
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

„Theater  hassen“  –  eine
ziemlich  ziellose  Reise  in
die Zukunft der Bühnenkunst
geschrieben von Bernd Berke | 11. Februar 2018
Dieser  Autor  bemüht  sich  emsig  um  Zeitgeist-Sprech.  Jan
Küveler  (Jahrgang  1979),  seines  Zeichens  Feuilletonist  und
Theaterkritiker  der  „Welt“,  beliebt  über  Shakespeare  und
dessen Zeit so zu extemporieren: „Draußen auf den Weltmeeren
wurde die Globalisierung erfunden, das ´Globe Theatre‘ war ihr
Social-Media-Hub.“ Ahoi!

Doch wir wollen nicht schon gleich zu Beginn polemisch werden
und  nur  noch  schnell  erwähnen,  dass  Jan  Küveler  laut
Klappentext  mit  einer  Arbeit  über  jugendliche  Romanhelden
promovierte, die sich der Reife verweigern.
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Küveler also umkreist in seinem Buch mit
dem finster entschlossenen Titel „Theater
hassen“  den  nach  seiner  Ansicht  vielfach
beklagenswerten  Zustand  der  Bühnenkunst;
ein Thema also, über das sich im Prinzip
schon  die  antiken  Griechen  echauffiert
haben.

Im Geisterhaus toter Avantgarden

Der  Verfasser  wähnt  sich  in  einem  Geisterhaus  toter
Avantgarden, auf nachrichtlicher Ebene sei allein schon das
ewige  Intendanten-Karussell  furchtbar  öde.  Beim  Berliner
Theatertreffen  kreise  alles  um  immer  ähnlich  gelagerte
Positionen, Projekte und Performer.

So manchen Unmut kann man nur zu gut nachvollziehen. Der Mann
schreibt sich in einen solchen Zorn hinein, dass ihm auch die
hoch gehandelte, sorgsam an den Texten arbeitende Regisseurin
Andrea  Breth  nur  mehr  als  einfältig  arrogant  gilt.
Gleichzeitig  preist  er  die  Verrisse  seines  (heute  arg
vermissten) Ex-Kollegen Gerhard Stadelmaier von der FAZ, der
freilich  den  hier  leichthin  abgetanen  Luc  Bondy  und  just
Andrea Breth am allerhöchsten geschätzt hat.

Vorbild „Monaco Franze“

Als man sich schon bang fragt, ob Küveler irgendwann einmal
halbwegs  abgekühlt  argumentieren  wird,  empfiehlt  er  eine
distanzierte, unprätentiöse und uneitle Haltung zum Theater,
wie sie einst der legendäre „Monaco Franze“ vorgemacht hat,
als der in Helmut Dietls famoser Fernsehreihe die versammelten
Opern-Schnösel von München düpierte.

http://www.revierpassagen.de/38363/theater-hassen-eine-ziemlich-ziellose-reise-in-die-zukunft-der-buehnenkunst/20161019_1915/9783608501605-cover-l


Nun, das mag erst einmal angehen, doch wird es gewiss nicht
alle Gebrechen des Theaters kurieren, von dem Küveler (immer
noch) meint, es sei zu feierlich und werde oft für Träger von
Zylinderhüten  gemacht.  Nanu?  Das  mag  gelegentlich  noch  im
Wiener Burgtheater der Fall (gewesen) sein, aber sonst doch
wohl gar nicht mehr.

Dabei kennt Küveler doch seine brachialen Pappenheimer, jene
Regisseure, die stets auf schrankenlose Selbstverwirklichung
und „Skandale“ aus sind, welche sich aber längst erledigt
haben.

Die Freuden der Langeweile

Er  erregt  sich  noch  königlich  über  Elfriede  Jelineks
unaufhörliches  Besserwisserinnen-Theater  (bis  hin  zu  „Die
Schutzbefohlenen“),  das  keinerlei  Überraschungen  mehr
bereithalte, sowie über Elaborate der „Gießener Schule“ um
Michael Thalheimer und René Pollesch, die auch nur noch nerve.

Aufgeregten  Projekten,  die  nur  zum  Schein  die  Zuschauer
einbezögen, in Wahrheit aber auf deren Passivität setzten, sei
allemal  Langeweile  vorzuziehen,  die  wenigstens  stille
Kontemplation  ermögliche.  Also,  Leute,  beschwert  euch  bloß
 nicht mehr über endlos erscheinende Theaterabende, sondern
sitzt eure Kultur gefälligst ab und nutzt die unverhoffte
Chance zur Trance.

Damit  hätten  wir  also  schon  einige,  in  sehr  verschiedene
Richtungen zielende  Ablehnungen beisammen. Ja, was aber dann?
Was  dürfen  wir  hoffen?  Was  sollen  wir  ersehnen?
Selbstverständlich  läuft  auch  dieses  Buch  in  seinem
vermeintlichen Theaterhass darauf hinaus, dass es letztlich
nur auf ein anderes Theater erpicht ist. Dieser Topos einer
fortwährenden Hassliebe ist gleichfalls altbekannt. Doch wohin
geht die Reise?

Kronzeuge Ersan Mondtag



Zum  Kronzeugen  bestellt  Küveler  den  Theatermacher  Ersan
Mondtag, der ausgiebig als Prophet einer Art Meta-Theater –
gern mit Laiendarstellern und zeichenhaften Masken – zu Wort
kommt und sich dabei reichlich autoritär gebärdet. Da erklingt
so manche Hohlformel (Dekonstruktion war gestern, jetzt muss
wieder  konstruiert  werden),  wobei  am  Horizont  ein  Theater
aufscheinen möge, in dem wieder „alles möglich“ sein solle.
Schauspielkunst  herkömmlicher  Prägung  ist  dabei  übrigens
überhaupt nicht gefragt, sie stört eher.

Sodann  benennt  Küveler  drei  angeblich  allesamt  erhellende
Provokationen der neueren Theatergeschichte – ins Werk gesetzt
von Hans Neuenfels (1966 in Trier, ach Gottchen!), von Rainer
Werner Fassbinder („Der Müll, die Stadt und der Tod“) und vom
fast  nur  dadurch  bekannt  gewordenen  Schauspieler  Thomas
Lawinky, der den schon erwähnten Rezensenten Stadelmaier auf
offener Szene verhöhnte und ihm den Notizblock entriss. Wer
hätte gedacht, dass eine solche Handlungsweise noch einmal als
vorbildlich durchgeht?

Bloß nicht feige sein…

Das  ist  also  mal  eine  hübsche  Ahnengalerie  fürs  kommende
Theater. Küvelers Zwischenfazit lautet, Theater dürfe nicht
feige sein und solle Tabus brechen. Moment mal. Hatten wir das
nicht schon seit ein paar Jahrzehnten? Immer mal wieder, immer
wüster und verzweifelter?

Vermeintlich  rasant  und  doch  nur  halbstark  geht’s  in  die
Schlusskurven.  Gepriesen  werden  die  „Akzelerationisten“  der
Bühne, die quasi gehörig aufdrehen und es den „Spaßbremsen“ im
Gefolge der Frankfurter Schule mal so richtig zeigen. Wow,
dann müssten die Bühnen wohl schleunigst tiefergelegt werden.
Angewidert von den gängigen Moden, wendet sich Küveler nunmehr
dem nächsten Hype zu.

Die Heilsbringer kommen

Der  gute  alte  Textzerbröseler  Frank  Castorf  darf  dabei
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gleichfalls Pate stehen, außerdem vor allem Leute wie der
Norweger  Vegard  Vinge  und  Ina  Müller,  die  an  Castorfs
Volksbühne derart hirnmarternd, radikal und monströs zugange
sind, dass es selbst dem von Chaos gestählten Chef manchmal zu
viel wird.

Die Zumutung ist dabei offenbar zentrales Programm. Hört sich
nicht  so  an,  als  könnte  dies  dem  deutschen  Stadttheater
aufhelfen. Im Gegenteil: Endlose Proben, oft ohne bühnenreifes
Resultat,  sind  dort  nicht  so  gern  gesehen.  Derlei
Kleinigkeiten  erwähnt  Küveler  in  seinem  Buch  kaum,  er
beschwört nur raunend die Namen der Heilsbringer Vinge oder
Antú Romero Nunes, ohne die Verheißungen zu konkretisieren.
Und ums gewöhnliche Stadttheater ist es Küveler wohl gar nicht
zu tun.

Natürlich gibt es, zumal in der Hauptstadt, eine eventgeile
Theater-Schickeria, die auch Hervorbringungen à la Vinge noch
kritiklos goutiert. Mal abgesehen von diversen Fäkal-Aktionen,
ließen Vinge und Müller einst vor Publikum ungerührt bis 5000
zählen und haben damit laut Küveler (produktive?) Wut erzeugt.
Die Zukunft des Theaters käme somit aus der Weißglut, womit
Theaterhass  endlich,  endlich  sinnerfüllt  wäre.  Ja,
Donnerschlag  und  Sakrament…!

Jan  Küveler:  „Theater  hassen.  Eine  dramatische  Beziehung“.
Tropen Verlag (Klett-Cotta). 160 Seiten. 12 €.
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