker-
Filiale  zum  Kunstraum.  Hier  zelebrieren  Chris  Kondek,
Christiane  Kühl  und  Klaus  Weddig  mit  grimmigem  Humor  das
Scheitern einer Idee. Es ist ein Kunstwerk mit (erfundener)
Geschichte: Das Hochglanz-Magazin „Reconquer“ beauftragte im
Frühjahr  2014  eine  renommierte  Werbeagentur,  die  „sieben
gelungenen  Überlebensformen  der  geldlosen  Gesellschaft
(Tauschen,  Klauen,  Betteln,  Besetzen,  Jagen,  Verzicht  und
Saufen)“ für eine fetzige Geschichte ins Bild zu setzen. Der
Vesuch scheiterte völlig, das „Making of“ jedoch hinterließ
Videos und Fotos, die nun hier, in der einstigen Schlecker-
Filiale,  gezeigt  werden.  Eine  originelle  und  hintersinnige
Idee, ganz ohne Frage; noch bemerkenswerter jedoch ist das
Vorkommen von Humor, was in der zeitgenössischen Kunst ja
sonst eher selten ist. Gleichzeitig aber wird im quasi ernsten
Kern des Projekts auch viel Hilflosigkeit erkennbar angesichts
des großen Rades, das diese Künstlergemeinschaft, das Elend
der („postindustriellen“) Welt streng im Blick, gerne drehen
würde. Wie kann man einer Gesellschaft noch helfen, in der
wegen Streß immer weniger Schnaps getrunken wird?

Hier ist einem nicht recht
geheuer:“Der  Keller“  des
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Polen  Robert  Kusmirowski.
Foto: Schauspielhaus Bochum

Weiter  geht  die  Tour  zu  juvenilen  künstlerischen
Interventionen  im  Stadtgebiet,  zur  Thyssen-Industriebrache,
auf der eine Ein-Mann-Sauna steht, zum Prinzregent-Theater, wo
im Keller (von Robert Kusmirowski) ein Toter liegt… Und immer
wieder vorbei an großformatigen Bochum-Fotos, die an markanten
Punkten im Stadtgebiet hängen. Sie stellen eine Auswahl aus
dem  Material  dar,  das  beim  Projekt  „Mein  Bochum  –  unsere
Zukunft“ zusammenkam. 29 Motive hat Hans-Günter Golinski vom
Bochumer Kunstmuseum daraus ausgewählt.

Befindet Bochum sich also jetzt im Detroit-Fieber, vibriert
die Stadt im Rhythmus des Motown-Sounds, pilgern Heerscharen
von  Kunstliebhabern  zu  den  Ausstellungsstätten?  Eher  wohl
nicht.  Die  Standorte  liegen  weit  auseinander,  über  die
Erreichbarkeit scheinen sich die Veranstalter wenig Gedanken
gemacht zu haben, sieht man einmal vom kostenlos angebotenen
zweistündigen  Fußmarsch  „durch  ausgewählte  Arbeiten  des
Projekts“  ab.  Touren  mit  dem  Reisebus  sind,  wie  erlebt,
Glückssache, eine ÖPNV-Tour (welches Ticket?) findet sich in
den Unterlagen nicht. Geführte Fahrradtouren sind wegen hoher
Sicherheitsauflagen angeblich kaum genehmigungsfähig.

Eine Ausstellung für Kunst-Flaneure ist das „Detroit-Projekt“
aber auch nicht, weil die Öffnungszeiten einiger Standorte
recht eingeschränkt sind und man dort, wo sie sich befinden,
einfach nicht flaniert. Die Kunstwerke wiederum, sieht man
einmal von der Leuchtschrift am Förderturm des Bergbaumuseums
ab, sind so unauffällig,  daß sie es kaum schaffen werden, aus
sich heraus Aufmerksamkeit zu erzeugen.

Doch freuen wir uns auf die Spanier, die eingeladen wurden! Ab
dem  23.  Mai  führen  Tänzerinnen  und  Tänzer  von  Trayectos
„choreographische Vermessungen“ in der Stadt durch, gibt es
„Saludos de Zaragoza“ (Grüße aus Zaragossa) von der Gruppe
Asalto im Bochumer Hauptbahnhof, fördert basurama „kollektive



Freizeit und Pflege“ auf einem ehemaligen Fabrikgelände. „Esto
no  es  un  solar“  schließlich  kündigt  die  Ankunft  des
Küchenmobils an, was immer das bedeuten mag. Jedenfalls klingt
es recht vital. Am 29. Juni feiert das Detroit-Projekt sein
Zukunftsfest, offizielles Ende ist am 5. Juli.

www.schauspielhausbochum.de

www.urbanekuensteruhr.de

www.thisisnotdetroit.de, Info-Hotline 0234 / 3333 5555

Rassismus  im  Reihenhaus:
„Waisen“  bei  den
Ruhrfestspielen
geschrieben von Eva Schmidt | 24. Oktober 2014

Foto:  Jim
Rakete/Ruhrfestspiele

Wer hiesiges Regietheater gewohnt ist, dem kommt das Szenario
von „Waisen“ zunächst etwas boulevardesk vor: Man blickt in
ein  naturalistisch  nachgebautes  Reihenhauszimmer  mit
ikeaartigen Resopalmöbeln, in denen drei Leute wie du und ich

http://www.schauspielhausbochum.de/
http://www.urbanekuensteruhr.de/
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sitzen:  Spielzeug  liegt  herum,  keiner  hat  überdimensionale
Hasenmasken  an  oder  ist  nackt  und  auch  die  übliche
Videoprojektion  sucht  man  vergebens.  Langweilig?
Konventionell?

Nicht  unbedingt.  Denn  das  „wellmade  play“  des  britischen
Dramatikers Dennis Kelley, in Szene gesetzt von Wilfried Minks
für  die  Ruhrfestspiele  in  Koproduktion  mit  dem  St.  Pauli
Theater  Hamburg,  überzeugte  durch  den  spannenden  und
psychologisch  ausgefeilten  Plot  und  eine  punktgenaue
Dramaturgie.

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

Überhaupt sind die Schauspieler großartig. Neben Rosmair auch
Uwe Bohm als Ehemann Danny, der seine moralischen Zweifel an
der Straftat, die ihn bis in sein Haus verfolgt, so gequält
über die Rampe bringt, dass man mit ihm leidet: „Schmeiß die
Schlampe doch raus und den missratenen Bruder gleich mit, die



wollen dich doch nur ausnutzen“, möchte man dem armen Kerl
zurufen, aber er rafft’s nicht und lässt sich immer tiefer
verwickeln, bis er selbst schuldig wird. Und natürlich Johann
von Bülow als Liam: Wie er zwischen brutal und weinerlich
schwankt, wie er lügt und betrügt und seiner Schwester und
ihrem  Ehemann  ihr  Leben  neidet.  Wie  die
Minderwertigkeitskomplexe  des  Underdogs  in  Aggressionen
umschlagen. Diesem Typen kann man keinen Zentimeter über den
Weg trauen. Wer ihm nachts im Dunkeln begegnet, hat nichts zu
lachen – ein mieser Charakter in seiner reinsten Verkörperung.

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

www.ruhrfestspiele.de

„Mutti“  bei  den
Ruhrfestspielen:  Die  Große
Koalition in Gruppentherapie
geschrieben von Katrin Pinetzki | 24. Oktober 2014

http://www.ruhrfestspiele.de
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Nadja  Robiné  (Angela)  /
Foto:  Kerstin  Schomburg

Auf  den  ersten  Blick  ist  es  eine  seltsame  Idee:  ein
Theaterstück über eine Koalitionskrise im Jahr 2014, mit den
Protagonisten Merkel und Gabriel, Seehofer und Von der Leyen,
im Hintergrund läuft das WM-Finale. Ein Stück, dermaßen in der
Gegenwart verhaftet, dass man einen vielleicht kurzweiligen,
jedoch nicht unbedingt nachhaltigen Abend erwartet. Doch dann
kommt „Mutti“. Das Stück von Charlotte Roos und Juli Zeh wurde
jetzt bei den Ruhrfestspielen Recklinghausen uraufgeführt.
Roos und Zeh bringen Theater und Tagespolitik zusammen und
haben damit bereits zum zweiten Mal ein Genre erwählt, das man
eigentlich vor allem aus Film und Fernsehen kennt: „Mutti“ ist
eine  politische  Komödie,  grandios  umgesetzt  in  der
Inszenierung des Deutschen Nationaltheaters Weimar unter der
Regie von Hasko Weber.

Stephan  Grossmann
(Hellmann),  Nadja  Robiné
(Angela),  Michael  Wächter
(Sigmar)  /  Foto:  Kerstin
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Schomburg

Die vier Politiker treffen sich zur „Systemaufstellung“, einer
Art  Gruppentherapie,  um  bei  Therapeut  Hellmann  (Stephan
Grossmann) „soziale Interaktionen effektiver“ und „Konflikte
sichtbar“ zu machen. „Entweder, Angela unterzieht sich einer
Behandlung, oder ich lasse die Koalition platzen“, tönt Sigmar
(Michael Wächter) in arroganter Chauvi-Pose. Horst (Sebastian
Kowski) hat die heftigsten Widerstände: „Ich spiele hier doch
kein Theater.“ Doch da liegt er ganz falsch: „Wir befinden uns
stets im Zustand der Performance“, erklärt Hellmann.
Los  geht  es  mit  einer  Familienaufstellung,  bei  der  jeder
Politiker  die  Rolle  eines  Familienmitglieds  einnehmen  und
seine Gefühle in dieser Rolle offenlegen muss. Schnell fallen
alle Beteiligten in die bekannten Muster: Sigmar und Ulla
giften  sich  an,  Angela  (Nadja  Robiné)  hört  mit
heruntergezogenen Mundwinkeln vor allem zu, Horst will zurück
nach Bayern.

Nadja  Robiné  (Angela)  /
Foto:  Kerstin  Schomburg

Echte Kommunikation kommt erst in Gang, als es gilt, gemeinsam
Gefahren abzuwenden: Während des laufenden WM-Finales in Rio
(Deutschland gegen Spanien!) werden 70 Arbeiter auf Baustellen
für die WM 2022 in Katar von Sicherheitskräften ermordet, was
einen  Aufstand  vor  dem  brasilianischen  Stadion  provoziert.
Bald herrscht Sicherheitsstufe rot. Zudem rücken Angela und
Sigmar damit heraus, dass am Montag eine historische Rede
ansteht:  Griechenland  ist  endgültig  zahlungsunfähig,
Deutschland muss seine Milliarden-Bürgschaft einlösen. Angela
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braucht  dringend  den  deutschen  WM-Sieg,  um  die  schlechte
Nachricht im Siegerjubel untergehen zu lassen.

Nadja  Robiné  (Angela),
Sebastian  Kowski  (Horst),
Michael  Wächter  (Sigmar),
Anna  Windmüller  (Ulla)  /
Foto:  Kerstin  Schomburg

Also übt Angela ihre Rede, ballt zaghaft ihre Faust, spricht
selbst  in  freier  Rede  steif  von  „Aggregatzuständen“  und
„Parametern“ – ein hoffnungsloser Fall in den Augen von Sigmar
und  Ulla,  die  sich  bei  erstbester  Gelegenheit  in  den
Vordergrund  drängen  und  zeigen,  wie  man  „die  Menschen  da
draußen“ wirklich begeistert.
Saukomisch, wie Sigmar dickbäuchig den Moonwalk tanzt und die
nervtötend gut gelaunte Ulla (Anna Windmüller) mit schwarz-
rot-goldenen  Cheerleader-Pompons  auftrumpft.  Doch  Angela
bleibt dröge: „Für mich kommt Pathos nicht in Frage. Die Leute
wollen in Ruhe gelassen werden.“ Nur wenn es um Fußball geht,
taut  die  Kanzlerin  auf,  reckt  die  Arme  und  bellt  dem
Bundestrainer  energische  Anweisungen  in  den  Hörer.

Der  Therapeut  wechselt  resigniert  die  Methode:  Tango!  Wer
führt, wer lässt sich führen? Sigmar behält tanzend scheinbar
die Oberhand, lässt Angela drehen und sich rückwärts neigen –
und liegt plötzlich strauchelnd am Boden. Hat Angela ihm etwa
ein  Bein  gestellt?  Dieser  Tangotanz,  soviel  sei  verraten,
nimmt das Ende des Stücks quasi vorweg.

Natürlich:  Die  vier  Politiker  sind  so  angelegt,  dass  der
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Zuschauer schmunzelnd bis laut lachend alle bekannten, weil
medial vermittelten Klischees bestätigt findet. Ursula von der
Leyen unterstützt Merkel allzu offensiv, sieht sich aber schon
als Kanzlerin. Der ein wenig bräsige Seehofer hat vor allem
den  bayerischen  Mittelstand  und  seine  nächste  Brotzeit  im
Sinn.  Wie  könnte  es  anders  sein,  wenn  Personen  der
Zeitgeschichte als Theaterfiguren auf der Bühne stehen.

Doch  die  Schauspieler  haben  ihre  Rollenvorbilder  zu  genau
studiert  und  sind  zu  gut,  um  ihre  Figuren  zur  Karikatur
verkommen  zu  lassen.  Den  Autorinnen  wiederum  ging  es
offenkundig auch nicht darum, Psychografien der politischen
Klasse auf die Bühne zu bringen. Es ging darum, (bekannte)
Macht-Mechanismen geistreich, unterhaltsam und entlarvend in
Szene zu setzen, mit den Mitteln der Komödie und am Theater –
einem Ort, an dem politische und gesellschaftliche Realitäten
ansonsten mit arger Verzögerung ankommen.

Details zum Stück und Termine hier

Eine  Inszenierung  vernichtet
sich  selbst  –  „Purpurstaub“
bei den Ruhrfestspielen
geschrieben von Rolf Pfeiffer | 24. Oktober 2014
Wer heutzutage ins Theater geht, braucht eine steife Oberlippe
(wie die Briten sagen). Augen zu und durch und keine Schwäche
zeigen! Auch wenn die Aufführung grauenvoll ist, wenn man sich
für dumm verkauft fühlt und wenn man nicht ein Fitzelchen von
dem bekommt, was man sich nach Kenntnis des Stücks (naiv, wie
man ja immer wieder antritt) erhofft hatte. Und man erinnert
sich  an  Horst  Köhlers  Forderung  nach  irgendwie
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„vorlagengerechter“  Inszenierung,  die  zwar  von  großer
Ahnungslosigkeit getragen war, ihren Urheber aber sympathisch
machte.

Noch sind sie alle fröhlich.
Szene  aus  „Purpurstaub“  in
der  Stuttgarter
Inszenierung.  Foto:  JU
Ostkreuz

Die Rede ist von „Purpurstaub“, der abgründigen Komödie von
Sean O’Casey, die ihren Honig aus dem schwierigen Verhältnis
zwischen  Engländern  und  Iren  saugt,  zwischen  neureichen,
kulturlosen  Dummköpfen  und  Eingeborenen,  die  es  ihnen
gründlichst  zeigen  (und  ihnen  überdies,  wir  bitten  die
politisch unkorrekte Formulierung zu entschuldigen, aber genau
das ist gemeint: die Weiber ausspannen).

Aus dem Stoff ließe sich viel machen. Regisseur Sebastian
Hartmann macht daraus – in einer Koproduktion des Schauspiels
Stuttgart mit den Ruhrfestspielen – eine Versammlung von sechs
burlesken Gestalten, die mit wechselnden Rollenzuschreibungen
eine Geschichte vermitteln sollen, die man aber kaum erkennt,
wenn man sie nicht kennte.

Es  müssen  ja  so  viele  originelle  Inszenierungs-Ideen
untergebracht  werden!  Da  wird  das  wohlige  Zusammensein  im
frisch  erworbenen  „Tudor-Schlößchen“  zur  endlos  währenden,
theatervernebelten  Versammlung  rund  um  eine  Wasserpfeife,
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reduziert  sich  die  Exposition  auf  einen  endlos  langen,
maskenhaft  fröhlichen  irischen  Volkstanz  vor  zugezogenem
Vorhang, verkommen einstmals geschliffene Dialoge zu plumpem
Bauerntheater zum Zwecke des Handlungsfortschritts.

Und die besten Witze sind natürlich die, die man selber macht.
So schwäbeln einige Darsteller bis zum Überdruß, was wohl ihre
Fremdheit im fremden (Ir-)land betont und was sich schlaue,
weltgewandte Dramaturgen bestimmt in Boomtown Berlin abgeguckt
haben,  wo  die  bösen  Zuzügler,  die  die  Einheimischen  qua
Gentrifizierung aus ihren Wohnung vertreiben, angeblich vor
allem aus Schwaben stammen. Der Schwabe ist dort – Schwaben
raus! – fast schon ein Schimpfwort. Und das im Schauspiel der
Schwabenmetropole Stuttgart, lustig, lustig.

Szene  aus  „Purpurstaub“  in
der  Stuttgarter
Inszenierung.  Foto:  JU
Ostkreuz

All das, wie gesagt, wäre man letztlich ja bereit zu erleiden,
wenn künstlerischer Mehrwert sich an irgendeiner Stelle des
Geschehens zeigte. Hier allerdings ist Demontage von Anfang an
das  Grundprinzip.  In  der  vierstündigen  (!)  Veranstaltung,
verkünden Plakate wie auch die Damen an den Kassen, sei eine
Pause  nicht  vorgesehen.  Man  solle  den  Theatersaal  nach
Belieben verlassen und aufsuchen, wenn einem später wieder
danach  sei.  Super-Idee!  Die  Erosion  der  Handlung  (wg.
Dauerregen  geht  schließlich  alles  wortwörtlich  den  Bach
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runter)  spiegelt  sich  in  einer  auf  Erosion  angelegten
Inszenierung!

Das Publikum hat auch fleißig mitgespielt. Um die zwei Drittel
verließen im Lauf der Zeit den Saal, das Parkett war zum Ende
hin  sehr  luftig  besetzt.  Aber  was  soll  das?  Bringt  das
irgendwen zum Nachdenken? Und was für ein respektloser Umgang
mit den Schauspielern ist dies, die trotz aller Zumutungen
dieser Produktion doch gerne und vor großem Publikum gezeigt
hätten, was sie drauf haben. (Und wir hätten es auch sehen
wollen!)

Kritik geht aber auch an die Adresse der Ruhrfestspiele. Von
ihnen hätte man erwarten können, daß sie einen warnen. Dies
war nicht, wie im Programmheft verkündet, „Purpurstaub von
Sean O’Casey““, dies war besten- resp. schlimmstenfalls ein
Machwerk  nach  einigen  Motiven  der  Vorlage.  „In  beißenden
Dialogen  schildert  der  Text  den  vergeblichen  Versuch,  das
eigene Leben mit diffusen Wünschen zu versöhnen“, können wir
im blauen Heftchen lesen, doch gesehen haben wir Klamauk. Die
wenigen klugen Sätze, die es aus der Vorlage bis auf die Bühne
schafften, starben hier einen schnellen, unbemerkten Tod. Dem
Kollegen von der WAZ, der in dieser Produktion schlichtweg
eine Katastrophe erblickte, ist uneingeschränkt zuzustimmen.

Die nächste Produktion im Großen Haus ist Ingmar Bergmans
„Szenen  einer  Ehe“,  ebenfalls  Schauspiel  Stuttgart,  aber
inszeniert immerhin vom jugendlichen Altmeister Jan Bosse. Der
hat auch Becketts „Endspiel“ inszeniert, das vor wenigen Tagen
als  Veranstaltung  der  Ruhrfestspiele  im  Theater  Marl  mit
Ulrich Matthes und Wolfram Koch zu sehen war. Ganz großes
Theater! Und deshalb hoffen wir, dass der Bergman auch schön
wird.

www.ruhrfestspiele.de

http://www.ruhrfestspiele.de/


Kraftvolle  „Hamletmaschine“
in Dortmund
geschrieben von Katrin Pinetzki | 24. Oktober 2014

Hamlet  (Sebastian  Graf)
salutiert vor Heiner Müllers
Text. Foto: Birgit Hupfeld

Schwarz gewandete Totengräber weisen dem Publikum den Weg zu
den Plätzen. „Willkommen in der Maschine“, raunt es bassig.

Im Vordergrund liegen schwarz gekleidete Menschen auf- und
übereinander, im Hintergrund steht ein Totengräber am golden
glitzernden DJ-Pult. Heiner Müller ist tot – aber was passiert
mit seinem Text, seinen Ideen? Sie bleiben, werden aber neu
gesampelt und mit neuen Unter- und Obertönen versehen – so die
musikalische  Umschreibung  der  Idee  hinter  der
„Hamletmaschine“,  die  am  Sonntag  im  Studio  des  Dortmunder
Schauspiels Premiere hatte.

Man  kann  sich  Heiner  Müllers  Stück  aus  dem  Jahr  1977
vorstellen wie eine Collage aus Monolog-Fragmenten, gesprochen
von zwei Figuren, die ebenso Hamlet und Ophelia sind wie die
Schauspieler, die Hamlet und Ophelia spielen. Das neunseitige
Stück  ist  trotz  seiner  Kürze  eine  gigantische  Referenz-
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Maschine, ein hoch verdichteter Text über Kapitalismus und
Sozialismus, Familie und Krieg, die kranke Gesellschaft und
die  Möglichkeiten  des  Theaters  in  ihr.  Regisseur  Uwe
Schmieder,  Ensemble-Mitglied  am  Dortmunder  Schauspiel,  mixt
diesen Text nun neu zusammen, ergänzt ihn um weitere Texte
Heiner Müllers und inszeniert diese Hamlet-Müller-Maschine mit
dem  und  für  den  50-köpfigen  Dortmunder  Sprechchor.  Das
Ergebnis ist Kraft, Rhythmus, pure Energie.

Der  Dortmunder  Sprechchor.
Foto: Birgit Hupfeld

Das Publikum wolle „immer nur verstehen, nie eine Erfahrung
machen“,  ärgert  sich  Regisseur  Schmieder  im  Programheft  –
eindeutig verstehen lässt sich Heiner Müllers Text allerdings
auch  nach  eingehender  Beschäftigung  kaum,  zumindest  nicht
endgültig. „Es gibt keine Lösung! Das ist die Lösung!“, ruft
der Sprechchor den Zuschauern minutenlang eindringlich zu.

Die  „Hamletmaschine“  ist  die  Wutrede  eines  Suchenden,  so
versteht sie Schmieder und so bringt er sie auf die Dortmunder
Studiobühne. Die Regie setzt auf ein sinnliches Erlebnis, das
einen durchrüttelt und involviert. Zwischen Bühne und Publikum
gibt es keine klare Abgrenzung, kaum ein Entrinnen für die
Zuschauer  (Bühne:  Jennifer  Schulz,  Udo  Höderath,  Birgit
Rumpel). Der Musiker am DJ-Pult erzeugt live mit allerlei
Gerätschaften Klänge, elektronisch und mechanisch: Es wirkt,
als setze Ole Herbström mit seinen Obertönen und Vibrationen,
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Einspielern und Klangeffekten die Maschine immer wieder neu in
Gang.

Ophelia (Merle Wasmuth) mit
Mitgliedern des Sprechchors.
Foto: Birgit Hupfeld

Dem Zuschauer bieten sich immer wieder Anknüpfungspunkte, in
den Text und seine Themen einzutauchen – sei es die Kritik am
Kapitalismus („Heil Coca Cola!“), seien es die Gedanken zu
Aufständen und Revolutionen, die Heiner Müller mit Blick auf
den ungarischen Volksaufstand 1956 schrieb und die Schmieder
assoziativ mit der Ukraine heute verknüpft.

Packend Merle Wasmuth als Ophelia: Wie eine soeben dem Fluss
entstiegene  Wasserleiche,  mit  noch  nassen  Haaren  und
verlaufener Wimperntusche, ist sie bald die über-empfindsame,
hysterische, vom Schmerz an der ewigen Wiederkehr des Bösen
gepeinigte  Welt-Mutter,  um  dann  mit  Hamlet-Darsteller
Sebastian Graf nonchalant über das Theater heute zu scherzen:
„Die Schauspieler haben ihre Gesichter an den Nagel in der
Garderobe gehängt. In seinem Kasten verfault der Souffleur.
Die ausgestopften Pestleichen im Zuschauerraum bewegen keine
Hand.“

Der Sprechchor, den das Schauspiel als „17. Ensemblemitglied“
bezeichnet,  ist  in  der  Tat  genau  das:  ein  elementarer
Bestandteil  dieser  Inszenierung.  Die  pure  Präsenz  der  50
Mitglieder  macht  einen  Gutteil  dieses  kraftvollen
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Theaterabends aus. Der Chor singt, schreit, weint und klagt,
die Mitglieder kriechen und kauern auf dem Boden, sie tanzen
im Stroboskop-Licht und marschieren im Rhythmus des Textes.
Vor allem aber sprechen sie wie aus einem Mund, sorgfältig und
exakt einstudiert – eine enorme Leistung mit enormer Wirkung.

Nächste Termine hier

(Der Text erschien zuerst im Westfälischen Anzeiger, Hamm)

Zwischen  Wahn  und
Wirklichkeit  –  Pirandellos
„Heinrich  IV“  bei  den
Ruhrfestspielen
geschrieben von Rolf Pfeiffer | 24. Oktober 2014
Ein  Pferd  macht  den  Anfang.  Gelassen  knabbert  es  in  der
Kulisse am Heu, bis es schließlich weggeführt wird. Es ist ein
sinnfälliger Verweis. Mit einem Pferd, genauer gesagt mit dem
Sturz vom Rücken eines solchen, begann die Tragödie, deren
weiterer Verlauf das Thema dieses Abends ist. Intendant Frank
Hoffmann inszeniert Luigi Pirandellos Stück „Heinrich IV“ als
zweite  große  Premiere  der  diesjährigen  Ruhrfestspiele  im
Festspielhaus.
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Rudolf Kowalski als
„Heinrich  IV“  in
Recklinghausen.
Foto:
Ruhrfestspiele/Birg
it Hupfeld

Heinrich  IV  ist  in  diesem  Stück  nur  der  Rollenname  eines
selber namenlos bleibenden Adeligen, der bei einem Maskenumzug
als Kaiser auftrat, vom Pferde fiel und seitdem verwirrt ist.
Rudolf Kowalski, den man aus dem Fernsehen möglicherweise als
Düsseldorfer  Serien-Kommissar  Stolberg  kennt,  gibt  ihn  mit
Verve  und  bemerkenswertem  Pathos.  Übeltäter  bei  dem
Maskenumzug war übrigens Rivale Belcredi (Ulrich Kuhlmann),
der „Heinrich IV“ vom Pferde stieß, weil beide die schöne
Bertha liebten.

Wenn  das  Stück  einsetzt,  erfahren  wir  vom  eigentlich
lobenswerten Vorstoß des Neffen Marchese Carlo di Nolli (Marc
Baum), dem armen Heinrich mit einer Art Schocktherapie sein
Gedächtnis  zurückzubringen.  Er  schafft  Berthas  (Anne  Moll)
bildhübsche Tochter Frida (Sinja Dieks) herbei, die ganz nach
ihrer Mutter kommt und ihr verblüffend ähnelt.

Doch dann offenbart Heinrich seinen fassungslosen „geheimen
Räten“  (Josiane  Peiffer,  Roger  Seimetz,  Nickel  Bösenberg),
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dass seine Verwirrung nur gespielt ist, und auf dem Höhepunkt
der  dramatischen  Selbstbekenntnisse  erschießt  er  den  alten
Widersacher Belcredi (bei Pirandello verletzt er ihn mit dem
Degen schwer). Das ganze endet mehr oder weniger diffus, weil
Heinrich seine Rolle nach dem Mord nicht mehr verlassen kann
und zudem seine Räte zu Komplizen gemacht hat. Im politischen
Raum,  so  könnte  eine  These  des  Stücks  formuliert  werden,
verschwinden  die  klaren  Grenzen  zwischen  Erkenntnis  und
Gedächtnisverlust,  durchdringen  sich  die  Zustände
wechselseitig und gebären Monströses. Und unversehens wird der
scheinbar  leichte  Stoff  zu  einem  schweren,  komplexen
Handlungsgefüge.

Rudolf  Kowalski,
Anne  Moll.  Foto:
Ruhrfestspiele/Birg
it Hupfeld

Was  nun  macht  Ruhrfestspiele-Intendant  Frank  Hoffmann  aus
Pirandellos flirrendem Spiel? Bei ihm dauert es lange, bis der
Titelheld  erstmalig  die  Bühne  betritt.  Äußerst  sorgfältig
breitet die Inszenierung vordem aus, wie sich die Entourage
formiert,  um  die  Seele  des  Verwirrten  in  seiner  Villa  zu
erreichen,  wo  und  wie  die  alten  Rivalitäten  lauern.  Doch
bleibt die Frage unbeantwortet, warum gerade jetzt sich diese
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Intervention formiert, vor allem jedoch, warum „Heinrich IV“,
wie er irgendwann gegen Ende des pausenlosen Hundertminüters
seinen Räten gesteht, die Rolle des Verwirrten seit Jahren
schon nur noch spielte.

Man gewinnt den Eindruck, dass Regisseur Hoffmann sich in
Bezug auf die dramatischen Wendungen in der Handlung allzu
sehr auf das Geschick seines Hauptdarstellers Rudolf Kowalski
verlassen hat. Doch dessen intensives naturalistisches Spiel
arbeitet die Handlungsstationen ab, ohne sie dramatisch zu
verknüpfen. Hier hätte man sich mehr Inszenierung gewünscht,
mehr als nur tiefe Bühnenhintergründe (Ben Willikens), die
aufwendig  kollabieren,  wenn  die  Dramatik  der  Situation
akzentuiert werden muss.

Im Umgang mit seiner krankhaft eifersüchtigen Frau, so ist im
Programmheft zu lesen, fand Luigi Pirandello einen Zugang zu
den unterschiedlichen Valeurs von Realität, wie sie in vielen
seiner Stücke auftauchen. Und natürlich reflektiert er als
politischer Schriftsteller auch die Verhältnisse im Italien
des  Risorgimento,  der  Umbruchzeit  des  19.  und  20.
Jahrhunderts, die je nach Sichtweise bis zum Faschismus oder
gar bis in die Jetztzeit reicht. Details wie die zackigen
Uniformen und die todschicken Hosenanzüge (Ausstattung: Jasna
Bosnjak) deuten die Mussolini-Zeit an. Jedoch verzichtet die
Inszenierung darauf, hier eindeutige Bezüge des Wahnhaften zu
konstruieren. Das ist sicherlich vernünftig, zumal „Heinrich
IV“  bereits  1922  herauskam,  als  die  Herrschaft  des
italienischen  Faschismus  erst  begann.

Für  manche  Unzulänglichkeit  dieser  Inszenierung  entschädigt
der große, tragische Epilog. Rudolf Kowalski zeigt hier eine
Schauspiel- und Vortragskunst, die selten geworden ist auf
deutschsprachigen Bühnen. Und am Schluss kommt nochmal das
Pferd.

Großer  Beifall,  vor  allem  für  das  engagiert  aufspielende
Ensemble.



___________________________

Keine weiteren Termine.

www.ruhrfestspiele.de

 

Zwischen  Repertoire  und
Experiment – Theater Dortmund
stellt  Spielplan  2014/2015
vor
geschrieben von Rolf Pfeiffer | 24. Oktober 2014

Die  Theater-Reihe  „Das
goldene  Zeitalter“  –  hier
ein  Bild  aus  der  letzten
Produktion  –  wird
fortgesetzt: „100 neue Wege
dem Schicksal das Sorgerecht
zu  entziehen“  kommt  im
Januar  2015  heraus.  Foto:
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Edi Szekely/Theater Dortmund

Spielzeit 2014/2015 – das Theater Dortmund mit den Abteilungen
Oper,  Ballett,  Philharmoniker,  Schauspiel  und  Kinder-  und
Jugendtheater hat seine Pläne vorgestellt. Ein einheitliches
Bild  ist  nicht  auszumachen,  zu  unterschiedlich  sind  die
Fachabteilungen und die Menschen, die sie prägen. Hier eine
erste  kleine  Übersicht,  ohne  jeden  Anspruch  auf
Vollständigkeit.

Den französischen Friseur Arthur hat es auf eine Insel fern ab
von aller Zivilisation verschlagen. Hier, die Welt ist ja
voller  verrückter  Zufälle,  lernt  er  die  hübsche
Häuptlingstochter Atala kennen, und alles könnte richtig schön
werden.  Leider  aber  kündigt  Häuptling  Biberhahn,  Herrscher
über  die  Nachbarinsel  Papatutu,  kurz  darauf  seinen
Staatsbesuch bei Atalas Vater Abendwind an, und das verlangt
nach einem Festmahl. Die Tragik nun liegt darin, daß man in
dieser Gegend der Welt dem Kannibalismus zugetan ist, und daß
der  französische  Friseur  nach  einhelliger  Meinung  ein
wunderbares Schmorgericht abgeben dürfte. Was ihm naturgemäß
gar nicht schmeckt, um im Bild zu bleiben. Und wie er aus der
Nummer wieder herauskommt, erfährt man ab dem 24. Januar im
Dortmunder Schauspielhaus. Dann hat dort nämlich das Stück
„Häuptling Abendwind und Die Kassierer: Eine Punk-Operette“
Premiere.

Der  Stücktitel  verlangt  nach  Erklärungen.  Zunächst  „Die
Kassierer“: Sie gelten, sagt Schauspielchef Kay Voges, seit 30
Jahren als die kultigste Punk-Band aus dem Ruhrgebiet. In
Sonderheit sei die Revier-Lebensweisheit „Das schlimmste ist,
wenn das Bier alles ist“ ihr Leib- und Lebensmotto. Den Spruch
kann man ja etwas umrubeln auf „Das schlimmste ist, wenn das
Fleisch  alle  ist“,  womit  man  dann  sozusagen  schon  beim
Grundmotiv  des  hier  zur  Aufführung  gelangenden  Kannibalen-
Stoffes  wäre,  welcher  ursprünglich  ein  Opernlibretto  war,
geschrieben  von  Philippe  Gille  und  Léon  Battu  zur  Musik



Jacques Offenbachs. „Vent du soir ou l’horrible festin“ hieß
das Werk auf französisch, und Johann Nestroy machte daraus
eine  Burleske  mit  dem  (annähernd  exakt  übersetzten)  Titel
„Häuptling  Abendwind  oder  Das  gräuliche  Festmahl“.  Diese
Burleske nun, der Anlauf hat etwas gedauert, wird von Den
Kassierern  mit  Offenbachs  Klängen  zur  Punk-Operette
verwurstet. Es wird absehbar schräg und laut und lustig, zumal
Die Kassierer auch auf Musikfeldern wie Country oder Jazz zu
Hause sind.

Die  Oper  „Carmen“
wird  auch  in  der
neuen  Spielzeit
gegeben.  Foto:
Birgit
Hupfeld/Theater
Dortmund

Das Projekt habe sich auch deshalb geradezu angeboten, weil
Punk und Operette sich doch recht ähnlich seien, merkt Kay
Voges treuherzig an. Doch, doch! Der hohe Mitsingfaktor sei
durchaus vergleichbar. Jedenfalls ist diese Punk-Operette des
Schauspielhauses  in  der  Spielzeit  2014/2015  und  in  der
Abteilung  Originalität  unangefochtener  Spitzenreiter.  Regie
führt übrigens Andreas Beck, den man aus dem Ensemble und
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bislang vor allem „vor der Kamera“ kennt. Daneben, wir bleiben
beim Schauspiel, wird ein bunte, anspruchsvolle Themenmischung
geboten.

Schauspiel

Kay Voges selbst inszeniert für den Spielzeitauftakt am 12.
September  einen  „Hamlet“,  bei  dem  ihn  Video-Artist  Daniel
Hengst  („Tannhäuser“)  und  Musikchef  Paul  Wallfisch
unterstützen werden. Jetzt, so Voges, fühle er sich alt genug
für diesen Shakespeare-Stoff. Und man wüßte jetzt schon gerne,
wie er wohl den Hamlet-Monolog anlegen wird. Oder ob er ihn
einfach weglässt?

Der notorische Wenzel Storch, der durch seinen Film „Die Reise
ins Glück“ einer größeren Zahl von Menschen bekannt wurde,
führt Regie bei einer „Pilgerreise in die wunderbare Welt der
katholischen  Aufklärungs-  und  Anstandsliteratur“.  „Komm  in
meinen  Wigwam“  heißt  die  Produktion  mit  Premiere  am  17.
Oktober.  Jörg  Buttgereit  ist  wieder  da  und  verkündet  mit
breitem gesellschaftlichen Bezug, daß „Nosferatu lebt!“. „Ein
Mystery-Crime-Science-Fiction-Hospital-Theater-Web-Adventure
in sieben Teilen“ steht auf dem Programm, das sich Alexander
Kerlin, Anne-Kathrin Schulz und Kay Voges ausgedacht haben und
das  so  eine  Art  Krankenhausserie  ist.  „The  Madhouse  of
Ypsilantis“  heißt  es.  Fans  des  „Goldenen  Zeitalters“,  von
denen es etliche gibt, dürfen sich auf eine weitere Folge
freuen. Der neue Theaterabend mit unvorhersagbarem Verlauf hat
im Februar 2015 das Motto „100 neue Wege dem Schicksal das
Sorgerecht zu entziehen“. Das kann einen schon nachdenklich
machen.

In der nicht-experimentellen Abteilung, auch das soll nicht
unerwähnt bleiben, ist ebenfalls Leben: Arthur Millers „Tod
eines Handlungsreisenden“ (Premiere 18. Oktober) gelangt zur
Aufführung, ebenso eine Adaption von Ingmar Bermans „Szenen
einer Ehe“ (Premiere 28. November). Für die „Elektra“ am 7.
Februar  2015  werden  Sophokles,  Euripides  und  Hugo  von



Hoffmannsthal  als  Autoren  genannt,  doch  zuvörderst  plant
Regisseur Paolo Magelli eine Beschäftigung mit Deutschland und
Dortmund in den Zeiten nach den Weltkriegen. Paul Wallfisch
steuert  seine  musikalischen  Interpretationen  von  Richard
Strauß’ „Elektra“ bei.

Schließlich  ein  Hinweis  auf  „Identity“.  Mit  diesem
„Jugendclub-Projekt  der  Theaterpartisanen  16+“  will  das
(Erwachsenen-)  Schauspiel  auch  Schulklassen  besuchen  und
wildert damit scheinbar im Revier von Voges’ Kollegen Andreas
Gruhn, dessen Kinder- und Jugendtheater (KJT) ja eigentlich
zuständig für diese Altersklasse ist. Überhaupt fällt auf, daß
das  Schauspielhaus  –  beispielsweise  auch  mit  dem  „UNRUHR
Festival“ im Juni 2015 – jugendliches Publikum umwirbt. Doch
das ist vermutlich mit dem KJT abgesprochen.

Kinder- und Jugendtheater

Für die Theaterleute von der Sckellstraße bleibt genug zu tun,
und  auch  sie  überschreiten  Grenzen.  So  wendet  sich  Lutz
Hübners Klassiker „Frau Müller muß weg“ (Premiere 13.2.2015)
eher an Eltern und Erzieher als an Kinder. „Sneewitte“ von
Sophie Kassies und Jens Joneleit (Premiere 19. März 2015,
Regie Antje Siebers) entsteht in Zusammenarbeit mit der Jungen
Oper  Dortmund  und  will  Kinder  ab  sieben  Jahren  in
musikalisches Neuland führen. „Industriegebietskinder“ – ein
Arbeitstitel angeblich, den sie ruhig so lassen sollten –
vergleicht als Projekt dreier Theater die Lebenssituationen an
drei  mehr  oder  weniger  entindustrialisierten  Orten.  In
Dortmund hat sich das KJT in den (neuerdings noblen) Stadtteil
Hörde aufgemacht, das Berliner Theater Strahl blickt auf den
ehemaligen  DDR-Unterhaltungselektronik-Standort
Oberschönweide, das Neue Theater Halle auf die streckenweise
verwaiste Neustadt. Am Anfang des Projekts steht ein Camp in
Berlin, geplant sind weiterhin Recherche-, Entwicklungs- und
Produktionsphasen, und am 8. Mai 2015 soll das Ding zum ersten
Mal über die Bühne gehen.



Ach ja: Das Weihnachtsmärchen heißt in diesem Jahr „Peters
Reise zum Mond“. Andreas Gruhn hat Bassewitz’ langjähriges
Erfolgsstück „Peterchens Mondfahrt“ gründlich überarbeitet und
aktualisiert  und  zu  einem  „Weltraummärchen“  für  Kinder  ab
sechs Jahren gemacht. Erster Mondstart von Peter und Anna ist
am 13. November.

Oper

Sechs Premieren kündigt Opernchef Jens-Daniel Herzog an, was
formal  auch  zutreffend  sein  dürfte.  Aber  Richard  Strauss’
„Rosenkavalier“,  Mozarts  „Don  Giovanni“  oder  Verdis  „Ein
Maskenball“ halten sich landauf, landab, so hartnäckig in den
Repertoires,  daß  es  geradezu  unglaubwürdig  wirkt,  ihren
Wiedereinrichtungen das Etikett „neu“ aufzukleben. Das sagt
natürlich nichts über die Qualität der Dortmunder Produktionen
aus, um die es so schlecht nicht bestellt sein kann. „Ein
Maskenball“ zum Beispiel entsteht in Kooperation mit dem Royal
Opera House Covent Garden in London.

„Jesus Christ Superstar“ von Andrew Lloyd Webber steht am 19.
Oktober  erstmals  auf  dem  Programm  des  Opernhauses,  das
szenische Oratorium „Saul“ von Händel ist am 25. April 2015
die letzte Premiere der neuen Spielzeit. So weit, so gut.

Ein strahlendes Highlight hat die Oper aber doch im Programm:
Die Vaudeville-Operette „Roxy und ihr Wunderteam“ von Paul
Abraham, den die Theater seit einigen Jahren wiederentdecken.
Der Plot klingt so herrlich doof, daß er fast in einem Satz
erzählt  werden  kann:  Fußball-Nationalmannschaft  findet  kein
Quartier  und  wird  notgedrungen  im  Mädchenpensionat
untergebracht. Zum Finale treffen sich alle im Stadion.

Man darf gespannt sein, wie Regisseur Thomas Enzinger „Roxy
und ihr Wunderteam“ umsetzen wird. Auch wenn der Stoff es
nahezulegen scheint, muß die Inszenierung nicht zwangsläufig
ein burlesker Schenkelklopfer werden. Die Verfilmung aus dem
Jahr  1937,  entstanden  im  damals  noch  nicht  von  den



Nationalsozialisten regierten Österreich, wohin der jüdische
Komponist Paul Abraham geflohen war, macht aus dem Stoff einen
eleganten Tanzfilm, der an Fred Astaire, Ginger Rogers oder
Gene Kelly denken läßt. 15 Termine zwischen dem 29. November
2014 und dem 15. März 2015 hat das Opernhaus schon angesetzt.
Im  fußballverrückten  Dortmund  hat  man  guten  Grund,  auf
ausverkaufte  Häuser  zu  hoffen  (wenn  nicht  zeitgleich  ein
Pokalspiel läuft).

Streifen  statt  Farben:  Der
aktuelle  Ballett-Dreiteiler
heißt  „Drei  Farben:  Tanz“
(Bild).  In  der  nächsten
Spielzeit  ist  „Drei
Streifen:  Tanz“  zu  sehen…
Foto:  Bettina  Stöß/Theater
Dortmund

Ballett

Xin Peng Wang hat Motive aus Thomas Manns Roman „Zauberberg“
zu einem Ballett verarbeitet, dessen musikalische Leitung bei
Motonori Kobayashi liegt (Premiere 8. November 2014). Zweite
Premiere der kommenden Spielzeit ist wieder einmal ein
Dreiteiler, der diesmal „Drei Streifen: Tanz“ heißt. Das
Drittel mit dem Titel „Closer“ choreographiert Benjamin
Millepied zur Musik von Philip Glass, jenes mit dem Titel „The
Piano“ – eine Uraufführung – Jiri Bubenicek. Und die
Uraufführung von Dennis Volpi hat noch gar keinen Titel.

http://www.revierpassagen.de/24639/zwischen-repertoire-und-experiment-theater-dortmund-stellt-spielplan-20142015-vor/20140508_1045/do_hp1douglaslee121


„Schwanensee“ wird wieder zu sehen sein, ebenso „Der Traum der
roten Kammer“ in der Hongkonger Fassung von 2013. Außerdem
gibt es etliche „kleinere“ Ballett-Aktionen: „Internationale
Ballettgala XX & XXI“, Sommerakademie, NRW Juniorballett und
so fort.

Konzerte

Bleibt, von der Musik zu künden, der konzertanten zumal. Die
üppigen Spielpläne liegen detailliert vor, man findet sie im
soeben erschienenen Spielzeitprogramm und auf
dem Internetauftritt des Theaters Dortmund. Der Eindruck hier:
Viel solide Arbeit im klassischen Repertoire, wenig Starkino.
Zwei prominente Namen fallen ins Auge, zum einen der der
Sopranistin Edita Gruberova, die den mit 25.000 Euro dotierten
Preis der Kulturstiftung Dortmund erhält und ihn sich am 5.
Dezember im Konzerthaus abholen wird, zum andern der Sebastian
Kochs, fernsehbekannter Schauspieler („Speer“), der,
finanziert mit etwas Sponsorengeld, beim 5. Philharmonischen
Konzert am 13. und 14. Januar in Beethovens Bühnenmusik zu
Goethes „Egmont“ den Sprecher gibt.

Bei den Philharmonikern ist man übrigens auf die Idee
gekommen, die Wörter, die die Titel der Reihen und
Veranstaltungen bezeichnen, silbenweise zu zerhacken und dann
mit so genannten Underlines zu verbinden. Deshalb heißt die
philharmonische Reihe in diesem Jahr „helden_innen_leben“ und
die Veranstaltung mit Herrn Koch im Januar „spiel_zeiten“.
(Davor, nur als Fußnote, gibt es „gefühls_welten“, danach
„helden_mut“.) Darf man in Blogs ungestraft das Wort
Schwachsinn verwenden?

Fünf Konzerte der philharmonischen Reihe werden von
Generalmusikdirektor Gabriel Feltz dirigiert, fünf von Gästen,
unter denen sich in dieser Spielzeit doch tatsächlich auch
eine Frau befindet: Das 9. Konzert (12. und 13. Mai 2015)
leitet die Amerikanerin Karen Kamensek, Generalmusikdirektorin
in Hannover. Es gibt Kissenkonzerte und Kammerkonzerte und



Babykonzerte (immer ganz schnell ausverkauft!) und „Konzerte
für junge Leute“, deren Titel neugierig machen: „Groove
Symphony“, „Superhelden der Filmmusik“, „Romeo und Julia in
New York“. Und ganz am Schluß dieses Aufsatzes das schöne
Gefühl, von der darstellenden Kunst geradezu umzingelt zu
sein. Zumal seit kurzem auch das Programmbuch des
Konzerthauses raus ist (grauenvoller Titel: „Stell dich der
Klassik.“, mit dem Punkt). Es wiegt über ein Pfund und damit
sogar noch etwas mehr als das von Oper und Theater.

http://www.theaterdo.de/startseite/

www.konzerthaus-dortmund.de

Demokratie  und  Peitsche:
„Manderlay“  nach  Lars  von
Trier am Schauspiel Essen
geschrieben von Eva Schmidt | 24. Oktober 2014

Foto;  Martin
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Kaufhold/Schauspiel
Essen

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

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

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

Doch aus abhängigen Menschen freie, selbstbestimmte Wesen zu
machen,  gestaltet  sich  als  schwierig:  Sie  sind  es  nicht
gewohnt, selbst zu entscheiden oder sich für eigene Ziele
einzusetzen. So bleibt die Arbeit ungetan, die Felder liegen
brach und die wirtschaftliche Existenz aller ist plötzlich
gefährdet. „Gutmensch“ Grace (Floriane Kleinpaß) gerät in ein
Dilemma, das auch in der globalen Politik zu beobachten ist:
Kann bzw. soll man die Menschen zu Freiheit und Demokratie
zwingen, obwohl ihnen selbst diese Lebensform total fremd ist?



Ist  der  Zwang  zur  Freiheit  nicht  per  se  unfrei?  Sind
demokratische  Werte  absolut  zu  setzen  und  in  jeder
Gesellschaft einzuführen, wenn nötig mit Gewalt? Der aktuelle
politische Bezug könnte nicht offensichtlicher sein.

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

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

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

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

Karten und Termine: www.schauspiel-essen.de

Alte Griechen 2014: „Orestie“
In Oberhausen
geschrieben von Eva Schmidt | 24. Oktober 2014

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

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

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

Nicht, dass nicht schon andere versucht hätten, den antiken
Stoff  in  die  Gegenwart  zu  verpflanzen.  Doch  Simon  Stones
Ansatz ist radikaler: Er wirft jede antike Sprache komplett
über den Haufen und formuliert alles neu. Dabei lautet zwar
jedes  fünfte  Wort  „fuck“,  aber  eigentümlicherweise
funktioniert es trotzdem. Denn Stone trifft ins Herz dieser
Geschichte und macht sie plausibel. Als Zuschauer erlebt man
die  Figuren  endlich  einmal  nicht  entrückt  durch  die



historische Distanz, sondern als nervige Patchwork-Familie von
jetzt und nebenan. (Also, als die Nachbarn, denen man lieber
aus  dem  Weg  geht,  wenn  sie  im  Jogginganzug  zum  Mülleimer
schlurfen und sich in der Nachbarwohnung so laut streiten,
dass man leider jedes Wort verstehen kann, was man eigentlich
gar nicht will.)

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

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

Infos und Karten:
www.theater-oberhausen.de

http://www.theater-oberhausen.de


„Stecke  Erdloch“:  Becketts
„Glückliche  Tage“  am
Schauspielhaus Düsseldorf
geschrieben von Eva Schmidt | 24. Oktober 2014
In Düsseldorf ist die Wüste blau: Ein sattes Yves Klein-Blau,
das den Erdhügel bedeckt, in dem Winnie steckt. Unter der
kräftigen Farbe lugt allerdings ein metallisches Eisengestänge
hervor,  das  wie  ein  überdimensionaler  Reifrock  wirkt,  der
Winnie einschnürt. Das passt zu ihrer aussichtslosen Lage,
denn im Laufe von Becketts „Glückliche Tage“ wird sie immer
weiter in ihrem Erdloch versinken.

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

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

https://www.revierpassagen.de/24419/gluecklich-in-der-wueste-beckett-premiere-in-duesseldorf/20140419_1307
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Durch  Winnies  Kampf  gegen  die  Auslöschung  wird  man
unweigerlich in die Gedankenwelt Becketts hineingezogen und
die Traurigkeit des Nichts weht einen an – auch wenn die
Alltagserfahrung  2014  eher  von  Reizüberflutung  denn  von
extremer  Reduktion  geprägt  ist.  Warum  kauft  der  Winnie
eigentlich keiner ein Smartphone? Dann könnte sie ein paar
Leute kontakten und die Langeweile wäre verflogen. Doch wie
man Beckett kennt, hätte das bestimmt in der Wüste keinen
Empfang.

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

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

Infos und Karten: www.duesseldorfer-schauspielhaus.de



Was wird hier gespielt? NRW-
Theatertreffen  2014  in
Dortmund
geschrieben von Rolf Pfeiffer | 24. Oktober 2014
Der Dortmunder Theaterchef Kay Voges gibt sich bescheiden. Die
zehn  besten  nordrhein-westfälischen  Theaterproduktionen  des
Jahres 2014 herauszufinden, sei schlichtweg unmöglich. „Wer
will das entscheiden?“ Stattdessen haben die Dortmunder ihre
Kollegen in den anderen Städten um Vorschläge gebeten. Und die
Vorschläge haben sie darauf hin geprüft, ob sie auf einer
Dortmunder Bühne gespielt werden können.

Szene  aus  „wohnen.  unter
glas“  von  Ewald
Palmetshofer.  Foto:
Christoph
Meinschäfer/Theatertreffen

Die ausgesuchten Inszenierungen sind das Teilnehmerfeld des
NRW-Theatertreffens, das vom 13. bis 20. Juni in Dortmund
stattfindet. Und weil ein bißchen Superlativ eben doch sein
muß, werden nun, wenn schon nicht die zehn besten, so doch die
zehn bemerkenswertesten Produktionen präsentiert. Übrigens mit
einer  Ausnahme,  der  Oberhausener  Beitrag  ist  nicht
transportabel. Deshalb fährt am 19. Juni ein Shuttle-Bus.
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Dies sind, chronologisch geordnet, die Teilnehmer:

„Das Mädchen aus der Streichholzfarbrik“, Schauspiel Bochum,
13. Juni, 20 Uhr, Schauspielhaus. Das Stück entstand nach dem
Film von Aki Kaurismäki, Regie führt Bochums Hausherr David
Bösch. Und in der Titelrolle ist die quirlige Maja Beckmann zu
erleben.

„wohnen. unter glas“, Theater Paderborn, 14. Juni, 18 Uhr,
Studio.  Eins  der  zeitgenössischen  Stücke  im  Wettbewerb.
Geschrieben  hat  es  der  fleißige  Österreicher  Ewald
Palmetshofer (Jahrgang 1978), der 2008 mit „hamlet ist tot.
keine schwerkraft“ am Mülheimer Stücke-Wettbewerb teilnahm und
über den die Meinungen, wie man so sagt, auseinandergehen.
Jedenfalls ist nach 60 Minuten alles vorbei und somit genug
Zeit für eine weitere Aufführung am selben Tag, nämlich:

Szene  aus  „Minna  von
Barnhelm“.  Foto:  Philipp
Ottendörfer/Theatertreffen

„Minna von Barnhelm“, Theater Bielefeld, 14. Juni, 19.30 Uhr,
Schauspielhaus. Die Bielefelder, ist zu hören, gehen den Stoff
sehr komödiantisch an. Da werden die 160 Minuten (eine Pause)
ganz fraglos wie im Flug vergehen.

„Der  Prozess“,  Schauspiel  Essen,  15.  Juni,  18  Uhr,
Schauspielhaus. Natürlich besonders interessant für die, die
den Dortmunder „Prozess“ mit dem Essener vergleichen wollen.
Übrigens gibt es ein Wiedersehen mit Axel Holst, der früher in
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Dortmund spielte.

„JR“,  Wuppertaler  Bühnen,  Montag,  16.  Juni,  20.15  Uhr,
Schauspielhaus. Nach dem Roman von William Gaddis, in einer
Fassung von Tom Peuckert, vermerkt das Programm. Das Stück ist
eine Uraufführung und erzählt die Geschichte von JR, einem
elfjährigen „Rotzlöffel“ (O-Ton), der eine steile Karriere als
Brachialkapitalist macht und dabei zum Systemrisiko wird.

„Kasimir und Karoline“, Düsseldorfer Schauspielhaus, 17. Juni,
20 Uhr, Opernhaus. Für die Aufführung im Opernhaus entschied
sich das Dortmunder Theater wegen der dortigen Drehbühne. Sie
bietet  zwar  nicht  die  Möglichkeiten  der  Düsseldorfer
Maschinerie,  erlaubt  aber  doch,  einen  Großteil  der
Bewegungseffekte  zu  zeigen.  Bierbänke  und  –tische  in
atemberaubender  Bewegung,  und  das  gegebenenfalls  sogar
alkoholfrei.  Regie  führt  Nurkan  Erpulat,  der  mit  der
„Ehrenmord“-Tragödie „Verrücktes Blut“ ziemlich bekannt wurde.

„Der gute Mensch von Sezuan“, Schauspiel Köln, 18. Juni, 20
Uhr, Schauspielhaus. Moritz Sostmann inszenierte mit Menschen
und Puppen, 180 Minuten mit Musik (von Paul Dessau).

„Die deutsche Ayse. Türkische Lebensbäume“, Theater Münster,
19. Juni, 18 Uhr, Studio. „Ein spitzzüngiges Sittenbild über
die  Anfänge  der  Migration  in  Deutschland“  schrieben  die
Westfälischen Nachrichten zur Premiere.

„Die Orestie“, Theater Oberhausen, 19. Juni, 21 Uhr. Simon
Stone hat den Stoff von Aischylos in die Gegenwart gestellt.
Und  das  Theater  bleibt,  wo  es  ist,  weil  der  Dortmunder
Schnürboden kaputt ist. Der Shuttle-Bus fährt um 19.30 Uhr.

„Das Himbeerreich“, Theater Aachen, Freitag, 20. Juni, 18 Uhr,
Studio. Andreas Veiel schrieb seine entlarvende Kapitalismus-
Kritik, nachdem er 25 Top-Banker und Manager interviewt hatte.
Das Stück fand viel Beachtung, als es herauskam.

Am  selben  Tag  um  20.30  Uhr  ist  auch  die  Preisverleihung



vorgesehen.  Ob  dann  jedoch  eine  Inszenierung  oder  eine
Schauspielerin/ein Schauspieler oder eine Regie den Lorbeer
erhält, steht ganz in der Entscheidung der Jury.

Neben dem traditionellen Theaterprogramm haben die Dortmunder
diverse  Diskussionsveranstaltungen  („Panels“),  Workshops,
Konzerte und Performances in das Programm eingeflochten. Bei
den letztgenannten scheint „The Smartphone Project“ besonders
interessant zu sein; Hier kann sich das Publikum eine App
herunterladen (die übrigens bei Android mehr kann als bei
Apple)  und  mit  ihr  Tänzer  im  Schauspielhaus  ähnlich
beeinflussen wie Spielfiguren in einem Computerspiel. Von den
eingeladenen Musikanten seinen die nicht gänzlich unbekannten
„Tiger Lillies“ genannt, die hier mit „Support“ von Dortmunds
Musikchef Paul Wallfisch auftreten.

Es  gibt  Jörg  Buttgereits  „Sexmonster“  als  Film  zu  sehen,
Kindertheater,  Party  und  einen  Theatervorplatz,  den  die
Dortmunder „Urbanisten“ temporär in einen „selbstorganisierten
und  ungezwungenen  Lieblingsort“  verzaubern  wollen.  Für
Fußballfans wird im „Labor“ neben dem Theaterfoyer an allen
Tagen  der  Fernseher  laufen  und  von  der  Weltmeisterschaft
berichten.

Und wer das alles genauer wissen will, nutze die nachfolgend
aufgeführten Netzadressen.

www.nrw-theatertreffen.de

www.theaterdo.de
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Zum  Tod  des  Feuilletonisten
Hans Jansen
geschrieben von Bernd Berke | 24. Oktober 2014
Er war ein Feuilletonist vom alten Schlage, ein Kritiker, der
die Gegenstände seines Schreibens spürbar liebte, auch wenn er
mit  den  konkreten  Ergebnissen  des  Kulturschaffens  beileibe
nicht immer einverstanden war. Der brachiale Verriss aber war
seine  Sache  nie:  Hans  Jansen,  langjähriger  Kulturchef  der
Essener WAZ, ist jetzt mit 79 Jahren gestorben.

Die mit ihm gearbeitet haben (ob als Redakteure, Volontäre,
Praktikanten), sprechen mit größter Achtung und Bewunderung
von ihm. Der Mann mit der sonoren Stimme hatte gleichsam auch
etwas Väterliches. Er besaß ein untrügliches Gespür für junge
journalistische  Talente,  die  er  anzuregen  und  zu  fördern
wusste. Von einem wie ihm hätte auch ich gerne mehr gelernt,
doch ich war nun mal bei einer anderen Zeitung. So blieb es
bei  gelegentlichen  Begegnungen  in  Theaterfoyers  und  meist
kurzen  Gesprächen,  vor  allem  aber  bei  der  Lektüre  seiner
Theater- und Literaturkritiken.

Mit den Jahren des Schreibens lässt man längst nicht mehr alle
gleichermaßen gelten, die ringsum das gleiche Metier ausüben,
man wird da recht wählerisch, wenn nicht manchmal mürrisch.
Doch bei Hans Jansen hat es mich noch stets interessiert, was
und wie er geschrieben hat, besonders dann, wenn man denselben
Theaterabend erlebt hatte. Das war eine Herausforderung, sich
daran zu messen!

Unter den Kulturjournalisten des Ruhrgebiets gab es schwerlich
jemanden,  der  dem  promovierten  Theaterwissenschaftler  an
Bildung,  auch  Herzensbildung,  profundem  Wissen  und
einfühlsamer Beschreibungskraft gleichkam. Kein Wunder, dass
ihm manche Haltlosigkeit der „Spaßgesellschaft“ ein Graus war.

Seine  Studienzeit  in  Wien  hat  ihn  nicht  nur  literarisch
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geprägt, sondern wohl auch seine ganz spezifische Eleganz und
seinen Charme inspiriert. Im kleinen Kreise hat er einmal
geklagt,  dass  man  sich  im  Revier  doch  vielfach  von
Hässlichkeit  umgeben  sehe.  Es  ist  vielleicht  die  Mission
dieses wahrhaftigen Kulturmenschen gewesen, die Schönheit(en)
aufzuspüren und zu rühmen, die man dem entgegenstellen konnte.

Dem WAZ-Kulturteil hat Hans Jansen spürbar gefehlt, nachdem er
in den Ruhestand gegangen war. Einen wie ihn kann es in diesen
und den kommenden Zeiten nicht mehr geben.


