
Menschen  in  einem
Zufluchtsraum  –  Dieter
Giesing inszeniert „Die Zeit
und  das  Zimmer“  von  Botho
Strauß in Bochum
geschrieben von Bernd Berke | 24. Oktober 2005
Von Bernd Berke

Bochum. Damit hatte der Kulturbetrieb nicht gerechnet: Letzten
Freitag  machte  sich  der  angeblich  so  weltenthobene
Schriftsteller Botho Strauß in der FAZ Gedanken über eine
mögliche schwarz-grüne Zukunft der Republik: Auch dabei zog er
allerdings ganz große Grundlinien und begab sich nicht etwa in
die „Niederungen“ der Tagespolitik.

Sein 1989 uraufgeführtes Stück „Die Zeit und das Zimmer“,
jetzt von Dieter Giesing in Bochum imzeniert, scheint zwar
weit jenseits des Alltags ins Ungefähre zu schweben. Doch das
Traumspiel in der Spät-Nachfolge eines Strindberg geht aus
schmerzlich  genauen  Beobachtungen  des  Mittelschicht-Lebens
hervor.

Das leere weiße Zimmer im wundersam wechselnden Dämmerlicht,
das Karl-Emst Hermann gebaut hat, bedeutet als Zufluchtsraum
zugleich  die  jetzige  Welt  in  all  ihrer  Mobilität  und
Haltlosigkeit. Es ist Schauplatz flüchtiger Menschen-Passagen.
Wie Geistererscheinungen gleiten die Figuren zueinander und
aneinander vorbei. Wen sie gestern oder vorhin geliebt haben
und  warum,  das  haben  sie  schon  nieder  vergessen.  Jede
Begegnung  trägt  hier  schon  das  Vergehen  in  sich.

Dasein als Durchgangsstation
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Es ist die ebenso sorgsame wie gelassene Arbeit eines in Leben
und Theater gewiss erfahrenen Regisseurs. Sehr präzise und
doch  mit  luftigen  Freiräumen  führt  Giesing  die  durchweg
inspirierten  Darsteller  durch  die  Aggregatzustände  dieses
Daseins als Durchgangs-Station. Alter Befund im neuen Gewand:
Die  Frauen,  vor  allem  jene  so  selbstverständlich  und
umstandslos auftretende Marie Steuber (so überaus klar, dass
sie schon wieder geheimnisvoll wird: Catrin Striebeck), die
Frauen  also  wirken  vorwiegend  naturhaft,  wie  unterwegs  zu
einem wieder gefundenen Mythos.

Diese Marie weckt Männerphantasien: Ist sie etwa eine „heilige
Hure“,  furienhafte  Medea  oder  doch  nur  eine  erotisch
Berechnende,  die  auf  einen  Job  aus  ist?  Wohl  nichts  von
alledem. Fest gefügte Identitäten gibt’s hier ohnehin nicht.

Untiefen allzu großer Ehrlichkeit

Die  Männer  hingegen  scheinen  gesellschaftlich  verbogen  zu
starren, eher bizarren Charakteren. Doch auch bei ihnen keimt
die Weigerung, noch etwas anzustreben oder Meinungen zu hegen.
Mal  wieder  geradezu  kultverdächtig  lakonisch  gibt  Ernst
Stötzner den Skeptiker „Julius“, der sich ein buddhistisches
Nichts-mehr-Wollen zu eigen machen möchte. Zusammen mit Olaf
(wunderbareer Widerpart: Burghart Klaußner) steigert er sich
gar  in  eine  Art  Sketch  über  die  Untiefen  allzu  großer
Ehrlichkeit hinein – irgendwo zwischen Beckett, Loriot und
eben Strauß.

Das Stück sammelt gängige Floskeln und Neurosen ein, zielt
aber kühn ins Jenseitige: Es spielt nach und hinter allen
gescheiterten  Verliebtheiten  oder  auch  feministischen
Aufregungen. Die wechselnden Begegnungen im Zimmer evozieren
Schrecken und Zauber der Wiederkehr. Die Kraft der Sprache ist
zuweilen so beschwörend wirksam, dass sogleich geschehen kann,
wovon eben gesprochen wurde.

Die 100 pausenlosen Minuten vergehen wie in Traum und Flug.



Atemlos  folgt  man  den  rasch  verwehenden  Spuren  der
Menschenwesen. Großer Beifall fürs Regieteam und das gesamte
Ensemble.

Termine:  4.,  12.,  15.,  19.,  20.,  27.  November.  Karten:
0234/3333-5555.

_________________________________________________________

Zur Person
• Botho Strauß wurde am 2.12.1944 in Naumburg (Saale) geboren.

• Von 1967 bis 1970 war er Redakteur bei der Fachzeitschrift
„Theater  heute“,  dann  bis  1975  Dramaturg  an  der  Berliner
Schaubühne bei Peter Stein.

• 1989 erhielt er den Georg-Büchner-Preis.

•  Eine  Auswahl  wichtiger  Werke:  1976  „Trilogie  des
Wiedersehens“ / 1978 „Groß und klein“/ 1981 „Paare Passanten“
/ 1984 „Der junge Mann“ / 1988 „Besucher“ / 1994 „Wohnen
Dämmern Lügen“ / 2001 „Der Narr und seine Frau heute abend in
Pancomedia“ / 2004 „Der Untenstehende auf Zehenspitzen“.

 

Eine  Sause  am  Abgrund  –
Jürgen  Gosch  inszeniert
Ibsens „Peer Gynt“ in Bochum
geschrieben von Bernd Berke | 24. Oktober 2005
Von Bernd Berke
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Bochum. Saisonstart im Bochumer Schauspielhaus und dann gleich
mit  Henrik  Ibsens  ausuferndem  Weltendrama  „Peer  Gynt“
(Uraufführung  1876),  das  in  jenen  Zeiten  als  „nordischer
Faust“  galt.  Regisseur  ist  Jürgen  Gosch,  seit  seiner
Düsseldorfer  „Sommergäste“-lnszenierung  (Gorki)  wieder  in
höchster Gunst stehend. Ganz großes Theater also?

Zunächst  einmal  „armes“  Theater,  minimale  Ausstattung:  Man
begnügt sich mit einem schwarzen Spielraum, einer „Black Box“
(Bühne: Johannes Schütz). Der Boden ist sandig bestreut; eine
lichte Substanz, die optisch als Schnee durchgeht und in der
sich Spuren des chaotischen Geschehens abzeichnen.

Als Requisiten reichen Birken-Äste

Als Requisiten reichen einige Birken-Äste, die zu allerlei
Verrichtungen taugen und auch schon mal einen ganzen Wald
hergeben. Häuser und Seefahrt werden imaginiert, indem sich
Schauspieler-Gruppen ballen – mal in Pyramidenform, mal als
von  Gischt  umtoster  Schiffskörper.  In  derlei  Szenen  ist
spontanes Impro-Theater gefragt, und die Bochumer bringen es
zu gewisser Vollendung – allen voran Ernst Stötzner. Keiner
chargiert so hintersinnig, brüchig und doch alltagsprall wie
er.

Aus dem ohnehin etwas gestaltlosen Stück bedient man sich wie
aus einer Wunderkiste. Der vierte Akt, der den ruhelos sein
wahres  Selbst  suchenden  Peer  Gynt  nach  Afrika  und  ins
„Tollhaus zu Kairo“ trieb, entfällt komplett. Der Rest wird,
auf  Basis“  einer  zuweilen  derb-drastischen  Neuübersetzung
(Jürgen  Gosch  und  Klaus  Missbach  lassen  nur  vereinzelt
Reimpaare  als  sprachliehe  Mahnmale  stehen),  in  Grundlinien
nachskizziert.

Spürbarer Gruppengeist

Manche Sequenzen, wie etwa das bübische Herumtollen Peer Gynts
mit  seiner  Mutter  (Veronika  Bayer),  das  dörfliche
Hochzeitsfest  seines  Rivalen  Mads  Moen  oder  das  quiekende



Treiben  der  schweinsgesichtigen  Trolle,  werden  mit  viel
kunterbunter Randale pastos ausgepinselt, so dass mancher Satz
beim Spektakel der im Grunde todtraurigen Orgien untergeht.
Die  seelische  Verwahrlosung  auf  dem  Dorfe  trägt  geradezu
präfaschistisehe Züge. Grellfarbige Kostüme deuten auf eine
kindsköpfige Sause hin. Doch es ist Lustbarkeit am Abgrund.

Bei  Gosch  sind  stets  alle  (auch  die  gerade  nicht  direkt
beschäftigten) Schauspieler auf oder an der Bühne präsent,
gespielt wird fast drei Stunden ohne Pause. Leitidee: Wer
seine Mitstreiter ohne Unterlass agieren sieht, statt hinter
der Szene seinen Einsatz abzuwarten, nimmt Energiefluss auf.
Tatsächlich wird bei den nur 12 Darstellern ein Gruppengeist
spürbar,  der  über  allem  waltet  und  rasante.  Rollenwechsel
gleitend leicht wirken lässt.

Knallbunt lärmend geht’s also im schwarzen Kasten meist zu.
Als graue, gleichsam erst noch einzufärbende Gestalt tobt,
kobolzt, wankt und taumelt Peer Gynt (Oliver Stokowski) durch
die Welt, doch stets mogelt er sich ums Wesentliche herum. Der
verarmte Sohn eines Säufers verausgabt sich schier atemlos als
Draufgänger,  schamloser  Lügner,  Größenwahnsinniger,
Außenseiter, Verbannter, Vogelfreier. Die ganze Skala hinab.

Da hilft kein Psycho-Jargon

Stokowski  stürzt  sich  koppheister  ins  Gewoge.  Eben  noch
quatschselig berlinernd, stimmt er im Nu eine verbale Bravour-
Arie an, vollführt Eisläufer-Sprünge oder sonstwas Wildes. Da
gerät einer bei der Ich-Suche ins Rotieren; einer, der rabiat
mit „Weibern“ umspringt, letztlich aber nicht faustisch auf
Weltbeherrschung  aus  ist,  sondern  tiefes  Ungenügen  am
Irdischen durchleidet – vielleicht ein Verwandter von Büchners
„Lenz“.

Herzlich wenig nützt bei all dem ein pseudo-psychologischer
Jargon der Verständigung, der hier mehrfach parodiert wird.
Mit einem windelweichen „Gut, dass wir drüber geredet haben“



ist es nicht getan. Auch fromme Choräle reichen nicht hin.
Hier hilft nur dies: reinste Liebe, Glaube, Hoffnung. Solche
biblischen  Grundwerte  verkörpert  scheu  und  leise  die
Zuwanderer-Tochter Solveig (Catherine Seifert), die ein Leben
lang treulich auf Peer Gynt wartet. Am Ende darf er im Schoße
dieser immer noch mädchenhaften Allmutter ruhen.

Also doch noch ein Traumspiel, eine irrsinnige Fügung, wider
alle Vernunft! Und gerade deshalb so ergreifend.

Nächste Termine: 3., 10., 29. Okt. Karten: 0234/3333-111.

Angst  vor  dem  Verstummen  –
Deutsche  Erstaufführung  von
Jon Fosses Stück „Schönes“ in
Bochum
geschrieben von Bernd Berke | 24. Oktober 2005
Von Bernd Berke

Bochum. Verglichen mit den Bühnen-Gestalten des Norwegers Jon
Fosse, wirken selbst die gelangweilten Figuren eines Anton
Tschechow wie Action-Helden. Hier geschieht nahezu nichts, die
Dialoge  sind  extrem  karg.  So  auch  in  Fosses  neuem  Stück
„Schönes“. Abermals klingt jede Zwiesprache derart lakonisch,
als sei’s bereits eingeübte Tiefsinns-„Masche“.

Doch  es  ist  eine  geradezu  schwatzsüchtige  Lakonie,  die
redundant  in  sich  kreist  und  unversehens  schräge  Komik
(irgendwo  zwischen  Loriot  und  Kaurismäki)  freisetzt.  Die
Figuren haben Angst vor dem Verstummen, vor der großen Leere.
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Fosse  (Jahrgang  1959),  in  den  letzten  Jahren  wohl
meistgespielter  Dramatiker  des  Kontinents,  lässt  weite
Deutungs-Spielräume klaffen. Bei der deutschen Erstaufführung
in Bochum nutzt Regisseur Dieter Giesing diese schmerzliche
Freiheit beharrlich und behutsam.

Das  Bühnenbild  (Karl-Ernst  Herrmann)  atmet  raumgreifend
Ewigkeit: Einander kreuzende (Boots)-Stege verlieren sich nach
hinten  in  die  melancholische  Unendlichkeit  eines  einsamen
Fjords, vorn ragt eine Planke bis zum Publikum. Die schwarze
Silhouette eines Bootshauses wandert geisterhaft langsam über
die  schimmernde  Szenerie.  Die  Zeit  schleicht  dahin  und
verrinnt.  Worte  kommen  aus  dem  Nichts  und  versickern  im
Nichts.

Vor dem Horizont des Stillstands

Vor diesem Horizont des Stillstands verbringt ein Ehepaar mit
fast erwachsener Tochter die Sommerferien. Die Frau (Catrin
Striebeck) fühlt sich angeödet. Mal geht sie links den Strand
entlang, mal rechts. Ein Buch lesen? Ach was! Antriebe und
Interessen sind erloschen. Es schwillt in ihr lediglich eine
zickige, ziellose Gier an, die sich eher zufällig auf Leif
(Ernst Stötzner) richtet, den grandios maulfaulen Freund ihres
Mannes  aus  Kindertagen.  Dieser  allzeit  im  Dorf  gebliebene
Sonderling („Hat sich so ergeben“) lässt sich wohl nur aus
höflichem Mitleid auf eine Begegnung im alten Bootshaus ein.

Was dort wirklich geschieht, bleibt freilich ebenso ungewiss
wie alles andere: Ahnt der Ehetrottel Geir (Burghart Klaußner)
etwas? Warum erschöpft sich dann sein Aufbegehren darin, dass
er seine Gitarre immerzu mit hackenden Griffen (verdruckster
Frust-Gipfel: „Bang, Bang – I’ll shoot you down“) traktiert?

Anders als bei Ibsen wird hier nichts enthüllt

Warum hat Leif in der Pubertät alle Neugier auf die Welt
verloren,  warum  haben  er  und  Geir  damals  ihre  Rockband
aufgelöst?  Wird  die  einstweilen  halbwegs  vitale,  mitunter



patzige Tochter (Julie Bräuning), die im Dorf einen farblos
strotzenden jungen Mann (Manuel Bürgin) kennen gelernt hat, so
heil- und haltlos enden wie ihre Mutter? Und warum preisen sie
alle so kleinlaut die Natur? Ist sie ein unnennbar „Schönes“,
vor dem der Mensch nur versagen kann? Ganz anders als bei
Ibsen, mit dem man Fosse häufig vergleicht, wird hier nichts
enthüllt. Die Eltern reisen. vorzeitig ab – zurück von der
ländlichen in die städtische Seelen-Ödnis. Das ist alles.

Das wattierte Unglück in Hier und Jetzt

Irgend etwas ist vorgefallen und schief gelaufen, doch nun ist
es, wie es ist. Existenziell und gnadenlos scharf umrissen
stehen die Gestalten in reinster Gegenwart da, im allerdings
gedämpften, wattierten Unglück des Hier und Jetzt. Und nun?
Was soll noch werden? Dieses folgenlose Weh ergreift einen
mehr, als wenn (wie in Gegenwartsdramen oft üblich) aller
Schmutz und Ekel im Blut- und Spermastrom verrührt werden.

Dieter Giesings Inszenierung lässt beklemmende Atmosphäre ganz
unaufdringlich  quellen.  Die  Darsteller  gewinnen  diesem
stockenden  Text  staunenswert  viele  Akzente,  Rhythmen  und
Nuancen ab. Äußerst gespannt folgt man ihrer Expedition in die
Leere.

Termine: 5, 6, 21. Dezember. Karten: 0234/3333-111.

Wüste Leidenschaft bis in den
Tod  –  Ernst  Stötzner
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inszeniert  Ibsens  „Hedda
Gabler“  mit  einer
hinreißenden Dörte Lyssewski
geschrieben von Bernd Berke | 24. Oktober 2005
Von Bernd Berke

Bochum. Von wegen Luxus, Eleganz und Ambiente: Das Haus, das
der  Kulturhistoriker  Jörgen  Tesman  und  seine  Frau  Hedda
bezogen  haben,  wirkt  in  Petra  Korinks  Bühnenbild  wie  ein
Verschlag. Auf trapezförmigem Grundriss umschließen Holzwände
mit Billigbaumarkt-Anmutung die Szenerie, fensterlos und mit
Schiebetüren versehen. Hier ist kein Bleiben, kein Ankern.

Ernst Stötzner, der Henrik Ibsen „Hedda Gabler“ In Bochum
inszeniert,  stellt  Figuren  in  einen  verwahrlosten  Alltag.
Bevor sich Hedda in Glitzerkleidchen oder Venus-Pelz hüllen
darf, tritt sie als unbefriedigte Schlampe mit Netzstrümpfen
und  Morgenrock  auf.  Auch  der  ungeschlacht  wirkende  Jörgen
muss, wenn Besuch kommt, erst mal rasch die Hose anziehen.
Überdies läuft im Hintergrund pausenlos ein Fernsehgerät (mit
Skisport). Sind wir etwa im sozialen Brennpunkt angelangt?

Irgendwie  schon,  wenn  auch  noch  nicht  in  der  trostlosen
Trabantenstadt.  Doch  immerhin  droht  hier  akut  der  soziale
Absturz. Man hat sich finanziell übernommen, man lebt auf
Bürgschaft, Kredit und vage Erfolgsaussichten hin.

Wilde Ausbrüche sind gestattet

Wo  Ibsens  Figuren  sonst  in  aller  Verhaltenheit  ihre
Lebenslügen  zu  verbergen  suchen,  sind  ihnen  diesmal  wilde
Ausbrüche gestattet. Wenn etwa der kläglich angepasste Jörgen
(Felix  Vörtler)  gewahr  wird,  dass  Ejlert  Lövborg  (Alexej
Schipenko) mit ihm um ein Professoren-Pöstchen konkurriert, so
tobt er wie Rumpelstilzehen. Der genialische Lövborg, der sich
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unterm  Einfluss  der  eheabtrünnigen  Frau  Elvstedt  (Diana
Greenwood)  „gefangen“  hat,  doch  alkoholgefährdet  bleibt,
erleidet  eine  überaus  wüste  Fallsuchts-Attacke  schon  beim
ersten Glas Punsch.

Mit arg übertriebenem Tonfall und haltloser Gestik hat uns
zuvor schon Jörgens Tante Juliane (Irm Hermann) verstört. Die
Inszenierung bezahlt derlei forcierten Verdeutlichungs-Furor
und  ihren  Mangel  an  Dosierung  mit  gewissen  inneren
Spannungsverlusten.

Dennoch ist es über weite Strecken ein Abend mit Sogwirkung.
Denn das Ensemble ist stärker als jedes Konzept. Hinreißend:
Dörte Lyssewski als just in die Ehe hinein geschlitterte, zu
Tode gelangweilte, achtlos konsumierende, doch von (makabrem)
Schönheitsdrang  getriebene  Hedda  zeichnet  eine  Gestalt  mit
schlingerndem Tiefgang bis zur Bodenlosigkeit.

Das Weh und Ach der Beziehungen

Heddas  todessehnsüchtige,  im  Übermaß  fordernde  Leidenschaft
für Lövborg ist ein gleichsam strahlend finsterer Kontrast zur
Neigung  der  Frau  Elvstedt,  welche  Lövborg  eher  karitativ
retten will.

Dörte Lyssewski spielt mit höchster Präsenz und wahrhaftig mit
jeder  Faser;  man  achte  nur  auf  ihre  vielfältigen
Beinstellungen, in denen sich ein ganzes Seelenleben zeigt.
Überhaupt hat Stötzner für die wehen (Dreiecks)-Beziehungen
eine  subtile  Choreographie  der  Schrittfolgen  bis  hin  zur
tänzerischen  Einlage  ersonnen.  Ausgeklügelt  ist’s,  wie  sie
sich  hier  aufeinander  zu  und  vor  allem  voneinander  weg
bewegen.

Heddas  rastlose  Unzufriedenheit  könnte  konventionell  im
organisierten Fremdgehen mit dem Hausfreund (Martin Hörn als
Richter  Brock)  verplätschern.  Doch  statt  sich  seiner
kaltblütigen  Gier  auszuliefern,  will  die  Generalstochter
selbst  einmal  Macht  ausüben.  So  treibt  sie  Lövborg  ins



Verderben – und erschießt sich am Ende selbst. Ihr ungeliebter
Gatte, der flaue Fachidiot, hat von all dem Trachten nichts
bemerkt. Felix Vörtler schafft es freilich, dass man diesen
Trottel  irgendwann  nicht  mehr  nur  belächelt,  sondern  auch
bemitleidet.  Des  Richters  berühmtes  Schlusswort  nach  ihrem
Freitod („So was tut man doch nicht!“) wird Hedda hier nicht
zuteil.  Die  Überlebenden  machen  einfach  stumm  weiter  und
weiter – verdammt in alle Ewigkeit.

Termine: 11, 14., 24. März. Karten: 0234/3333-111.

Eine Frau sucht Abstand von
der  Männerwelt  –  Ferdinand
Bruckners  „Marquise  von  O.“
nach Kleist
geschrieben von Bernd Berke | 24. Oktober 2005
Von Bernd Berke

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

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

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

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

Heimat findet hier niemand

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

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

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



erglühende Mutter (Margit Carstensen) flüchtet sich in die
edlen Schlupfwinkel der Kultur, sie geigt Beethoven.

Einsamer Traum von einem anderen Leben

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

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

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

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

Die Luftgeister des Leidens –
Bochumer  Uraufführung  von
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„Der  Narr  und  seine  Frau
heute abend in Pancomedia“
geschrieben von Bernd Berke | 24. Oktober 2005
Von Bernd Berke

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

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

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

Bis zum Schluss in der Schwebe 

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

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

Eine grandiose Gesellschafts-Belauschung

Rings  um  die  beiden  Hauptfiguren,  deren  Liebes-Zukunft
letztlich  gleichfalls  ungewiss,  doch  nicht  gänzlich
hoffnungslos bleibt (wie gut tut dies einmal, angesichts aller
sonst so gängigen, pessimistisch-schwarzen Bühnen-Phantasien),
entfaltet  sich  ein  ungeheuer  facettenreiches  Panorama  der
Paare und Passanten. Die 31 Darsteller verkörpern in diesem
rauschenden, manchmal zu Tableaus einfrierenden Reigen rund
100  Figuren  in  immer  neuen  Gruppierungen.  Er  ist  eine
grandiose Gesellschafts-Belauschung: Einmal geht eine Engels-
Figur mit einem überdimensionalen Ohr in den Händen durch die
Menschen-Pulks,  allerlei  markante  Beziehungs-Satzfetzen
einfangend.

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



durch.

Wie in einem hellsichtigen Traum

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

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

Wen  dürfte  man  nur  hervorheben  aus  dem  starken  Ensemble?
Moretti und Lyssewski tragen das Gerüst. Sie haben sichtlich
Bodenhaftung und vermögen dennoch – als leidvoll Freigesetzte
– ins Jenseitige auszugreifen, ganz wie es Strauß entspricht.
Doch ohne all die anderen gingen sie durch luftleere Räume.

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

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



Gewalt frisst die Sprache auf
–  Matthias  Hartmann
inszeniert  Kleists  „Familie
Schroffenstein“ in Bochum
geschrieben von Bernd Berke | 24. Oktober 2005
Von Bernd Berke

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

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

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

Ein Erbvertrag als Quell des Übels

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

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

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

Die ganze Hysterie steht schon im Text

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

Raimond geriert sich zunehmend als blutgieriger Rache-Teufel.
Fritz Schediwy legt die Rolle als wahres Pandämonium an. Man
sieht ihm fassungslos zu, auch atemlos. Während seine Gemahlin
Elmire (Ulli Maier) ihn vergeblich zu beschwichtigen sucht,



treibt auf der Gegenseite Franziska (Veronika Bayer) ihren
Alonzo  (Ernst  Stötzner)  an.  Bis  dieser  kühlere  Kopf
seinerseits Rache übt, dauert es lange. Doch dann ist das
Schwungrad nicht mehr anzuhalten.

Gegenwelt der Liebenden

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

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

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

Termine: 1., 5., 11., 19., 20., 28. Nov. Karten: 0234/3333
111.

 


