
Bochumer  Theaterpläne:
Fleischfabriken,  Abstieg  in
die Unterwelt – und endlich
der „Macbeth“
geschrieben von Bernd Berke | 9. Juni 2022

Eingehende  Beschäftigung  mit  Euripides,  Büchner  und
Shakespeare:  Intendant  Johan  Simons,  hier  bei  der
heutigen  Bochumer  Programm-Pressekonferenz.  (Foto:
Daniel Sadrowski)

Kürzlich kursierte im Netz das Schaubild über Anteile der
vielfältigen Todesarten bei Shakespeare. Erdolchen stand mit
30  Fällen  weit  vorn,  Ableben  durch  Schlangenbiss  kam  nur
einmal  vor,  das  finale  „Einbacken  in  Kuchen“  immerhin
zweifach. Wie ich darauf komme? Weil heute bekannt wurde, wann
in Bochum eines der schaurigsten Shakespeare-Dramen, der wegen
Corona  immer  wieder  verschobene  „Macbeth“  (Regie:  Johan
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Simons), endlich Premiere haben soll: am 12. Mai 2023. We hope
so.

Zur heutigen Spielplan-Pressekonferenz zogen Intendant Simons
und  Chefdramaturg  Vasco  Boenisch  Zwischenbilanz.  Auch  nach
(vorläufigem?) Abebben der diversen Corona-Wellen sei nicht
das  gesamte  Publikum  ins  Theater  zurückgekehrt.  Offenbar
hätten  manche  Menschen  immer  noch  Angst  vor  Ansammlungen,
hätten vielleicht keine Lust auf Kultur mit Maske – oder sie
seien unsicher, ob man sich auch wirklich auf die Termine
verlassen kann. Leider sei bei manchen Leuten das Bedürfnis
nach Kultur doch nicht ganz so groß, wie man gehofft hatte, so
Dramaturg Boenisch. Außerdem müssten nicht wenige verstärkt
darauf achten, wofür sie ihr Geld ausgeben.

Ein wahrer „Tsunami“ der großen Themen

Dennoch  sei  eine  große  Sehnsucht  nach  Geschichten  und
Emotionen spürbar, wie sie so nur das Gemeinschaftserlebnis
Theater  bieten  könne.  Johan  Simons  beschwor  die  erhabenen
Momente einer unglaublichen Stille, die es in besonders guten
Aufführungen geben könne, wenn die Zuschauer gleichsam den
Atem anhalten. Ansonsten, so Simons weiter, gebe es keine Ruhe
mehr. Er sprach von einem wahren „Tsunami“ an ganz großen
Themen,  der  (auch)  auf  die  Theater  einstürme  –  „wie  eine
Heimsuchung“: Krieg in der Ukraine, Pandemie, Klimawandel und
so  weiter.  Mit  welchen  Produktionen  reagiert  das  Bochumer
Schauspiel darauf? Nun, wir wollen hier nicht alle 21 neuen
Vorhaben nennen, sondern nur eine Auswahl. Here we go:



Titelseite  des  neuen
Bochumer
Programmheftes für die
Spielzeit  2022/2023.
(©  Schauspielhaus
Bochum)

Die  erste  Premiere  der  nächsten  Saison  wird  für  den  9.
September  angekündigt:  die  Uraufführung  der  Roman-Adaption
„Dem Freund, der mir das Leben nicht gerettet hat“ nach Hervé
Guibert  (Regie:  Florian  Fischer).  Am  Beispiel  der  Aids-
Epidemie in den 1980er Jahren geht es um existenzielle Fragen
zwischen  Liebe,  Leben  und  Tod,  wobei  auch  die  Rolle  der
Pharma-Industrie in den Blick gerät. Parallellen zur Corona-
Pandemie? Möglich wär’s.

„Alkestis“ vor 14000 Menschen – und dann im Schauspielhaus

Tags darauf, am 10. September, kommt eine deutsch-griechische
Koproduktion  auf  die  Bochumer  Bühne,  die  zuvor  in  Athen
Premiere hat, und zwar in einem Amphitheater für 14.000 (!)
Zuschauerinnen und Zuschauer. Johan Simons setzt Euripides‘
Drama „Alkestis“ in Szene, wobei er in dem Riesenrund ganz
anders zur Werke gehen muss als in Bochum, wo das Ganze auf
menschliches Maß zurückgeführt wird. Hört sich sozusagen nach
einer Herkules-Aufgabe an. Im Stück geht es jedenfalls darum,
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dass  einzig  und  allein  die  Frau  des  Königs  (Simons:  „Ein
Macho“)  bereit  ist,  sich  für  ihn  aufzuopfern,  damit  er
weiterleben  kann.  Den  Stoff  hat  Simons,  der  von  einem
Satyrspiel  spricht,  bereits  als  Oper  (von  Gluck)  für  die
Ruhrtriennale behandelt.

Maxim Gorkis „Kinder der Sonne“, tragikomische Beschreibung
einer  gespaltenen  Gesellschaft,  kommt  ab  7.  Oktober  ins
Programm,  zuständig  ist  die  aus  Slowenien  stammende
Regisseurin Mateja Koležnik. Es geht um elitäre Zirkel, die
großspurig  die  Zukunft  der  Menschheit  planen,  aber  nicht
wahrnehmen,  welche  Dramen  sich  in  der  ärmeren  Bevölkerung
abspielen.

„Der Bus nach Dachau“ und eine „schamanistische Oper“

Am 5. November präsentiert die Toneelgroep Amsterdam (früher
„De  Warme  Winkel“)  das  Kooperations-Projekt  „Der  Bus  nach
Dachau“. Niederländische KZ-Überlebende schicken sich an, den
Ort des Schreckens Jahrzehnte später aufzusuchen. Dabei sollen
deutsche Darsteller die Rollen von Holländern spielen – und
umgekehrt. Daraus sollen sich (selbst bei diesem ernsten Thema
der Erinnerungskultur) auch komische Momente ergeben. Johan
Simons, der auch die Kunst des Rühmens wunderbar beherrscht,
bescheinigt  dem  Toneelgroep-Kollektiv  vorab  „große  kluge
Ironie“.

Noch mehr Impulse aus den Niederlanden: Suzan Boogaerdt und
Bianca  van  der  Schoot  (zusammen:  BVDS)  arbeiten  an  der
Kreation  „Underworld  –  A  Gateway  Experience“,  die  am  20.
Januar 2023 in den Kammerspielen Premiere haben soll. Elemente
der Performance und der Installation überschreiten bei ihnen
die  üblichen  Mittel  des  Theaters  ebenso,  wie  sie  eine
„transhumane  Ästhetik“  jenseits  des  Menschlichen  anstreben.
Ihre Produktion fußt auf dem Mythos von Amor und Psyche und
simuliert einen Abstieg in die Unterwelt – nicht zuletzt mit
„feministischen Ritualen“. Vielleicht werden wir dann ahnen,
was  es  damit  auf  sich  haben  könnte,  ebenso  wie  mit  der



rätselhaften Gattungsbezeichnung „Schamanistische Oper“…

Am Fließband der Fleischindustrie

Weitaus alltäglicher muten die beiden folgenden Stoffe an: Am
4. März 2023 ist „Das Tierreich“ von Jakob Nolte und Michel
Decar  zu  entdecken,  ein  Wort-  und  Bilderbogen  des
Erwachsenwerdens  anhand  eines  Sommers,  den  eine  Gruppe
Jugendlicher erlebt. Regisseurin Friedrike Heller mag über die
Koproduktion mit der Folkwang Universität der Künste nicht
allzu viel verraten, eigentlich nur dies: Das zehn Jahre alte
Stück gewinne erstaunliche neue Aspekte, so komme zum Beispiel
ein Leopard-Panzer vor. Wundersames Tierreich, fürwahr.

In scheußliche Untiefen der Arbeitswelt führt das Stück „Am
laufenden Band“ (Premiere am 24. März 2023) – alles andere als
Unterhaltung à la Rudi Carrell, dessen Erfolgssendung einst so
hieß. Vielmehr geht es um Fließbandarbeit in Fleischfabriken.
Bestimmt kein Fehler, dass sich das Theater auch wieder einmal
solchen Themen widmet.

Weitere Stücke werden noch gesucht. In der Findungsphase ist
u. a. eine Produktion, in der Sandra Hüller und Gina Haller
(die den Bochumer „Hamlet“ geprägt haben) gemeinsam auftreten
sollen. Der Termin steht schon fest: 3. März 2023.

Büchners „Woyzeck“ noch mehr fragmentieren

Wir steuern die Schlusskurve an – und finden einen Giganten
des Theaters: Georg Büchner, dessen „Woyzeck“ erstmals am 9.
April 2023 auf dem Spielplan steht. Auch diese Inszenierung
hatte  schon  andernorts  Premiere  –  in  Wien,  mit  dessen
Burgtheater  man  kooperiert  und  wo  es  zwei  der  begehrten
Nestroy-Preise für die Regie (Johan Simons) und Steven Scharf
als besten Schauspieler gab. Es ist bereits Simons‘ dritte
Auseinandersetzung  mit  dem  schier  unergründlichen  Fragment.
Oft sei versucht worden, die recht kurzen Bruchstücke mit
anderen  Texten  „anzureichern“.  Simons  hingegen  will  einen
gegenläufigen Weg einschlagen: noch mehr fragmentieren, noch



mehr  weglassen  –  und  dafür  langsamer  spielen,  auch  mit
deutlichen  Pausen.  Die  unvergleichliche  Kraft  von  Büchners
Sprache  (Simons:  „Er  schreibt  Sätze,  mit  denen  man  sich
tagelang  beschäftigen  kann.“)  trage  auch  über  Wartezeiten
hinweg.  Schauplatz  des  eigentlich  todtraurigen  Stückes  ist
eine Zirkus-Arena. Woyzeck agiere darin wie jener Clown, der
vorne  mit  den  Händen  aufbaut  und  mit  dem  Hintern  wieder
einreißt. Simons: „Bei ihm geht alles schief.“

Der Kartenvorverkauf für die nächste Spielzeit beginnt am 10.
August 2022. Ausführliche Infos: www.schauspielhausbochum.de

 

 

 

Er ist der Menschheit müde –
Dortmunder „Elektra“ endet im
Weltschmerz des Tyrannen
geschrieben von Rolf Pfeiffer | 9. Juni 2022

Von  rechts:  Elektra
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(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
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
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.
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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
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.
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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)

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
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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

http://www.theaterdo.de/detail/event/elektra/

Das  Theater  schöpft  aus
seinen  Urquellen  –  Ariane
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Mnouchkines  grandiose
„Iphigenie“ in Essen
geschrieben von Bernd Berke | 9. Juni 2022
Von Bernd Berke

Essen. Man stellt uns eine ganze Welt vor Augen, aber man
macht uns nichts vor: Ariane Mnouchkine und ihr „Théâtre du
soleil“ haben Euripides‘ „Iphigenie in Aulis“ der Atriden-
trilogie  des  Aischylos  vorangestellt  und  so  entschieden
stilisiert, daß kein Zweifel bleibt: Dies ist nicht das Leben,
dies sind lauter Zeichen; dies ist Theater reinsten Wassers,
das aus seinen ältesten Quellen schöpft. Und es ist d a s
Bühnenereignis des Jahres im Revier, Welttheater in vollen
Sinne beim Festival „Theater der Welt“.

Kein Anflug von Naturalismus. Bevor man das Zuschauerpodium in
der Gruga-Messehalle 4 betritt, sieht man unter dem Gerüst die
Schminktische  der  Schauspieler  und  Garderoben-Inventar.  Das
Theater  zeigt  seine  Mittel  vor.  Sodann  agieren  die
Schauspieler  frontal  zum  Publikum  hin,  mit  überdeutlichen
Gesten und so geschminkt, daß kleinste Regungen — wie etwa
angstvoll geweitete Augen — weithin sichtbar sind. Auch die
Sprache (Französisch) ist außerordentlich klar, gelegentlich
an der Grenze zur Deklamation.

Das um 415 v. Chr. geschriebene Drama der „Iphigenie“ des
Euripides  ist  in  seinen  Grundzügen,  in  seiner  ergreifend
grandiosen Geradlinigkeit rasch erzählt: Die Griechen wollen
gen Troja ziehen, um die geraubte Helena zurückzuholen. Doch
die Göttin Artemis verhindert das Auslaufen der Kampfschiffe
durch  Gegenwind.  Das  kann  sich  nur  ändern,  wenn  der
Griechenherrscher Agamemnon seine Tochter Iphigenie opfert. Ob
er dem kriegslüsternen Heer Genüge tun oder seine Tochter
retten soll, ist die Frage, die Agamemnon umtreibt.

Die Szene, aus einfachen Holzbrettern gebaut, mag ein antiker
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öffentlicher Platz sein, vielleicht auch ein orientalischer
Platz, auf dem jederzeit ein wortreicher Geschichtenerzähler
auftreten,  auf  dem  überhaupt  das  Erstaunlichste  passieren
kann. Vor allem aber gleicht sie einer Stierkampfarena, mit
Schlupflöchern in den Banden, hinter denen der zu wundervoll
tänzerischer Leichtigkeit gebrachte Chor behende immer dann
verschwindet, wenn es ernst wird.

Auf dem Platze selbst geschieht das unaufhaltsam Bedrohliche,
wird über Tod, Krieg und Opfer verhandelt. Gegen Schluß tritt
– Zutat, die Euripides‘ versöhnliches Finale zunichte macht —
gar der blutbespritzte Schlächter an die Rampe, der das Opfer
vollzogen hat. Zuvor sahen wir ein in seiner sanften Macht
kaum  zu  übertreffendes  Theaterbild,  als  Iphigenie  von
unsichtbarer  Hand  langsam  auf  einem  hohen  weißen  Wagen
hinausgefahren  wurde  und  dazu  eine  haarfeine  Todesmusik
erklang. Einen ähnlichen Schauer jagt es einem am Ende über
den Rücken, wenn der Beginn des Krieges bei verlöschendem
Licht durch bloßes Hundegebell aus den Lautsprechern angezeigt
wird.

Ein Großteil der Bühne wird durch eine Batterie von eigens
entwickelten Musikinstrumenten eingenommen. Von ferne gesehen
wirken sie, passend zum Seekrieg, wie eine Schiffsflotte. Das
ganze Spiel ist denn auch mit Musik (Jean-Jacques Lemêtre)
unterlegt,  einer  mal  trommelnd  treibenden,  mal  sphärischen
„Weltmusik“  mit  Anleihen  vor  allem  aus  Asien.  Überhaupt
sammelt die Inszenierung die Zeiten und Kulturen gleichsam
ein,  als  wolle  man  zu  einer  allen  gemeinsamen  Ursprache
zurückfinden. Da kommt das Theater ganz zu sich.

Zehnminütiger, fast rasender Beifall — natürlich auch für die
Schauspieler.  Von  ihnen  sei  ungerechterweise  nur  die  kaum
vergleichliche  Nirupama  Nityanandan  als  Iphigenie  genannt:
Eine  wahrhaftige  „Erscheinung“,  die  zwischen  Todeangst  und
triumphalem  Todesjubel  mehr  in  den  Fingerspitzen  hat  als
andernorts Darsteller im ganzen Leibe.



Über  die  folgenden  Mnouchkine-Abende  („Agamemnon“,  „Les
Choéphores“) demnächst mehr.

Am  Ende  aller  Mythen  –
Roberto  Ciulli  inszeniert
„Die  Bakchen“  des  Euripides
in Mülheim
geschrieben von Bernd Berke | 9. Juni 2022
Von Bernd Berke

Jesus stirbt am Kreuz und preßt seine letzten Worte hervor:
Unser ailer Seelen seien verhärtet. Wir verschlössen Augen und
Ohren vor dem Leid.

Der Messias ist nicht allein. Ton ab, Kamera läuft; wie beim
Gladbecker Geiseldrama? Doch dann zeigt sich, daß hier das
Leben  Jesu  verfilmt  wird.  Die  Kameras  werden  schließlich
abgebaut, der Gottessohn steigt über eine Leiter vom Kreuz.
Auch  er  ist  nur  ein  Schauspieler.  Kult  und  Mythen  sind
vergangen, sie existieren allenfalls noch auf Zelluloid.

So  beginnt  in  der  Mülheimer  Stadthalle  Roberto  Ciullis
Inszenierung  des  Euripides-Dramas  „Die  Bakchen“.  Das  Stück
entstand etwa 406 v. Chr. Der Jesus-Auftritt zeigt mithin, wie
überaus frei Ciulli abermals mit seiner Vorlage umgegangen
ist. „Nach Euripides“ heißt es im Programmheft. Roberto Ciulli
und Helmut Schäfer haben das Griechenstück mit Texten von
Baudelaire, Pavese, Nietzsche und Hölderlin „angereichert“.

Ciulli hat erneut ausufernd-bildkräftige szenische Phantasie
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walten  lassen.  Der  Fotorealist  Howard  Kanovitz  hat  mit
antikisierenden Versatzstücken einen Traumraum aus Grüften und
Grabsteinen entworfen – ein Bühnenbild beinahe im Geiste von
Giorgio de Chirico, dessen Arbeiten das Programmheft füllen.
In diesem unwirklichen Raum verlagert sich alles Geschehen ins
Innerseelische, wird zum (Alp)-Traumspiel.

Der  Rausch-Gott  Dionysos  will,  von  Asien  kommend,  Theben
erobern. Einige Frauen sind – wie man hört, aber nicht sieht –
seinem Lockruf schon gefolgt, haben die Webstühle verlassen
und geben sich orgiastischen Riten hin. Es sind die „Bakchen“
(Bacchantinnen).  Thebens  Machthaber  Pentheus  (knittrig  auf
verlorenem Vernunft-Posten: Volker Roos) ist die Gegenfigur.
Der Rationalist sieht die Felle der Ordnung davonschwimmen. Er
nimmt Dionysos, der Menschengestalt angenommen hat, gefangen.
Doch  der  Gott  stellt  Pentheus  eine  furchtbare  Falle,  die
rasenden „Bakchen“, darunter Pentheus‘ Mutter, reißen ihn in
Stücke. Auch davon erfährt man nur durch einen „Botenbericht“.
Bis heute ein Rätsel: Wollte Euripides der Vernunft oder dem
Rausch das Wort reden? Geht es gar darum, daß das Rauschhafte
nicht  verdrängt  werden  darf,  wenn  es  nicht  zerstörerisch
wiederkehren soll?

Ciulli jedenfalls macht über weite Strecken kein großes Drama
daraus: Sein „Dionysos“ (Hannes Hellmann) ist nicht magisch-
göttlich, sondern ein etwas überdrüssiger „Typ“ mit wallendem
Langhaar. Seine Wein-Seligkeit wirkt nicht sehr lustvoll. Er
schleppt die Flasche eher wie ein „Penner“ mit sich herum. Auf
dem Todestrip ist er auch noch. Sein erster Monolog („Der
frohe Tote“), in dem er sich den Raben und Würmern zum Fraß
anbietet, stammt von Baudelaire. Die Götter müssen verrückt
sein.

Nach dem Ende aller Tragödien folgt die Farce: In einer langen
Szene geht es zu wie auf dem Jahrmarkt. Schwebende Jungfrau,
Kasperltheater,  King-Kong-Affe,  Orient-  und  Feuerzauber.  Da
wirkt  Dionysos‘  Befreiung  aus  Pentheus‘  Ketten  wie  der
Auftritt eines Kirmes-Entfesselungskünstlers, sein Ringkampf



mit Pentheus hat etwas von Boxbuden-Atmosphäre.

Nach der Pause: Pentheus‘ Mutter Agaue (Veronika Bayer) will
ihren Wahn aufrecht erhalten, sie habe einen Löwen und nicht
ihren eigenen Sohn zerfleischt. Ihr Vater Kadmos schlägt sie,
will ihr die Wahrheit einbleuen. Die Szene wiederholt sich, es
könnte endlos so weitergehen. Ein ewiger Kreislauf aus Schuld
und Lüge. Dionysos schläft darüber ein, Wein rinnt aus seiner
Flasche. Die Mythen sind vergangen.

 


