
Gruselig  und  wie  gemalt  –
Theater  Dortmund  zeigt  „Das
Internat“  von  Ersan  Mondtag
in eindrucksvoller Kulisse
geschrieben von Rolf Pfeiffer | 11. Februar 2018

(Foto: Birgit Hupfeld/Theater Dortmund)

Das  Bühnenbild  ist  beeindruckend.  Da  steht,  so  muß  man
wirklich sagen, eine machtvolle Ritterburg auf der Drehbühne,
ein gruseliges gotisches Gemäuer mit Playmobil-Anklängen. Im
bildbeherrschenden  unteren  Bereich  ein  Schlafsaal  mit
grotesken Hochbetten, ein Duschraum, ein Speiseraum, ein Raum
fürs Foltern und anderes mehr, oben auf dem Burggebilde eine
verwunschene  Landschaft  mit  Zäunen  und  toten  Bäumen.  Im
bedrohlichen  Halbdunkel  der  meisten  Szenen  wirkt  diese
Bühneninstallation wie eine materialisierte Graphic Novel (das
Wort „Comic“ würde es nicht treffen), gothic, zum Fürchten.
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Rotierende Gotik

Die Personen, die namenlos bleiben und meistens in Gruppen zu
sehen sind, vervollständigen in ihren wilhelminischen (könnte
man  vielleicht  sagen)  Uniformen  und  in  grobstrichiger
Überschminkung den Eindruck der zeichnerischen Stilisierung,
die  in  ihrer  Radikalität  an  Inszenierungen  Robert  Wilsons
erinnert.  Gut  gesetztes  Licht  (Rainer  Casper)  und  feine
Videoprojektionen (Tobias Hoeft) verstärken die beunruhigende
Wirkung der meistens rotierenden Ritterburg überdies.

(Foto:  Birgit  Hupfeld/Theater
Dortmund)

Texte nachgereicht

Das Bühnenbild steht am Anfang, weil es so etwas wie der
Hauptdarsteller  des  gut  90-minütigen  Abends  im  Dortmunder
Schauspiel ist. Geschaffen hat es der Autor des Stücks, Ersan
Mondtag, ebenso die Kostüme, und er führt auch Regie. Den Text
hat  er  allerdings  nicht  geschrieben.  Was  vom  Chor  der
Internatskinder,  vom  „toten  Kind“  (aus  dem  Off)  oder  vom
„gestürzten Anführer“ zu hören ist, haben Alexander Kerlin und
Matthias Seier erarbeitet, unter Zuhilfenahme unter anderem
des  Eichendorff-Gedichts  „Zwielicht“.  Diese  Form  der
Autorenschaft,  bei  der  die  Texte  von  der  Dramaturgie  des
Hauses  nachgereicht  werden,  ist  ungewöhnlich,  doch  das
Resultat wirkt homogen.
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Die Pistolen knallen

Angesichts von so viel Form traut man sich kaum noch, nach dem
Inhalt zu fragen. Offenbar geht es um Reifung, Emanzipation,
Adoleszenz, was in eine Art Aufstand mündet, der folgenlos
bleibt.  Doch  könnte  dies  alles  auch  militärisch  grundiert
sein, im Ersten Weltkrieg gar (die Uniformen lassen daran
denken). Auf jeden Fall blitzen einige Male die Degen, und die
Pistolen knallen kräftig. Und offenbar haben das „tote Kind“,
das einer Sirene gleich die Schüler lockt, und der „gestürzte
Anführer“ das gleiche Schicksal erlitten: Man hat sie nackt
und gefesselt in den Schnee geworfen, wo sie erfroren.

(Foto:  Birgit  Hupfeld/Theater
Dortmund)

Vieles klingt an und erscheint möglich in diesem fiebrigen
Bühnen-Alptraum, und irgendwann im Lauf des Abends verliert
sich der Wunsch, so etwas wie den roten Faden zu halten. Diese
Theaterarbeit sucht ihr Publikum mit Stimmungen, mit Ahnungen
von Grauen und Angst. Sprache ist Beiwerk, das nichts bewirkt.
So ein Konzept ist etwas gewöhnungsbedürftig, aber keinesfalls
reizlos.

Nacktheit  dient  hier  als  dramatisches  Signal,  bedeutet
Wehrlosigkeit und Ausgegrenztheit, aber auch Empfänglichkeit
und Autonomie. Ein nackter junger Mann steht gleich zu Beginn
im  Mittelpunkt.  Er  wird  bestraft  und  geschmäht,  ist  aber
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späterhin auch der, der die Stimme des „toten Kindes“ hören
kann, die ebenso Weckruf zur Obsession und zur Verweigerung
ist wie auch sexuelle Initiation.

(Foto:  Birgit  Hupfeld/Theater
Dortmund)

Nackt auf der Bühne

Zeichen  der  Auflehnung  ist  der  zum  Schweigen  auffordernde
Zeigefinger vor den Lippen, das tote Kind sagt es dem nackten
Jungen, und immer mehr Zöglinge übernehmen es. Außerdem ist
die Internatszeit ja auch die der körperlichen Exploration.
Nackte – nachher werden es noch ein paar mehr – tragen hier
auf der Bühne folgerichtig eine Art „Nacktheitskostüm“ mit
beinahe  lebensecht  applizierten  männlichen  und  weiblichen
Geschlechtsmerkmalen. Eine wirklich nackte Frau gibt es später
auch,  sie  kommt,  ist  da,  verschwindet  wieder.  Für
Internatszöglinge wie Rekruten eine unerreichbare Verheißung.

Bedrohlicher Soundtrack von Finckenstein

Und dann wäre da noch die Musik. Oder besser vielleicht der
Klangteppich, der dieser Produktion unterlegt ist und der an
der  düsteren,  gruseligen  und  bedrohlichen  Stimmung  keinen
geringen  Anteil  hat.  Geräusche  der  Nacht  erklingen,
Flügelschläge, Krähenkrächzen, Käuzchenrufe, Donnergrollen –
und immer wieder ein kurzer, menschlicher Schrei, der in die
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Knochen des geneigten Publikum fährt.

Gut, dieser Soundtrack hätte auch manchem alten Edgar-Wallace-
Film zur Ehre gereicht und trägt ein bißchen dick auf, manche
würden ihn gar kitschig nennen. Doch ergänzt er das optisch-
akustische Gesamtkunstwerk hervorragend, das ja so radikal auf
Stimmung  setzt.  T.D.  Finck  von  Finckenstein  hat  das
komponiert,  Musiker  und  Klangtüftler  aus  Bochum  und  seit
einigen Jahren und in einigen Produktionen für das Theater
Dortmund  tätig.  Und  mit  Sicherheit  jemand,  der  in  seinem
künstlerischen Schaffen für weitere Überraschungen gut sein
dürfte.

(Foto:  Birgit  Hupfeld/Theater
Dortmund)

Und die Darsteller, die gegen Ende des Artikels gepriesen
werden sollen? Nun, das stringente Bühnenkonzept von Ersan
Mondtag  bietet  ihnen  leider  kaum  Möglichkeiten  zur
schauspielerischen Entfaltung. Sie agieren anonym und uniform,
sind  an  Aussehen  oder  Spiel  kaum  zu  identifizieren.  Ganz
selbstsüchtig hoffe ich auf etwas mehr Schauspieler-Theater in
nächster Zeit (und Schauspieler-Innen natürlich).

Das Publikum im ausverkauften Haus applaudierte freundlich und
ausgiebig.  Doch  war  in  anschließenden  Gesprächen  auch  von
Ratlosigkeit die Rede. Warum auch nicht. Auf jeden Fall ist
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„Das  Internat“  eine  grandiose,  stark  beeindruckende
Neuproduktion, mit der das Theater Dortmund sich selbstbewußt
an seiner alten Wirkungsstätte zurückmeldet.

Weitere Termine: 16. Februar, 10., 11. März, 27., 28. April,
2., 3., 13. Mai, 8., 23. Juni, 8., 11. Juli.

www.theaterdo.de

„Das Lachen der Täter“: Klaus
Theweleits  Gedanken  zur
monströsen Mordlust
geschrieben von Bernd Berke | 11. Februar 2018
Wir erinnern uns schemenhaft: Damals, ab 1977, haben praktisch
alle links bewegten Leute Klaus Theweleits „Männerphantasien“
gelesen oder wenigstens darin geblättert und sich die Köpfe
heiß geredet.

Da ging es um soldatisch zugerichtete Männerkörper und ihre
Panzerungen, um ihre psychophysische Angst vor Fragmentierung
und Auflösung, die sie dann als entgrenzte Gewalt nach außen
kehrten – nicht nur in beiden Weltkriegen. So ungefähr. In
zwei  Bänden  mit  1174  Druckseiten  war  das  natürlich  alles
ungleich differenzierter und vielfältiger ausgeführt.
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Klaus  Theweleit  bei  seiner
Lesung  in  Dortmund.  (Foto:
BB)

Klaus Theweleit (73) ist sich offenkundig treu geblieben. Noch
immer wandelt er konsequent auf den Spuren seines einstigen
Kultbuches, dessen Grundlinien er mit neuen Akzenten bis in
unsere  Gegenwart  fortführt.  Jetzt  war  er  zu  Gast  in  der
„Blackbox“, einer an- bis aufregenden Lese- und Gesprächsreihe
im Dortmunder Schauspielstudio, wo er seinen im März 2015
erschienenen Band „Das Lachen der Täter“ vorstellte, der bis
zum Attentat auf das Pariser Satiremagazin „Charlie Hebdo“
(Januar 2015) reicht. Theweleit wirkte dabei nicht so sehr wie
ein funkelnder, sondern eher wie ein bedächtiger, bedachtsamer
Intellektueller.

Universelle Gültigkeit

Ein Ausgangspunkt des Buches ist das Gelächter des Anders
Breivik, der 2011 in Oslo und vor allem auf der norwegischen
Insel  Utoya  77  Menschen  erschoss  und  dabei  immer  wieder
lauthals lachte. Ein wahnwitziger Einzelfall? Gewiss nicht.
Denn  Theweleit  zeigt,  dass  das  Phänomen  des  lachenden
(Massen)-Mörders  geradezu  universell  gilt.  In  allen
Weltgegenden  und  vielen  historischen  Zusammenhängen  lassen
sich solche monströsen Ausbrüche verfolgen.

Klaus Theweleit hat denn auch zahllose abgründige Vorfälle
gesammelt, bei denen einem der Atem stockt. Wem ist schon
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gegenwärtig,  dass  in  den  60er  Jahren  in  Indonesien
Hunderttausende,  ja  Millionen  bestialisch  als  „Kommunisten“
ermordet  wurden  –  mit  staatlicher  Lizenz  und  Billigung,
vielfach  ausgeführt  von  „ganz  normalen“  Zivilisten.  Später
haben sie solche straffreien Massaker lachend gefeiert.

Wähnten sich SS-Schergen unter ihresgleichen, so haben auch
sie einander lachend mit ihren Untaten geprahlt. Ganz ähnlich
im mörderischen Konflikt zwischen Hutu und Tutsi in Ruanda, wo
der  massenhafte  Mord  an  der  Tutsi-Minderheit  zuweilen
regelrecht  als  Unterhaltungsprogramm  der  totalen  Enthemmung
inszeniert  wurde.  Und  so  weiter,  kreuz  und  quer  über  den
Globus, vor- und rückwärts durch die Zeiten.

„Volksfeste des Tötens“

Theweleit schildert natürlich nicht nur die bloßen Phänomene,
sondern sucht eine Theorie zu entwickeln, die in Dortmund
freilich nur in Stichworten anklingen konnte: „Volksfeste des
Tötens“, völlige Absorbierung durch die eigene Tat, Berufung
auf  ein  „höheres  Recht“,  Entstehung  eines  schier
unverletzlichen kollektiven „Überkörpers“, Durchbruch zu einer
„neuen Körperlichkeit“, Grenzüberschreitung und gesteigertes
Leben durch den Tötungsakt…

Wer es genauer wissen will, lese am besten im Buch nach. Wobei
Theweleit,  zumal  in  der  von  Alexander  Kerlin  (Dortmunder
Schauspiel-Dramaturg)  moderierten  Fragerunde  mit  Publikum,
auch schon mal punktuelles Nichtwissen eingesteht. Nicht alle
Zusammenhänge sind wirklich zweifelsfrei geklärt; sofern das
überhaupt menschenmöglich ist.

Erektion im Blutrausch

Jedenfalls stellt Theweleit auch äußerst schmerzliche Fragen,
wie beispielsweise die, warum Täter bei Vergewaltigungen, die
mit  grausamsten  Verstümmelungen  einhergehen,  überhaupt  eine
Erektion  haben.  Nicht  Sexualität,  sondern  der  Blutrausch
unumschränkter Machtausübung scheint in solchen Extremfällen



den  tödlichen  Trieb  zu  steigern.  Eine  wahrlich  finstere
Erkenntnis.

Nach all den schrecklichen Beispielen hätte man meinen können,
Theweleit sehe keinerlei Ausweg aus der ubiquitären Gewalt.
Doch gegen Schluss warf er doch noch einen Hoffnungsanker aus.
Er hält dafür, dass wir Heutigen und Hiesigen im Großen und
Ganzen doch etwas beherrschter und zivilisierter seien als
frühere Generationen – nicht zuletzt, weil Kleinkinder viel
seltener durch Prügelstrafen fürs Leben verängstigt werden.

Auch beklagt Theweleit zwar das lachlustige „Happy Slapping“
(genüsslich mit Handy gefilmte Schüler-Gewalt), glaubt aber,
dass etwa Schulhofschlägereien in den 50er und 60er Jahren
viel härter und häufiger gewesen seien als jetzt. Da hört man
schon die Skeptiker raunen: Alles nur Firnis, im Zweifelsfalle
nicht haltbar…

Wie bitte? Ob Theweleit auch die unvermeidliche Frage nach
Silvester in Köln gestellt worden sei? Aber ja. Doch da wich
er wohlweislich aus und ließ lediglich vernehmen, dort habe
sich ein ungutes Machtvakuum aufgetan.

Klaus  Theweleit:  „Das  Lachen  der  Täter.  Breivik  u.a.  –
Psychogramm  der  Tötungslust“.  Residenz  Verlag.  248  Seiten,
22,90 Euro.
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Auf  zur  fröhlichen
Menschenjagd:  Schauspiel
Dortmund zeigt Spiel um Leben
und Tod
geschrieben von Anke Demirsoy | 11. Februar 2018

„Wetten,  dass…?“  war
gestern:  Für  Bernhard  Lotz
(Sebastian  Kuschmann)  geht
es um alles. (Foto: Birgit
Hupfeld/Schauspiel Dortmund)

Das  Kommando  hat  Pistolen,  es  hat  Kalaschnikows,  es  hat
Handgranaten. Es besteht aus drei Auftragskillern, die den
Kandidaten einer TV-Show sechs Tage lang quer durch die Stadt
jagen. Je später sie ihn töten, desto mehr erhöht sich ihr
Preisgeld.

Schafft es der Kandidat hingegen, die mörderische Hatz zu
überleben und noch während der Live-Show auf einen roten Knopf
zu drücken, erhält er zur Belohnung eine Million Euro. Die
Bevölkerung  ist  dabei  ausdrücklich  dazu  aufgerufen,  ihm
entweder zu helfen oder ihn auffliegen zu lassen.
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Das sind die Spielregeln der „Die Show“ („Die“ spricht sich
dabei wie das englische Wort für Sterben). Es handelt sich um
eine  bitterböse  Mediensatire,  mit  der  das  Dortmunder
Schauspiel jetzt die neue Spielzeit eröffnete. Intendant Kay
Voges hat das Stück gemeinsam mit den Dramaturgen Alexander
Kerlin und Anne-Kathrin Schulz entwickelt. Ihre Vorlage war
ein Fernsehspiel von Tom Toelle aus dem Jahr 1970. Wolfgang
Menge schrieb dazu ein Drehbuch, das so realistisch wirkte,
dass  manche  Zuschauer  das  Spiel  für  echt  hielten  und  die
fiktive Telefonnummer des Senders anriefen.

Der Theaterversion, die nun in Dortmund zu sehen ist, muss ein
ungeheurer  Aufwand  vorangegangen  sein.  Wie  viele
Arbeitsstunden  mag  allein  das  Drehen  der  Videos  gekostet
haben? Beleuchter, Kostümbildner, Techniker, Kameramänner, die
Band von Tommy Finke und nicht zuletzt die Schauspieler müssen
bis an ihre Grenzen gegangen sein, um das Spektakel auf die
Bühne zu bringen.

Ulla  (Julia  Schubert)  und
Bodo (Frank Genser) sind ein
aalglattes  Moderatoren-Duo.
(Foto:  Birgit
Hupfeld/Schauspiel Dortmund)

Im Studio richtet Carlos Lobo das Publikum zum Klatschvieh ab,
bevor das aalglatte Moderatoren-Duo Bodo (Frank Genser) und
Ulla (Julia Schubert) die vergangenen sechs Tage resümiert.
Sie  lassen  ein  Feuerwerk  von  Video-Einspielungen,
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Expertengesprächen, Schleichwerbung und Studiogästen auf uns
los.

Live kommt es dann zum Showdown zwischen Kandidat Bernhard
Lotz (eine kolossale Kampfmaschine: Sebastian Kuschmann) und
dem Killer-Trio, das uns aus Film und Fernsehen nur zu bekannt
vorkommt (wunderbar schräg: Andreas Beck, Björn Gabriel und
Bettina Lieder).

Bis ins kleinste Detail führen Voges und sein Team uns den
täglichen TV-Wahnsinn vor: die ausgeweideten Emotionen, den
auf  Quote  schielenden  Menschen-Zirkus,  das  Gehechel  des
Echtzeit-Journalismus,  sabbernd  vor  Gier  nach  jedem  neuen
Nachrichten-Schnipsel  –  fein  beobachtet  und  virtuos
persifliert. Doch je länger die „Die Show“ dauert, desto mehr
stellt sich die Frage nach dem Erkenntnisgewinn. Natürlich ist
das alles widerlich. Aber haben wir das nicht schon vorher
gewusst?

Baeby  Bengg  (Eva  Verena
Müller) beglückt uns mit dem
japanischen  Top-Hit  „Surimi
Sushi  Bang“.  (Foto:  Birgit
Hupfeld/Schauspiel Dortmund)

Schon  nach  der  dritten  dilettantischen  Gesangseinlage  von
Castingshow-Stars sehnen wir uns nach der Fernbedienung. Es
geht uns wie im wirklichen Leben: Wir möchten umschalten, oder
besser  gleich  ganz  ausschalten.  Aber  diesmal  sind  wir

http://www.revierpassagen.de/32000/auf-zur-froehlichen-menschenjagd-schauspiel-dortmund-zeigt-spiel-um-leben-und-tod/20150827_0016/die-show-3


machtlos,  können  uns  nicht  entziehen.  Hier  heißt  es
durchhalten  bis  zum  krachenden  Finale.  Feuerwerk,
Konfettiregen,  Zusammenbrüche,  Siegerposen.  Würg.

Das Publikum lacht an den richtigen Stellen. Es scheint die
Satire zu goutieren und amüsiert sich dabei wie Bolle. Uns
aber beschleicht der Verdacht, dass ein hoher Prozentsatz der
Besucher sich privat exakt so verhält wie die Passantin auf
dem  Dortmunder  Westenhellweg  (die  natürlich  von  einer
Darstellerin gespielt wird). Vom Moderatoren-Team nach ihrer
Meinung zur „Die Show“ befragt, sagt sie mit Nachdruck in die
Kamera,  dass  diese  natürlich  entsetzlich  sei,  ein
menschenverachtender  Dreck,  der  eigentlich  verboten  werden
müsste. „Sie werden die Sendung also nicht sehen?“, hakt das
TV-Team nach. Da lächelt die Frau verschmitzt: „Das habe ich
nicht gesagt…“

Bis  24.  Januar  2016.  Ticket-Hotline  0231/50  27  222.
Informationen:  www.theaterdo.de/detail/event/die-show/

Twittern  im  Theater:  Das
goldene Zeitalter für Social
Media
geschrieben von Katrin Pinetzki | 11. Februar 2018
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Gestern  war  ich  im  Schauspiel
Dortmund. Es war eine Einladung.
Ich  sollte  mein  Handy
mitbringen, um damit während der
Vorstellung zu fotografieren, zu
filmen  und  Kurz-Texte  darauf
schreiben,  so  viele  wie  ich
will. Dafür gab es freies W-Lan,

ein Bier und eine Brezel. Es war mein erstes TweetUp, und es
war  –  tja.  Es  war  so,  dass  ich  am  Ende  das  Bedürfnis
verspürte, mehr als 140 Zeichen zu schreiben. Also bitte, hier
der Erfahrungsbericht.

Ein  TweetUp  ist  eine  Zusammenkunft  von  Twitterern,  also
Nutzern des gleichnamigen Microblogging-Dienstes, die während
einer Veranstaltung über diese Veranstaltung kommunizieren –
miteinander und mit dem Teil der Öffentlichkeit, der ihnen
folgt. Damit man sich im Strom der ständig tickernden Tweets
auch  findet,  wird  vorab  ein  Hashtag  bestimmt,  den  alle
Twitterer in ihre 140-Zeichen-Kurznachrichten mit aufnehmen.

Der Hashtag hat das Zeichen einer Raute, #, er ist eine Art
Code-  und  Schlagwort.  An  diesem  Abend  hieß  der  Hashtag
#ZeitalterDo, denn das zu betwitternde Theaterstück hieß „The
Return of Das goldene Zeitalter – 100 Wege, dem Schicksal das
Sorgerecht zu entziehen“. Es war die Wiederaufnahme aus der
vergangenen  Saison,  ein  Stück  über  die  unerträgliche
Leichtigkeit  der  Routine  und  Rituale,  die  unser  Leben
beherrschen.

Hundert  Male  gehen  in  dem  Stück  uniformiert  gekleidete
Menschen  Treppen  rauf  und  runter,  durchgetaktet  und  doch
variantenreich. Die Figuren – darunter Heine, Goethe, eine
„Erklär-Bär“, diverse Nachrichten-Sprecher sowie Adam und Eva
– agieren auf spontanen Zuruf der Regie. Jeder Abend verläuft
etwas anders – und doch wurde jeder Gedanke in diesem Stück
schon einmal gedacht, jeder Satz schon einmal gesprochen, so
oder anders.
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Sie  ist  verstörend  beruhigend,  diese  Wiederkehr  des
Immergleichen, die Routinen und Rituale sind absolut verrückt
und  doch  vertraut  und  gut.  Wir  haben  uns  in  ihnen
eingerichtet, und auch ein vermeintlich exzentrischer Ausbruch
aus dem Alltag ist wenig originell, sondern eine vor-gedachte,
vorgelebte Sollbruchstelle.

Kay Voges’ und Alexander Kerlins „Goldenes Zeitalter“ ist eine
verstörend  wahre,  absolut  unterhaltsame,  nachdenklich
machende, musikalisch und filmisch genial umgesetzte Allegorie
auf  das  Leben.  Mehr  zum  Stück  bitte  nachlesen  in  der
Besprechung der Premiere von Anke Demirsoy oder Rolf Pfeiffers
aktuelle Besprechung  – die Wiederaufnahme hat zwar einen
anderen Untertitel und einige neue Szenen und Figuren, ist
aber in Regiekonzept und Aussage deckungsgleich.

Ebenso neugierig wie auf das Stück, das ich noch nicht kannte,
war ich auf das TweetUp: Wie würde ich mit der Möglichkeit
umgehen, nonstop am Smartphone fummeln zu können? Was würde
ich twittern, wieviel – und wie würde das die Konzentration
und die Rezeption beeinflussen?

Zunächst  bekamen  wir  Twitterer  eine  Einführung  samt
Vorstellungsrunde.  Einer  nach  dem  anderen  nennt  seinen
richtigen und seinen Twitter-Namen und dazu einen persönlichen
Hashtag, der das Befinden oder den eigenen Kontext angibt.
„#Durst“,  sagt  einer,  „#Ichfreuemichdassichdabeibin“.  Die
Kolleginnen  und  Kollegen  fotografieren  sich  gegenseitig,
fotografieren die Brezeln, den einführenden Dramaturgen und
laden  sie  auf  Twitter  hoch.  Soll  ich  auch  schon?  Ich
fotografiere meine Eintrittskarte und schreibe dazu, dass man
heute im Zuschauerraum trinken und fotografieren darf. Hm. Das
haben die anderen auch schon getwittert.

Die  meisten  meiner  Twitter-Kollegen  stammen  eher  aus  der
Social-Media- denn aus der Kulturszene, und so hat man die
Begleitmaterialien  mit  etwas  mehr  Infos  versehen  als  für
Theaterkritiker üblich: Die Twitterer erfahren zum Beispiel,

http://www.revierpassagen.de/21271/im-aufzug-zur-ewigkeit-kai-voges-beschwort-in-dortmund-das-goldene-zeitalter/20131103_1918
http://www.revierpassagen.de/21271/im-aufzug-zur-ewigkeit-kai-voges-beschwort-in-dortmund-das-goldene-zeitalter/20131103_1918
http://www.revierpassagen.de/29528/letzte-fragen-laut-und-lustig-the-return-of-das-goldene-zeitalter-im-dortmunder-theater/20150301_1411
http://www.revierpassagen.de/29528/letzte-fragen-laut-und-lustig-the-return-of-das-goldene-zeitalter-im-dortmunder-theater/20150301_1411


dass das Schauspiel nur eine Sparte des Theaters ist und dass
es auch noch Oper, Ballett, Philharmoniker und Kindert- und
Jugendheater gibt.

Außerdem sagt die Mitarbeiterin aus der Öffentlichkeitsarbeit,
dass es eine Burka-Szene geben wird und dass wir diese Bilder
bitte nicht twittern sollen. Man wolle mit der Szene niemanden
verletzen,  und  es  könne  ein  falsches  Licht  auf  die
Inszenierung  werfen,  wenn  diese  Szene  zusammenhanglos  auf
Twitter erscheine. Ich horche auf: Das ist neu. Von so einer
Bitte habe ich noch nie gehört. Ich denke an den Kabarettisten
Martin Kaysh, der 2013 mit Burkini ins Schwimmbad ging und
daraus eine Nummer machte – aber das war vor Paris. Was ist
von  der  Bitte  zu  halten?  Wieso  nimmt  man  die  Szene  ins
Programm, hat aber gleichzeitig Angst, dass sie zu öffentlich
wird?  Die  Gedanken  dazu  auf  140  Zeichen  zu  bringen  –
unmöglich. Ich twittere: Ok. Es wird eine Burka-Szene geben,
aber mit der will man niemanden verletzen. Spannung steigt…
#zeitalterdo“.

Es ist nicht das erste TweetUp des Dortmunder Schauspiels, man
sammelt schon seit etwa einem Jahr Erfahrungen mit dem Format.
Regelmäßig werden Twitterer und Blogger eingeladen, von Proben
oder Veranstaltungen zu berichten. Es gab sogar interaktive
Inszenierungen, in die die Tweets der Zuschauer eingebunden
wurden; in denen sich Zuschauer und Schauspieler auf digitalem
Wege beeinflussten. Das ist an diesem Abend nicht so – von den
Aktivitäten  der  Twitterer  nehmen  vor  allem  die  Twitterer
selbst Notiz und Teile des Publikums, die schon vorab durch
Aushänge informiert wurden: Wundern Sie sich nicht, dass da
eine ganze Zuschauerreihe am Handy spielt – die sollen das.

Dann geht es los. Ich habe mir vorgenommen, mein Handy wie
einen  Schreibblock  zu  benutzen.  Gewohnt,  während  der
Vorstellung  ständig  etwas  später  meist  Unlesbares  und
Halbgares auf Papier zu notieren, will ich nun eben zum Handy
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greifen.  Doch  das  funktioniert  nicht.  Meine  Beobachtungen,
Beschreibungen,  Wertungen  würden  auf  Twitter  keinen  Sinn
ergeben, außerdem zögere ich, etwas zu veröffentlichen, das
ich am Ende des dreistündigen Abends vielleicht ganz anders
sehen  werde.  Ich  schreibe  etwas  über  das  wiederkehrende
Geräusch der Klospülung und erhalte sogar mehrere Retweets und
„Favs„. Aber was soll irgendjemand damit anfangen, der nicht
im Stück war?

Die  Idee,  der  auf  Twitter
folgenden Öffentlichkeit von dem
Stück in einer Sinn ergebenden
Reihenfolge  zu  erzählen,  gebe
ich  also  schnell  auf.  Das

entspräche schließlich auch nicht den Nutzungsgewohnheiten auf
Twitter,  wo  sekündlich  neue  Tweets  die  alten  verdrängen.
Niemand  wird  meinen  Botschaften  in  der  von  mir  gedachten
Reihenfolge folgen.

Es bleibt nur, auf griffige – und kurze! Zitate und Gedanken
zu  warten.  Auf  Witziges,  Überraschendes,  Aktuelles.
Schlagzeilen  schreiben,  den  Nachrichtenfaktoren  folgen.

Dass  die  Schauspieler  ihre
Szenen  in  Dauerschleife  wieder
und  wieder  bringen,  kommt  mir
entgegen:  Wenn  mir  nach  dem
zweiten Durchgang auffällt, dass
diese  zwei  Sätze  ein  schönes
Video  ergäben,  halte  ich  beim
nächsten  Durchgang  einfach

drauf.

Die Qualität der Bilder aus dem dunklen Zuschauerraum ist
erstaunlich gut, was an den großformatigen Bildern auf der
Leinwand über der Bühne liegt. Wenig überraschend, dass ich
dabei vor allem auf die spektakulären Bilder anspringe: Adam
und Eva im Nackedei-Kostüm, der lustige Erklär-Bär, ein groß
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auf die Leinwand projiziertes vermeintliches Brecht-Zitat, mit
dem das Schauspiel die aktuelle Diskussion um die Aufführung
von Brechts Stücken kommentiert: „Der Urheber ist belanglos“.

Dann  kommt  die  Burka-Szene,  die  wirklich  gut  ist:  Drei
Verschleierte stehen vorne auf der Bühne, dahinter riesengroß
auf der Leinwand zwei wasserstoffblonde, gleich geschminkte
und gekleidete Schauspieler, die da singen: „Ich bin anders
als, du bist anders als, er ist anders als sie.“ Ich mache ein
Video und lade es hoch. Es ist mein elfter Tweet aus der
Vorstellung, vier weitere werden folgen, und ich finde nicht,
dass  da  irgendetwas  aus  dem  Zusammenhang  gerissen  ist  –
zumindest nicht mehr, als bei Twitter irgendwie immer alles
aus  dem  Zusammenhang  gerissen  ist.  Für  den  Kontext  sorgt
eigentlich nur der Hashtag.

Irgendwann, ich habe mich gerade in meinen Twitter-Rhythmus
eingefunden, beginne ich damit, zu beobachten, was die anderen
so  twittern,  verbreite  ihre  Tweets  weiter,  antworte  und
kommentiere. Phasenweise schaue ich minutenlang nicht auf die
Bühne, dann wieder lange Zeit nicht aufs Handy. Das geht bei
diesem Stück gut – es wird ja sowieso alles wiederholt.

Am Ende habe ich mich keine Sekunde gelangweilt und habe,
anders als viele andere Zuschauer, meinen Platz nicht zum
Bierholen verlassen. Wie wäre das ohne die Ablenkung durchs
Twittern gewesen? Ich weiß es nicht. Und wie wäre es, über ein
Stück  zu  twittern,  das  eine  Geschichte  erzählt,  das  sich
entwickelt, das Beobachtung und Aufmerksamkeit erfordert? Ich
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kann und will es mir nicht vorstellen – genauso wenig kann ich
mir vorstellen, mir parallel zum Twittern auch noch Notizen
für eine ausführliche Kritik zu machen.

Twitter ist ein eigenes Medium, das einer eigenen Logik folgt.
Als  Medium  der  Theaterkritik  ist  es  höchstens  ergänzend
geeignet, es bereichert die reflektierte Auseinandersetzung um
spontane Eindrücke. In Zukunft, wenn Twitter in Deutschland
populärer  geworden  ist,  könnte  es  auch  den  gepflegten
Zuschaueraustausch nach der Vorstellung ins Digitale verlagern
bzw.  erweitern  –  viele  Menschen  möchten  nach  einem
Theaterabend gerne wissen, wie es anderen gefallen hat, haben
aber Scheu, sich selbst in solche Diskussionen zu begeben.

Als Medium der Kritik ist der Theatertwitter aber, zumindest
von Seiten des Theaters, erstmal gar nicht gedacht. Es ist ein
Instrument der Öffentlichkeitsarbeit und soll vor allem die
Botschaft  transportieren,  dass  –  ja,  dass  am  Theater
getwittert wird. Was, das spielt gar keine große Rolle.

Und genau das ist auch okay. Es ist gut. Es hat tatsächlich
Menschen ins Theater gebracht, die dort vorher selten waren,
und es erweitert die Öffentlichkeit für das Schauspiel. Und
mir hat es Spaß gemacht.

Übrigens, wenn Sie mir auf Twitter folgen wollen, bitte hier
entlang.
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Letzte  Fragen,  laut  und
lustig – „The Return of Das
Goldene  Zeitalter“  im
Dortmunder Theater
geschrieben von Rolf Pfeiffer | 11. Februar 2018
Premiere  von  „The  Return  of  Das  Goldene  Zeitalter“  im
Dortmunder  Theater.  Viel  Bild,  viel  Ton  –  und  irgendwann
stimmt das Ensemble Liedzeilen aus einem berühmten Song der
Puhdys an: 

„Jegliches hat seine Zeit / Steine sammeln, Steine zerstreu’n
/  Bäume  pflanzen,  Bäume  abhau’n  /  Leben  und  sterben  und
Streit.“

„The Return of Das Goldene
Zeitalter“ – Szene mit Uwe
Schmieder und Merle Wasmuth
(Foto:  Theater
Dortmund/Birgit  Hupfeld)

Das Lied entstand Mitte der 70er Jahre in der DDR und erklang
auch im Film „Die Legende von Paul und Paula“ mit Angelica
Domröse und Winfried Glatzeder. Autor des Films und Songtexter
war  Ulrich  Plenzdorf.  Die  Zeilen  sind  schön,  wahr  und
uneingeschränkt zitierfähig; wenn man sie indes, wie es nun
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auf der Bühne des Dortmunder Schauspiels geschieht, Mal um Mal
gesungen hört, fragt man sich schon, wo der Rest geblieben
ist. Denn recht eigentlich ist das Lied mit der Anfangszeile
„Wenn ein Mensch kurze Zeit lebt“ ja ein Liebeslied voller
Verletzlichkeit, ein Lied des unausweichlichen Abschieds und
der  Trauer  darum,  mit  diesen  sich  zum  Teil  mehrfach
wiederholenden  Zeilen:

Meine  Freundin  ist  schön.  /  Als  ich  aufstand,  ist  sie
gegangen. / Weckt sie nicht, bis sie sich regt. / Ich hab‘
mich in ihren Schatten gelegt.

Ich  habe  mich  gefragt,  warum  ich  diese  Zeilen  nicht  in
Dortmund  gehört  habe,  in  dem  drei  Stunden  mächtigen,
pausenlosen Eigenprodukt „The Return of the Goldene Zeitalter“
von Alexander Kerlin und Kay Voges, wo die Steine-Zeilen, wie
gesagt, wirkmächtig eingebaut sind. Gewiß, es steht Autoren
frei, Zitate nach Belieben auszuwählen, und das haben die
beiden auch getan. Aber trotzdem. Etwas Wichtiges fehlt.

Kaum  wiederzuerkennen:
Caroline  Hanke  und  Björn
Gabriel  (Foto:  Theater
Dortmund/Birgit  Hupfeld)

Freudloser Kreislauf

Während noch der Zuschauerraum sich füllt, geschieht schon
etwas  auf  der  Bühne.  Wie  aufgezogen  steigen  Figuren,  mit
blonden  Perücken  und  blauen  Mädchenschuluniform  einheitlich
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ausstaffiert, rhythmischen Schlägen folgend eine Treppe herab,
verschwinden hinter einer Tür, tauchen am oberen Treppenrand
wieder auf und wiederholen ihren Abstieg; das Bild wird später
in einem Video erklärt, es ist quasi die Bühnenadaption eines
Kinderspielzeugs, einer Art Achterbahn, bei der Spielfiguren
mechanisch zum oberen Punkt transportiert werden, um von dort
eine vielfach geschwungene Bahn herabzusausen.

Unten  angekommen,  geht  es  von  vorn  los,  ein  endloser
Kreislauf, Sinnbild – wenn man es denn auf die Theaterbühne
stellt  –  eines  in  endlosen  Wiederholungen  im  Grunde
ereignislos dahingehenden Lebens. Dem indes steht der Titel
der Veranstaltung entgegen. Das einem Zitat von Heinrich Heine
entlehnte „Goldene Zeitalter“ liegt nach Meinung des Dichters
noch vor uns und keineswegs in mythischer Vergangenheit. Es
gibt also so etwas wie ein Menschheitsziel; darüber läßt sich
trefflich philosophieren.

Hier nimmt die Legende von
Adam und Eva ihren Anfang.
In  den
Stoffpuppenkostümenstecken
Caroline  Hanke  und  Eva
Verena Müller (Foto: Theater
Dortmund/Birgit Hupfeld)

Video und Klanggewummer

Die Dortmunder Produktion im Großen Haus, wie könnte es anders
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sein, bietet zu diesem Zweck wieder reichlich Videoarbeit auf,
manch  zwerchfellreizendes  Klanggewummer  und  viele,  viele
Wiederholungsschleifen,  gleichzeitig  aber  auch  eine  Menge
Schauspielerarbeit und ansehnliche, muntere Ideen.

Es wird nicht langweilig in den gut drei Stunden, die das
Ganze dauert. Und das zwiespältige Angebot, den Saal nach
Belieben  zu  verlassen  und,  gerne  auch  mit  Kaltgetränken,
wieder aufzusuchen, wird von der großen Mehrheit der Zuschauer
nicht genutzt. Diese neue Sitte, „pausenlos“ zu spielen und
dem Publikum das beliebige Kommen und Gehen zu gestatten, ist
sowieso eher eine Unsitte, eine Selbstentwertung des Theaters,
die hoffentlich bald wieder verschwindet. Aber wer weiß.

„Ich war – ich bin – ich werde sein“

Reflektorisches denn also zum großen Menschheitsgeneralthema,
kräftig gewürzt mit den Zitaten großer Geister, mit etwas
Lokalkolorit und mit Alltagserfahrungen der Überforderung und
der Ernüchterung. Einer von vielen Heiterkeitserfolgen sind
burlesk nachgespielte Tagesschauszenen am Küchentisch, die in
der Diktion der griechischen Tragödie – Ortsmarke Theben – die
Enttäuschungsträger  der  letzten  Zeit  zelebrieren:  den
ehemaligen  Limburger  Luxus-Bischof  Tebartz-van  Elst,  den
Steuerhinterzieher Uli Hoeneß, den Pädophilen Sebastian Edathy
und noch einige mehr.

Die Geschichte von Adam und Eva und dem Apfel der Erkenntnis
wird  –  nebst  Kain-und-Abel-Exkurs  -,  als  langgezogene
Zweipersonennummer in weichen Stoffpuppenkostümen präsentiert,
und auf dem Gipfel des Ganzen muß Uwe Schmieder in gänzlicher
Nacktheit über die vorderen Zuschauerränge klettern und die
Selbstvergewisserung seiner Existenz Mal um Mal triumphierend
herausschreien. Bis zum dann doch herbeigesehnten Ende muß das
Ensemble  dann  „Internationale  Solidarität“  skandieren  (das
„Hoch die…“ wurde gestrichen), und selbst als der Eiserne
Vorhang  unten  ist,  ist  es  noch  nicht  vorbei,  flimmern
klangunterlegte Videosequenzen des just Vergangenen über das



dunkle  Metall.  Solidarität?  Wofür?  Womit?  Auch  als
langjähriger,  hartgesottener  Theatergänger  ertappt  man  sich
bei dem Gedanken, ob das alles wirklich sein muß.

Eva  Verena  Müller
als  hinreißend
quengelige  grüne
Raupe  (Foto:
Theater
Dortmund/Birgit
Hupfeld)

Nicht ohne Heiner Müller

Wenn  Autoren  so  wie  hier  den  Kosmos  ihres  Erkennens
zelebrieren, führen sie natürlich auch dessen Grenzen vor. Und
die  sind  nicht  unendlich.  Brecht  muß  immer  wieder  fürs
Zitiertwerden herhalten, später auch Frank Castorf und Leander
Haußmann  und  natürlich  Heiner  Müller,  einer  der  letzten
Welterklärer  des  Theaters,  an  dessen  Lippen  die
Nachkommenschaft  ergeben  hängt.  Auch  am  Begriff  der
Urheberschaft arbeitet sich das Stück ab, die, was nicht zu
leugnen ist, in einem gewissen, wenn nicht gar dialektischen
Verhältnis zur Veränderung der Welt dergestalt steht, daß sie
in  dem  Maß  an  Bedeutung  verliert,  in  dem  die  Welt  sich
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tatsächlich im Sinne des Urhebers verändert. Konkreten Anlaß
bietet  das  Aufführungsverbot,  das  der  Suhrkamp-Verlag  als
Rechteinhaber gegen  Castorfs „Baal“-Inszenierung am Münchner
Residenztheaters ausgesprochen hat, weil der in des Meisters
geheiligten Zeilen zu viel Fremdtext eingebaut habe. Na gut.

Ein gänzlich humorfreier Feuerwehrmann fordert den Brandschutz
ein  („Alle  reden  vom  Theater  –  aber  wer  redet  vom
Brandschutz?“), Joseph Beuys’ berühmte „Ja, ja, ja – nee, nee,
nee“-Klangskulptur gelangt zum Vortrag, und es geschieht auf
bunter Bühne einiges noch mehr; indes bleibt bei alledem doch
unbeantwortet,  was  die  Welt  im  Inneren  zusammenhält.
Beziehungsweise, welche Energie den Fortschritt vorantreibt.
Könnte  es  vielleicht  die  Liebe  sein?  Liebe  zwischen  zwei
Menschen, um die es den Puhdys in ihrem Lied geht und die man
hier  konsequent  ausblendet?  (Und  die,  das  nur  am  Rande,
wesentliche Antriebskraft des Theaters ist?) Es lohnt, darüber
nachzudenken.

Videoeinblendung  mit  (von
links)  Uwe  Schmieder,  Eva
Verena Müller, Björn Gabriel
und  Merle  Wasmuth  (Foto:
Theater  Dortmund/Birgit
Hupfeld)

Jedenfalls hat dieses Stück, dessen Untertitel „100 neue Wege,
dem Schicksal das Sorgerecht zu entziehen“ pfiffig klingt,
aber trotz des Zählwerks mit seinen roten Zahlen am rechten
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Bühnenrand  ein  bißchen  anmaßend  ist,  nicht  geringen
Unterhaltungswert. Zudem ist es wirklich ein Eigenprodukt und
nicht die Verwurstung literarischer Vorlagen nach den Ideen
eines selbstherrlichen Regisseurs.

Die Schauspieler-Riege – Björn Gabriel, Caroline Hanke, Carlos
Lobo, Eva Verena Müller, Uwe Schmieder und Merle Wasmuth –
zeigt  unbedingten  Einsatz,  ohne  indes  darstellerisch  ihre
Möglichkeiten ausschöpfen zu müssen. Und die Verwendung von
Videotechnik  schließlich,  die  man  ja  nicht  uneingeschränkt
lieben muß, ist hier über weite Strecken durchaus überzeugend.

Doch  blieben  etliche  Plätze  im  Zuschauerraum  bei  dieser
Uraufführung unbesetzt. Wer allerdings gekommen war, zeigte
sich erwartungsgemäß begeistert.

Nächste Termine: 

Samstag, 7. März, Donnerstag, 30. April.
www.theaterdo.de
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Von  rechts:  Elektra
(Caroline  Hanke)  sowie
Bettina  Lieder  und  Merle
Wasmuth  als  Chor  der
Landmädchen.  (Foto:  Theater
Dortmund/Birgit Hupfeld)

Schon Minuten, bevor das Licht im Saal erlischt, kann man auf
der Bühne einer jungen Frau bei ihren Turnübungen zusehen.
Verbissen trimmt sie ihren Körper mit Liegestützen, stemmt,
dehnt und streckt sich und wirkt dabei mit ihrer Arbeitshose
und den groben Schuhen wie eine Gefangene in ihrer Zelle, die
sich fit macht für bessere Zeiten „draußen“. Die Frau ist
Elektra, das Stück „nach Euripides“, das an diesem Abend im
Dortmunder Schauspielhaus gegeben wird, heißt wie sie, und
eine Wartende ist sie auch.

Elektra,  zwangsverheiratet  und  verbannt,  wartet  auf  ihren
Bruder  Orest.  Die  zugrundeliegende  Story  –  Sophokles,
Aischylos und Euripides haben sie in der Antike erzählt, eine
Heerschar von Autoren der Neuzeit hat sie nacherzählt – kreist
um das Geschwisterpaar Elektra und Orest aus dem Geschlecht
der Atriden, das Rache nehmen will an der ungetreuen Mutter
Klytaimnestra, die den Vater ermorden ließ und seinen Mörder
heiratete.

Elektra  ist  voller  Rachsucht,  doch  als  schwache  Frau  auf
männliche  Hilfe  ihres  Bruders  Orest  angewiesen.  Orest
hinwiederum ist reichlich unentschlossen. Doch die Rachemorde
geschehen,  und  es  wird  nicht  alles  gut.  Generationen  von
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Pennälern und/oder Theatergängern durften sich bei Befassung
mit diesem Stoff unter anderem fragen, ob offensichtliches,
schweres  Unrecht  den  Mord,  in  Sonderheit  an  eigener
Verwandtschaft,  rechtfertigen  kann  oder  nicht.

Orest  ist  wieder  da!
Elektras Umgebung in wüsten
Freudentänzen (Foto: Theater
Dortmund: Edi Szekely)

Der Text für Paolo Magellis Inszenierung stammt vom Dortmunder
Dramaturgen Alexander Kerlin, umgangssprachlich kurz gehalten
und gut verständlich und zumal dann, wenn der aus Bettina
Lieder und Merle Wasmuth bestehende Zwei-Frauen-Chor seinen
Senf dazugibt, oft auch ausgesprochen lustig.

Sparsam  mit  Elektra  (Caroline  Hanke),  Klytaimnestra
(Friederike  Tiefenbacher)  Orest  (Peer  Oscar  Musinowski)
Pylades  (Carlos  Lobo)  und  einem  recht  frei  gestalteten
„Henker/Bauer“  (Frank  Genser)  besetzt,  ist  dieses  Stück
eigentlich  ein  Kammerspiel,  und  es  läßt  sich  auch  so  an,
transportiert das ungeheuerliche Geschehen von einst und jetzt
in manierlichen Dialogen.

Das heißt nicht, daß die Darstellerriege bewegungsarm auf der
Bühne herumstünde und deklamierte; nein, Sportlichkeit wird
den  Mimen  hier  bis  zur  Schmerzgrenze  abverlangt,  wenn
beispielsweise Peer Oscar Musinowski als Orest sich glückselig
auf ein Feld von Bühnenschotter werfen und es gleich Dagobert
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Duck  seine  Geldspeicherschätze  durchkraulen  muß.  Die
griechische Heimaterde, die hier gemeint sein könnte und die
dem  Rückkehrer  heilig  ist,  ist  in  der  Dortmunder
Bühnenwirklichkeit  steinig  und  schmerzhaft.

Auf spitzem Schotter ist das
Knien  schmerzhaft.  Elektra
(Caroline  Hanke)  in
existentiellen  Nöten  (Foto:
Theater  Dortmund/Edi
Szekely)

Wenn  Elektras  Entourage  bei  Orests  Rückkehr  ausflippt  und
säuft und tanzt bis zur Besinnungslosigkeit, wenn aus dem
übermutigen Treiben ein bedrohlicher Veitstanz wird und die
fröhlich in die Runde geworfenen Haß- und Schmähnamen für
Königin  und  König  sich  andererseits  zu  einer  Art
Kindernachmittagsunterhaltung verselbständigen, dann wohnt all
dem geradezu unübersehbar der Keim des Scheiterns inne. Und
inszenatorischen Kunstgriffe wie diese wirken, wenn auch nicht
eben erforderlich, so doch sinnhaft und intensivierend.

Gleichwohl  ertappt  man  sich  selbst  in  Betrachtung  dieser
Szenen  bei  der  Vorstellung,  alles  in  einer  völlig
schmucklosen, tunlichst schwarzen Kulisse ablaufen zu lassen,
ohne jede Ablenkung, als in höchstem Maß konzentriertes, den
Konflikt in den Mittelpunkt stellendes Sprechtheater. Dieser
Wunsch bleibt unerfüllt, im Gegenteil: Um das Deutliche noch
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deutlicher zu machen, wird eine Live-Band unter Leitung von
Paul Wallfisch aufgeboten, und über eine Leinwand über dem
Bühnengeschehen laufen Videos (Mario Simon), die unter anderem
Landschaften und Szenen aus glücklicheren Tagen des Atriden-
Geschlechts zeigen.

Die Musiker machen ihre Sache fraglos sehr gut, Wallfischs
Soundtrack  ist  einfühlsam  und  kongenial,  passagenweise
unerwartet leise und zart. Die ebenfalls zu preisenden Videos
verharren oft in Betrachtungen karger Naturschönheit, zeigen
Gräser  und  Landschaften,  die  indes  eher  im  Revier  als  in
Hellas gefunden worden sein dürften. Nur fragt sich, wo der
Sinn  von  so  viel  erzählerischer  Verdichtung  liegen  soll.
Musikalisches und visuelles Zusatzangebot konkurrieren mit dem
traditionellen  Bühnenspiel  um  des  Zuschauers
Aufmerksamkeitsgunst, ohne daß der eine Weitung des Erfahrenen
erführe. Kürzer gesagt: Weniger wäre mehr.

Carlos  Lobo  als
tyrannischer
Pylades  (Foto:
Theater
Dortmund/Birgit
Hupfeld)
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Die letzten gefühlt zwanzig Minuten dieses anderthalbstündigen
Theaterabends gehören Orest-Begleiter Pylades, der dem ganzen
ehrpusseligen Rache-Gemöhre der alten Griechen ein brutales
Ende macht, indem er sich – wie er das schafft, bleibt etwas
rätselhaft – zum blutrünstigen Tyrannen aufschwingt, der die
anderen mit martialischen Kommandos traktiert und schließlich
mit einem letzten Befehl Grabesruhe anordnet.

Offenbar mit grenzenloser Macht ausgestattet, denkt Pylades
darüber  nach,  hundert,  zweihundert  Millionen  Menschen  zu
ermorden. Ob er es aber tut, bleibt unklar. Vor allem nämlich
ist er des menschlichen Machtgeschiebes, ja der Menschheit
schlechthin, müde, läßt nur die Majestät der Natur und des
Weltalls für sich gelten. Seine Suada ist lang, und man ist
froh, wenn sie ihr Ende findet – obwohl Carlos Lobo immerhin
die Synchronstimme von Javier Bardem ist.

Pylades’ Überdruß mag verstanden werden als Reaktion auf das
ewige Rachenehmen und Vergelten, das die Menschheitsgeschichte
bis heute prägt, unendliches Leid brachte und bringt. Statt
sich den Kopf zu zerbrechen, wie man aus so einer vertrackten
Elektra-und-Orest-Nummer rauskommt, könnte man es doch einfach
auch  ganz  lassen.  Einfach  aufwachen.  Einfach  einen  dicken
Strich ziehen. Oder alles auslöschen. Das, in etwa, scheint
die  frustrierte  Schlußbotschaft  des  berserkerhaften  Herrn
Pylades zu sein.

Mit  dem  honetten  Kammerspiel  ist  es  an  diesem  Abend  also
nichts geworden. Das Publikum aber zeigte sich begeistert.

Termine: 13.2., 28.2., 1.3., 12.3., 15.4, 24.4., 3.5.2015
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