
Durch  Nacht  zum  Licht:  Die
Triennale  feiert  Nonos
„Prometeo“  in  Form  eines
Kirchgangs
geschrieben von Martin Schrahn | 16. September 2015

Auf  diesigem  Weg  zum
verheißungsvollen  Ziel:
Triennale-Besucher  als  Teil
der  Inszenierung.  Foto:
Wonge  Bergmann

Der Weg ist nicht immer das Ziel. Mitunter kann er mühselig
sein, uns verunsichern, ja höchst irritieren. Umso schöner,
wenn es dann erreicht ist, das hehre, glänzende Ziel, auf dass
wir  uns  denn  in  Seligkeit  hingeben.  Wie  jetzt  bei  der
Triennale. Wo das Publikum gewissermaßen durch eine nebelnasse
Nacht zum Licht geführt wird. Behutsam, in kleinen Gruppen.
Und am Ende einer Schleuse wartet die ultimative Symbiose von
Werk und Spielstätte: Luigi Nonos „Prometeo“ in der Duisburger
Kraftzentrale.

Soviel  Kirchgang  war  nie.  Denn  drinnen  verschachteln  sich
harte  Holzbänke,  die  an  Gottesdienstaskese  gemahnen,  zum
Sitzgruppenlabyrinth. Heizstrahler an den Füßen inklusive, die
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indes nach und nach ihren Dienst einstellen. Dünne Platzkissen
sollen das Exerzitium, das satte 140 Minuten währen wird, ein
bisschen angenehmer machen. Vorn dirigieren Ingo Metzmacher
und Matilda Hofman aus Partituren groß wie Folianten, die auf
Pulten breit wie Altäre liegen. Sie koordinieren die Einsätze
der  Vokal-  und  Instrumentalsolisten,  des  Chores  (Schola
Heidelberg),  des  Ensemble  Modern  Orchestra  und  der  Live-
Elektronik (Experimentalstudio des SWR).

Matilda Hofman an einem der
beiden  riesigen
Dirigentenpulte. Foto: Wonge
Bergmann

Nono nennt sein Werk, entstanden Anfang der 1980er Jahre,
tatsächlich in einer Kirche uraufgeführt, eine „Tragödie des
Hörens“  Dabei  bezieht  sich  die  Tragödie  durchaus  auf  den
Prometheusstoff,  die  allerdings  eben  nur  hörend  erfahren
werden kann. Denn Musiktheater bedeutete für den italienischen
Komponisten keine Interaktion oder Szenerie im herkömmlichen
Sinne.  Das  Publikum  darf  sich  allein  auf  die  Klänge
konzentrieren,  auf  das  gesprochene,  gemurmelte,
hervorgestoßene, auch gesungene Wort, auf die Verbreitung im
Raum. Und weil diese Art der Rezeption ungemein schwierig ist,
weil der Musik insgesamt ja die Linearität abgeht, heißt es
immer wieder „Ascolta“! (Höre!).

Vorn musizieren Chor und Orchester, neben und hinter uns, auf
kleinen  Emporen,  weitere  Sänger  sowie  Streicher-  und
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Bläsergruppen. Die Elektronik tut ein übriges, um das Wandern
des Tönenden zu untermauern, arbeitet mit Hall-, Echo- und
Geräuscheffekten. Solisten und Ensembles liefern Sprachfetzen,
etwa  aus  dem  „Prometheus“  des  Aischylos,  aus  Texten  von
Hölderlin, Walter Benjamin oder Hesiod (Libretto von Massimo
Cacciari).  Zudem  erklingen  Melodiefragmente,  rhythmische
Ausbrüche, vor allem aber üppige Klangschichtungen. Und alles
in gehöriger Langsamkeit, als sei das hier ein archaisches
Ritual, eine Unterweisung im richtigen Hören.

Dirigent  Ingo  Metzmacher
(r.) und Matilda Hofman mit
präzisen  Einsätzen.  Foto:
Wonge Bergmann

Nun, nach den ersten 20 Minuten tröpfelten manche dem Ausgang
zu, einmal sogar eine größere Gruppe. Nonos radikaler Ansatz,
so scheint’s, ist ohne weiteres kaum zu vermitteln, trägt
nicht  über  die  Zeit.  Ob  die  intellektuell  anspruchsvollen
Aufsätze  im  Programmheftchen  da  weiterhelfen,  bleibt  eine
diskutable Frage. Dass der Komponist die Mehrchörigkeit der
alten  Venezianer  und  franco-flämischen  Schule  genauestens
studiert hatte und geschickt in die Moderne des seriellen
Komponierens zu transformieren wusste, sei unbenommen. Dass
zudem  Chöre,  Solisten  und  Orchester  das  Spiel  der  Klänge
wirkmächtig  umsetzen,  sei  herzlichst  anerkannt.  Doch  Nonos
Denken  wirkt  wie  aus  ferner  Zeit.  Sein  Schüler  Helmut
Lachenmann  jedenfalls  hat  mit  dem  Musiktheaterwerk  „Das
Mädchen  mit  den  Schwefelhölzern“,  das  kompositorisch  die
Emanzipation  des  Geräuschs  vorantreibt,  einen  weit
interessanteren  Vorstoß  gewagt.
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Die Triennale aber lässt Nono feiern wie einen Heiligen. In
einer „Industriekathedrale“. Und wir, die wir aus dem Dunkeln
ins  Helle  geführt  werden  wie  Auserwählte,  sollen  uns
berauschen  lassen,  uns  gleichzeitig  (bewundernd?)  der
industriellen Vergangenheit stellen – die Zusammenhänge lernt,
wer’s Programm liest. Einst hieß es für die Kulturhauptstadt
Ruhrgebiet: „Wandel durch Kultur“. Die Triennale weckt mit
hehrer Kultur allerdings eher manch nostalgisch angehauchte
Seele. Musiktheater für Sentimentale – ach, vielen Dank.

 

 

Alte Griechen 2014: „Orestie“
In Oberhausen
geschrieben von Eva Schmidt | 16. September 2015

Foto:  Thomas  Aurin/Theater
Oberhausen

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
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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


Niedergetanzter  Todesschmerz
– Ariane Mnouchkines Antiken-
Projekt  endete  (vorläufig)
mit „Les Choéphores“
geschrieben von Bernd Berke | 16. September 2015
Von Bernd Berke

Essen.  Nach  drei  Abenden  bei  Ariane  Mnouchkines  Antiken-
Projekt  geht  es  einem  fast  wie  jenem  von  Lichtenberg
verspotteten  Bücherwurm:  „Er  schrieb  immer  Agamemnon  statt
angenommen, so sehr hatte er seinen Homer gelesen.“ So sehr
also hat man fasziniert zugesehen beim Antiken-Projekt.

Den Abschluß bildeten am Mittwoch „Les Choéphores“ (etwa: die
Opfernden) von Aischylos. Kurzinhalt: Orest und Elektra üben
Rache  an  ihrer  Mutter  Klytämnestra,  die  zuvor  Agamemnon
getötet hat. Hier war er wieder zu sehen, der Furor dieser
außerordentlichen Inszenierung; mit dem wirbelnden Chor, der
allen  Todesbotschaften  trotzt:  zertanzte  Worte,
niedergetanzter  Schmerz.  Am  Ende  noch  eine  Szene  von
furchtbarer  Kraft:  Ein  Bett  mit  den  blutigen  Leichen  von
Klytämnestra  und  ihrem  Liebhaber  Aigisthos,  zuvor  auf  die
Bühne  gezerrt,  „klebt“  gleichsam  wie  ein  Schuldzeichen  am
Boden.  Mit  aller  Anstrengung  kann  der  Chor  es  dann
zentimeterweise  wegschieben.

Am  zweiten  der  drei  Abende,  der  Aischylos‘  „Agamemnon“
gewidmet war, konnte man — nach dem zuvor doch so grandiosen
Auftakt mit „Iphigenie“ (die WR berichtete) – ins Zweifeln
geraten. Es war irritierend: Vieles, was die „Iphigenie“ so
sehr  ausgezeichnet  hatte,  schien  hier  seine  Schattenseiten
hervorzukehren. Das begann mit dem Chor, der im „Agamemnon“
nun einmal aus Greisen zu bestehen hat und nur über die Bühne
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schlich. Auch die frontale Spielweise geriet nun manchmal an
ihre Grenzen; sie erwies sich, da dieses Stück über weite
Strecken  nur  monologisch  aufgebaut  ist,  hier  als  beinahe
zwanghaft.

Zudem  wurde  am  zweiten  Abend  erkennbar,  daß  sich  viele
Elemente wiederholen. Teilweise ist es Verdichtung, teilweise
nur Verdoppelung. Da keimt auch der Verdacht, daß die Musik
nicht etwa leitmotivisch auf die Texte verteilt wird, sondern
nach einem Streuprinzip.  Bestimmte Tanzrhythmen, Schritt- und
Bewegungsmuster ziehen sich durch alle drei Abende, als habe
man ein gleichmäßiges Ornament über den gesamten Text legen
wollen.

Vielleicht ist dies ja auch ein aus Ängsten geborenes Theater.
Angst vor Stille, daher die unaufhörliche Musik; Angst vor den
Blicken  der  Zuschauer,  weshalb  man  sie  durch  frontale
Spielweise  zu  bannen  sucht.  Paradox  beim  ständigen
Blickkontakt mit den Darstellern: Die Stilisierung rückt das
Geschehen  weit  von  uns  ab,  man  fühlt  sich  als  Zuschauer
beinahe verlassen.

Oder  bringt  man  als  Europäer  nur  nicht  die  notwendige
„asiatische  Geduld  auf?  Können  wir  mit  der  schlichten
Übergroße antiker Gefühle nicht mehr umgehen? Und muß man
nicht  überhaupt  diese  drei  Teile  im  innigen  Zusammenhang
sehen, so daß sie sich zueinander verhalten wie Versprechen,
Verweigerung  und  Erfüllung  oder  wie  die  drei  Sätze  einer
Sonate? Was heißt drei Sätze: Die Truppe plant ja als Abschluß
einen  vierten  Teil,  „Die  Eumeniden“.  Wahrscheinlich
erschließen sich viele Dinge erst dann, von ihrem Ende her.

Das auch für die weiteren Vorstellungen ausverkaufte Gastspiel
beim „Theater der Welt“ — mit der „Iphigenie“ als Anfangs- und
Höhepunkt — war ein großes, dann auch verstörendes Erlebnis,
das  im  Theateralltag  gewiß  unterschwellig  nachwirken  wird.
Welche Bühne kann mehr?



Das  Mädchen-Pensionat  von
Theben  –  Aischylos  in
Wuppertal
geschrieben von Bernd Berke | 16. September 2015
Von Bernd Berke

Wuppertal.  Wer  das  „siebentorige  Theben“  erbaut  hat,  ist
spätestens seit Bert Brechts Gedicht „Fragen eines lesenden
Arbeiters“ kein großes Geheimnis mehr: Nicht Herrscher waren
es (die ließen bauen), sondern das gemeine Volk. Von jenen,
die die Stadt hernach in tödliche Gefahr brachten, handelt
Aischylos um 467 v. Chr. uraufgeführtes Stück „Die Sieben
gegen Theben“, mit dem das Wuppertaler Theater jetzt die neue
Saison eröffnete.

Auf dem Geschlecht von Eteokles und Polyneikes, den Söhnen des
Ödipus, lastet der Fluch der Götter. Die Brüder haben eine Art
„Rotations-System“ vereinbart: Jeder soll abwechselnd ein Jahr
in Theben regieren. Doch – und damit setzt die Tragödie ein –
Eteokles verweigert die Übergabe der Herrschaft und läßt die
Stadt verbarrikadieren.

Von allem abgehoben, sitzt – in Ulrich Greiffs Wuppertaler
Inszenierung – Gregor Höppner als „Eteokles“ auf einem hohen
Metallgerüst;  ein  Usurpator,  der  sich  ums  Niedere  nicht
kümmert und in luftiger Höhe Kriegs- und Machtpläne schmiedet.
Zu Beginn trägt eine graue Schar von Männern, wort- und also
widerspruchslos  gehorsam,  Steine  über  die  Bühne:
Vorbereitungen  zur  großen  Schlacht.

Widerstand formiert sich allein im zwölfstimmigen Chor der
„thebanischen  Jungfrauen“.  Mit  Klagen  und  Anrufungen  der
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Götter (und Göttinnen!) wollen die Mädchen Eteokles von seinen
Kriegsplänen abbringen. Daß dies Unterfangen vergeblich sein
muß,  wird  in  Wuppertal  schmerzlich  klar,  wirken  doch  die
Chorpassagen hier nur selten aufrüttelnd, sondern eher wie die
Aufsage-Übungen  einer  Schulklasse.  Man  spürt  manchmal
förmlich,  wie  die  Gruppe  die  Taktzeiten  der  Sprechpausen
innerlich  mitzählt,  um  dann  gemeinsam  wieder  einzusetzen.
Gewiß stecken viel Fleiß und Disziplin dahinter, aber ein
Theater-Ereignis ist das nicht.

Anfangs, vor der Katastrophe des gegenseitigen Brudermords,
wird da auch noch gestrickt und gekichert, so daß man sich in
einem Mädchen-Pensionat wähnt. Und nun gar: Als hantierten sie
mit Bauklötzen, setzen sie kurz vor der Pause Schachteln zu
immer wieder stürzenden Türmen aufeinander. Symbolhandlung für
die Nutzlosigkeit von Geduld oder eher ein hilfloser Einfalt
der Regie?

Es gibt plausiblere Ideen: Etwa in der Szene, in der Eteokles
vom „Boden“ redet, der zu verteidigen sei, dann aber erst vom
Gerüst herabsteigen und drunten eine Luke öffnen muß, um an
Thebens Erde zu geraten. Da wird bildhaft deutlich, wie absurd
weit sich der Mann von den Realitäten entfernt hat. Aus dem
Mittelmaß ragt auch Holger Scharnberg als „Späher“ heraus, der
Eteokles die Stärke der anrückenden Feinde ausmalt. Scharnberg
macht  daraus  ein  Kabinettstück  nach  Art  Shakespear’scher
Narren.


