
Mit  Selbstbezügen  durchwebt:
Frank  Castorf  ehrt  Molière
mit  einem  ausschweifenden
Abend am Schauspiel Köln
geschrieben von Werner Häußner | 25. Januar 2022

Katharine Sehnert und Bruno Cathomas in Frank Castorfs
„Molière“-Hommage  am  Schauspiel  Köln.  (Foto:  Thomas
Aurin)

Der schwere Mann hustet und droht sich zu übergeben. Heftig
schüttelt ihn der Anfall. Die schwarzen langen Perückenhaare
wirken verklebt, die Augen blutunterlaufen.

Ganz dicht hält die Kamera auf das Gesicht, zeigt den Schmerz,
die Spuren des Verfalls. Es tut weh, wenn sich das Würgen
laut, rauh und quälend lange aus der Kehle presst.
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Frank  Castorf  erspart  uns  in  seiner  neuen  Produktion  am
Schauspiel  Köln  nicht,  dem  tödlichen  Martyrium  des  Mannes
zuzusehen, dem er die fünfeinhalb Stunden im Depot 1 gewidmet
hat: Jean-Baptiste Poquelin, später unter dem Namen Molière
weltbekannt.  Bruno  Cathomas,  eine  Zeit  lang  im  Ensemble
Castorfs  an  der  Volksbühne,  spielt  sich  in  diesem  Moment
existenziellen Grauens, aber auch der fesselnden Poesie die
Seele aus dem Leib. Eine melodramatische Sterbeszene erspart
Castorf sich und uns. Molière, in königlichem Hermelin mit
blauem Samt, stürzt sich mit einem Beatmungsgerät in seinen
alten Citroën-Kastenwagen und braust davon. Von seinem Tod
wird nach Art der antiken Tragödie nur berichtet.

Castorfs Hommage gilt dem vor 400 Jahren am 14. oder 15.
Januar geborenen Dramatiker, der die Komödie auf eine bis
dahin kaum erreichte Höhe gehoben hat. Seine Stücke haben den
Anspruch, in der Deutung der menschlichen Existenz mit der
Tragödie  gleichzuziehen.  Es  war  nicht  zu  erwarten,  dass
Castorf ein Biopic auf die Bühne bringen würde – oder eine
erzählende  Handlung  wie  in  Michail  Bulgakows  Molière-
Schauspiel „Die Kabale der Scheinheiligen“, das Castorf 2016
an der Volksbühne selbst inszeniert hatte. Sondern er erfüllt
die Erwartungen seiner Fans und entwirft ein riesiges Panorama
von Molière-Texten, assoziativen Kommentaren, bildgewaltigen
Auftritten,  exzessivem  Spiel.  Und  das  alles  immer  wieder
unterbrochen und verbunden durch die großartige Musikauswahl
von William Minke.

Castorf provoziert spannungsvolle Langeweile, gelassene Dichte
und atemlose Intensität. Er spielt mit Zitaten, Selbstzitaten,
manchmal beiläufigen, manchmal ironischen Verweisen auf eigene
Inszenierungen.  Und  das  alles  wäre  nur  halb  so  sinnlich
reizvoll,  gäbe  es  nicht  die  Kostüme  von  Adriana  Braga
Peretzki: showverliebt schillernde Stoffe, laszive Schnitte,
betont  sexuell  konnotierte  Weiblichkeit  oder  verunklartes
Geschlecht. Dazu ein bisschen 17. Jahrhundert und viel, viel
Erfindungsgabe.

https://www.schauspiel.koeln/spielplan/a-z/moliere/


Die Imagination ist unerschöpflich

So  entsteht  ein  semiotischer  Tsunami,  gespeist  aus  der
ausschweifenden, unerschöpflichen Einbildungskraft des Frank
Castorf.  Das  Leben  Molières  selbst  wird  nur  rudimentär
thematisiert: Bei der Geburt des „bedeutenden Säuglings“ wirft
sich Bruno Cathomas in voller königlicher Gewandung auf die
Bühne,  begleitet  von  einem  greinenden  Chor  mit  „Mutter“
Katharine Sehnert als Koryphäe. Der gelbe Kleinlaster spielt
auf die wandernde Theatertruppe „L’illustre Théâtre“ an, das
Molière  mit  der  Schauspielerin  Madeleine  Béjart  gegründet
hatte. Davor reiht sich das Personal des Abends auf uns lässt
sich  erst  einmal  herunterputzen.  Text  nicht  gelernt,  Text
vergessen,  keine  Textbücher:  wiederkehrende  Motive  bei
Castorf, lustvoll vorgeführt. Und Cathomas ereifert sich als
Schauspieler-König mit unverkennbaren Anleihen an der Cholerik
eines Theaterprinzipals. Unwillkürlich denkt man an Castorf
selbst.

Zwischen lustvoller Gaukelei und poetischer Dichte: Das
Ensemble des Schauspiels Köln bleibt fünfeinhalb Stunden
in großer Form. (Foto: Thomas Aurin)



Der bestreitet den Hauptanteil des Abends mit Bruchstücken aus
Molière-Komödien;  der  rote  Faden  in  der  Reihung  und  die
Herkunft der Texte bleiben sein Geheimnis. „Der Bürger als
Edelmann“  taucht  auf,  auch  „Die  gelehrten  Frauen“.  Andere
Bausteine könnten aus „Der Geizige“ stammen. Und klingen nicht
auch  „Die  lächerlichen  Preziösen“  und  „Der  eingebildete
Kranke“ an, nach dessen vierter Vorstellung der historische
Molière, noch im Kostüm der Hauptrolle, gestorben ist?

Zitiert  –  nein,  eindrücklich  gelesen  –  wird  auch  Michail
Bulgakow, so der demütigende Brief an Stalin, in dem er zuerst
um eine Regieassistenz bittet und am Ende der „Sowjetmacht“
alle  Verfügungsgewalt  über  sich  einräumt.  Ein  von  Jeanne
Balibar  und  Justus  Maier  beklemmend  vorgetragenes
Zeitdokument. Sein Verweischarakter ist deutlich: Wie Molière
vom „Sonnenkönig“ abhängig war, der ihn vor Angriffen aus
Teilen des katholischen Klerus schützte, war auch Bulgakow der
unberechenbaren Gunst des Sowjetdiktators ausgeliefert.

Virtuos bespieltes Panorama

So  virtuos  wie  stets  die  Bühne  von  Aleksandar  Denic  –
Ausstatter u.a. von Castorfs Bayreuther „Ring“ – in ihrer
Breite auch bespielt wird: In den Monologen der Schauspieler,
in Momenten konzentrierter Intimität schafft es Castorf nicht
zuletzt dank der Lichteinfälle von Lothar Baumgarte, den Raum
genau auf die Szene zuzuschneiden. Auch Denic zitiert: Den
Thespiskarren mit einem kleinen Kulissentheater gab es schon
in Castorfs Münchner „Don Juan“ (2018), die Zimmerchen, die
sich  hinter  der  monumentalen  Fotowand  mit  vier
zeitungslesenden  Pariser  Bürgern  des  19.  Jahrhunderts
verstecken, erinnern an den „Baal“ von 2013. In einem davon
spielt sich ein „Klassiker“ der Castorfschen Formensprache ab:
eine  Badeszene  in  einem  raumfüllenden  Zuber,  mitsamt  den
nackten Leibern der Darsteller nur im Live-Video einsehbar und
Schauplatz einer aufgedrehten Kunstdebatte, in der dann sogar
der Primat der Fechtkunst eingefordert wird. Später sollte in
einer halb drögen, halb komischen Molière-Szene das Ausformen



der Vokale studiert werden.

Im Zentrum des Ensembles: Jeanne Balibar, hier mit Paul
Basonga. (Foto: Thomas Aurin)

„Molière“ ist – mit Gast Jeanne Balibar als unverkennbares
Kraftzentrum – ein Abend des Kölner Ensembles. Eine Reihe
junger Darsteller, die sich immer lockerer freispielen, im
Sprechen,  Schreien,  Deklamieren  mit  den  Worten  Emotionen
hinausschleudern, mit ihren kratzenden Kehlen genauso rotzig
wie die Szene, auf die ein „Arc de Triomphe“ als „Arsch mit
Ohren“  gerollt  wird.  Und  immer  authentisch,  sogar  große
Sprech-Kunst streifend: Alexander Angeletti und Paul Basonga,
Justus  Maier  in  Slip  und  weißen  Strümpfen  in  großartigem
Monolog, Lola Klamroth als hoch gewachsenes, blondes Pendant
zu Balibar. Das junge Ensemblemitglied Kei Muramato aus Japan,
zwischen Geschlechtern changierend, hat einen großen Auftritt,
wenn  er  sich  in  den  Butoh-Tanz  versenkt  und  minutenlang
japanisch rezitiert, während alte US-Filme über die Wirkung
eines Atombombenabwurfs laufen. Das sind dann die Momente, in
denen Castorf seine Assoziationsketten allzu arg strapaziert.



Ein Dämon, als Mensch verkleidet

Am  Ende  wird  berichtet,  warum  das  Grab  des  „Königs  der
dramatischen Kunst Frankreichs“ unauffindbar verschwunden ist,
während  Marek  Harloff  welke  Blätter  zusammenkehrt:  Ein
melancholisches Bild der Vergänglichkeit, das gleich wieder
ironisch-vielsagend konterkariert wird, wenn das Ensemble als
buntschillernde Schlange über die Bühne kriecht, ein Gaudiwurm
oder ein chinesischer Drache. „Ich bin ein Dämon, Fleisch
geworden und als Mensch verkleidet“ betitelt Castorf seinen
Molière-Abend. Es ist ein in die Ich-Form gebrachtes Zitat aus
einer zeitgenössischen Quelle über Molière, mit dem ihn seine
kirchlichen Gegner verdammt haben.

Dabei haben sie übersehen, dass sich der als „pietätloser
Libertin“  verschriene  Molière  mit  seinem  wohl  berühmtesten
Stück, dem „Tartuffe“, nicht gegen Glauben, Kirche oder Moral
gewandt hatte, sondern gegen ihren Missbrauch durch Machtgier,
falsche Frömmigkeit, religiöse Heuchelei und Gewalt im Gewand
vermeintlicher Wohltat. Castorf könnte – das ist problemlos
anzunehmen – den „Dämon“ genauso auf sich selbst beziehen wie
auf den großen Franzosen. Denn mit seinem Kölner Abend hat er
nicht allein Molière ein Denkmal gesetzt, sondern auch sich
selber und seiner mit Selbstbezügen durchwebten Kunst.

Weitere Vorstellungen: 28. Januar, 4., 6.,  Februar, 5. März.
Info: https://www.schauspiel.koeln/spielplan/a-z/moliere/

Nach  Aufregung  um  #MeToo-
Vorwürfe:  Weibliche
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Doppelspitze  soll  die
Berliner  Volksbühne  in
ruhiges Fahrwasser bringen
geschrieben von Frank Dietschreit | 25. Januar 2022

Unter  neuer  Interims-Leitung  für  eine  schwierige
Übergangszeit: die Berliner Volksbühne. (Foto: Stefan
Müller / Volksbühne)

Das ging jetzt aber sehr schnell. Kaum hatte sich Volksbühnen-
Intendant Klaus Dörr im Dickicht der #MeeToo-Debatte verlaufen
und war aufgrund schwerer Vorwürfe, seine Amtsführung sei von
sexueller  Belästigung  und  verbalen  Entgleisungen  geprägt,
holterdiepolter  zurückgetreten,  da  kann  Kultursenator  Klaus
Lederer  bereits  eine  plausible  Lösung  präsentieren:  Eine
weibliche Doppelspitze übernimmt vorübergehend die Leitung des
leckgeschlagenen Theatertankers, das seit dem Abgang von Frank
Castorf einfach nicht in ruhiges Fahrwasser kommen will.

Sabine Zielke, langjährige Dramaturgin am Hause, und Gabriele
Gornowicz, Geschäftsführerin bis 2014, bilden das Frauen-Duo,
das die lähmende Zeit überbrücken und die Volksbühne aus den
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Schlagzeilen bringen soll, bis der designierte Intendant René
Pollesch im Sommer dorthin zurückkehrt, wo er seine Karriere
einst begann, um die legendäre Bühne am Rosa-Luxemburg-Platz
wieder  mit  neuem,  möglichst  provokantem  und  inspirierendem
Theaterleben zu erquicken.

Weil zwei Frauen an der Front vielleicht nicht ausreichen, um
den  aufgestauten  Ärger  zu  kanalisieren,  die  erzürnten
Mitarbeiter zu beruhigen und – falls mal wieder in Zeiten der
Pandemie  gespielt  werden  sollte  –  die  Zuschauer  und  die
Kritiker zu besänftigen, ist auch gleich noch ein Interims-
Direktorium  installiert  worden:  Dazu  gehören  Thomas  Walter
(Geschäftsführer  von  2014-2018),  Klaus  Michael  Aust
(Chefdisponent),  Stefan  Pelz  (Technischer  Direktor),
Schauspieldirektor  Thorleifur  Örn  Arnarsson  sowie  je  ein
Mitglied des Ensembles und des Personalrats. Hoffentlich geht
das gut und der vielstimmige Leitungs-Chor kann sich gegen
Kakophonie und Intrigen rechtzeitig wappnen.

Probleme begannen mit Castorfs Abschied

Was  war  geschehen?  Nachdem  Patriarch  Frank  Castorf  gegen
seinen Willen die Volksbühne (nach über 25 Jahren!) aufgeben
musste, sollte der filigrane Chris Dercon dem Haus ein neues
Image verleihen: jünger und performativer, interdisziplinärer
und  interaktiver  sollte  alles  werden.  Doch  es  wurde  ein
Reinfall.  Zwischenzeitlich  war  das  Theater  sogar  von
rebellierenden  Kunst-Aktivisten  besetzt.

Dann sollte Klaus Dörr, der schon Regisseur und Intendant
Armin Petras am Berliner Maxim-Gorki-Theater und am Schauspiel
Stuttgart als Manager den Rücken frei gehalten hatte, den
Riesentanker  retten,  einen  Spielplan  entwickeln.  Plötzlich
aber  titelte  die  „taz“:  „#MeToo  an  der  Volksbühne“  und
schrieb:  „Mehrere  Mitarbeiterinnen  der  Berliner  Volksbühne
erheben schwere Vorwürfe gegen Intendant Klaus Dörr.“

Warten auf René Pollesch



Zehn Frauen legten bei der Beschwerdestelle gegen sexuelle
Belästigung und Gewalt Beschwerde ein. Dörr, so heißt es, habe
Mitarbeiterinnen  unangemessene  SMS  geschickt,  sexistische
Bemerkung  gemacht,  Frauen  im  Gespräch  erniedrigt  und
beleidigt, anzüglich angestarrt und körperlich berührt. Kaum
hatte Dörr das als „halt- und substanzlose Anschuldigungen“
abgetan und rechtliche Schritte angekündigt, ging er von Bord.
Hinter den Vorwürfen, heißt es, stünden keine strafrechtlich
relevanten Vergehen.

Was man einem bekennenden Macho wie Frank Castorf noch hat
durchgehen  lassen  (denn  er  zahlte  mit  Aufsehen  erregenden
Inszenierungen zurück), wurde nun einem alerten Kunst-Manager
(der sich vor allem mit Zahlen und Geld auskennt) zum Opfer.

Das neue Frauen-Duo muss jetzt die Scherben wegräumen, Ruhe
bewahren, leise treten. Ein eigenes Programm und Profil sollen
und wollen sie nicht entwickeln. Bald schon kommt ja Pollesch.
Alle warten auf ihn, als wäre er der Heiland. Wenn sich da mal
niemand täuscht.

 

 

 

Leise Lieder von Abschied und
Vergehen  –  Marthalers
„Bekannte  Gefühle,  gemischte
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Gesichter“  bei  der
Ruhrtriennale
geschrieben von Rolf Pfeiffer | 25. Januar 2022
Ein leerer Raum mit schrägen Oberlichtern, im Hintergrund ein
Personenaufzug und eine hohe Flügeltür: Das könnte ein Museum
sein oder eine leergezogene Fabrikhalle, auf jeden Fall ein
uneingeschränkt  funktionaler  Ort.  Hier  wirkt  der  Mann  im
grauen  Hausmeisterkittel,  schiebt  Rollwagen  herein  mit
undefinierbarer folienverhüllter Fracht.

Was wird das werden? Mit der Antwort kann es dauern, wie stets
in den Stücken Christoph Marthalers, denen viel Gemächlichkeit
eigen  ist.  Dieses  heißt  „Bekannte  Gefühle,  gemischte
Gesichter“ und war jetzt im Gelsenkirchener Musiktheater im
Revier  (MiR)  als  funkelndes  kleines  Programmglanzlicht  der
Ruhrtriennale zu sehen.

Letzte Arbeit für die Berliner Volksbühne

„Bekannte Gefühle, gemischte Gesichter“ war Marthalers letzte
Arbeit an der Berliner Volksbühne. Mit dem Ausscheiden des
Intendanten  Frank  Castorf  endete  auch  die  lange  währende
Kooperation, die 1993 mit „Murx den Europäer! Murx ihn! Murx
ihn! Murx ihn! Murx ihn ab!“ ihren seinerzeit stark beachteten
Anfang  hatte.  „Bekannte  Gefühle,  gemischte  Gesichter“  ist
deshalb ein Stück der Rückschau geworden, die einen natürlich
schwermütig stimmen kann, auf der Bühne wie im Zuschauerraum.

Doch sie leben noch

Doch die gut verpackten Figuren leben noch, wenn man sie nur
lässt! Und nichts anderes tut der Mann im grauen Kittel, als
sie in des Wortes wörtlichem Sinn aus Folie und Holzkiste
auszupacken und auf die Bühne zu stellen.

Dann bewegen sie sich, dann singen sie, dann spielen sie gar
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auf Klavier und Cembalo. Und unerwartet sportlich sind einige
von ihnen, Damen zumal, und keineswegs ohne erotischen Reiz.
Wenn das ganze kulminiert, formieren sich die Weggepackten gar
zu  einer  Art  erotisch-lüsterner  Laokoon-Gruppe  auf  dem
Rollwägelchen, und jeder möchte dabei sein. Dem Kittelmann
wird das zu viel, er packt ein, rollt hinaus, die Erinnerungen
kommen zurück ins Magazin. Doch die Personen kehren wieder.

Alles schon einmal gebraucht

Für Bühne und Kostüme griff Marthalers großartige Ausstatterin
Anna  Viebrock  auf  den  Fundus  zurück,  verwendete  also  nur
Dinge,  die  in  seinen  früheren  Produktionen  schon  einmal
eingesetzt waren. Und vielleicht sind auch alle Lieder dort
schon einmal gesungen worden, die im weiteren Verlauf des
Abends zu hören sind, wer will das so genau wissen? Händel,
Satie, Mahler und Schubert nennt der blaue Programmzettel, der
in  Orange  noch  ungleich  mehr,  mit  Bach  beginnend  und  mit
Wagner endend.

Eher gehaucht als gesungen

Musik – und da vor allem Gesang – findet in Marthalers Theater
aber nicht als schmetternde Nummernrevue statt, sondern ist
fein  und  leise  in  den  Gang  des  scheinbar  Bedeutungslosen
hineingesetzt,  das  „Handlung“  zu  nennen  einem  manchmal
widerstrebt.

Leise, sehr leise erklingen viele Lieder, und viele werden
auch  nie  lauter.  Der  feine  Ton  macht  sie  nur  noch
eindrücklicher, und manchmal erzählt er geradezu Geschichte –
etwa, wenn „Brüder zur Sonne, zur Freiheit“ kaum wahrnehmbar,
eher  gehaucht  als  gesungen,  erklingt.  Ja,  die  donnernde
Revolution ist ausgeblieben, an der Volksbühne und anderswo,
und vielleicht ist es sogar gut so.

Wenn dieser vorwiegend a cappella vorgetragene Gesang in der
zweiten  Stückhälfte  nicht  so  schön  wäre,  so  filigran  und
sanft, dann könnte man schon trübsinnig werden ob der Inhalte,



mitleiden etwa mit dem jungen Mann, dessen Freundin „In einem
kühlen Grunde“ (Text von Eichendorff) die Beziehung beendet
hat und der nun am liebsten tot wäre. Oder, im Kirchenlied,
verzweifeln an der Aussichtslosigkeit der eigenen gottlosen
Existenz.

Düsternis und Heiterkeit

Die Musikauswahl, man kann es nicht anders sagen, kreist sehr
um Trennung, Verlust, Abschied, Niedergang, was nach einem
Vierteljahrhundert kreativer Arbeit an der Berliner Volksbühne
nicht verwundern kann. Auch das Schlussbild ist kein Trost.
Alle, die auf der Bühne sind, müssen ihre Schuhe abgeben,
Symbole für Leben, Beweglichkeit, Erdung, ein düsterer finaler
Akt.

Heiterkeit wiederum erregten manche Personenzeichnungen – alte
Männer  im  clownesken  Altmänner-Outfit  mit  Hosenträgern  und
Pantoffeln, füllige Damen in neckischer Pose; Marthaler weiß
souverän  mit  der  Spannung  zwischen  ernst  und  lustig  zu
spielen, um das Bühnengeschehen dramatisch zu überhöhen. Bei
ihm ist gemächlich nicht das Gegenteil von kurzweilig, eher im
Gegenteil.

In der großen Halle

Wenige Tage zuvor konnten Triennale-Besucher in der Bochumer
Jahrhunderthalle,  ebenfalls  von  Marthaler  inszeniert,  das
symphonische Fragment „Universe, Incomplete“ von Charles Ives
erleben, eine theatralische Materialschlacht (siehe dazu auch
Martin Schrahns ausführliche Rezension in den Revierpassagen).
Der  Schweizer  Theatermacher  kann  beides,  große  Halle  wie
kleine  Theaterbühne.  Aber  dem  typischen  Schaffen  dieses
feinnervigen Musikerzählers begegnet man sicherlich eher in
Produktionen wie, eben, „Bekannte Gefühle…“.

Was wird aus der Intendantin?

Wo  werden  wir  zukünftig  dieses  in  seiner  Art  einmalige
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Gesangstheater erleben können? Der Stuhl von Stefanie Carp,
die seit vielen Jahren Marthalers kongeniale Dramaturgin und
außerdem  derzeit  Triennale-Intendantin  ist,  wackelt.  Sollte
sie gehen, geht Marthaler – vermutlich – auch. „Froh schlägt
das Herz im Reisekittel, vorausgesetzt, man hat die Mittel“,
zitiert ein Mitspieler in einer der heitereren Passagen des
Stücks Wilhelm Busch. Angesichts der politischen Entwicklung
ist das ein geradezu seherischer Aphorismus.

Keine weiteren Vorstellungen in Gelsenkirchen

www.ruhrtriennale.de

Zumutung  und  Faszination  –
Frank Castorf inszeniert „Die
Elenden“ nach Victor Hugo am
Berliner Ensemble
geschrieben von Frank Dietschreit | 25. Januar 2022
Berlin  ohne  Castorf?  Unvorstellbar.  Wohl  auch  deshalb  hat
Oliver Reese, der Nachfolger von Claus Peymann am Berliner
Ensemble, den Bühnen-Berserker eingeladen, seine Version von
Victor Hugos monumentalem Roman „Les Misérables/Die Elenden“
auf die Bretter zu donnern.
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Szene  mit  (v.  li.)  Valery
Tscheplanowa,  Aljoscha
Stadelmann  und  Stefanie
Reinsperger. (Foto: Matthias
Horn)

Wenn  Castorf  sich  die  großen  Romane  der  Weltliteratur
vornimmt, sind das immer abgründige Theater-Odysseen. Die von
politischen  Debatten  und  philosophischen  Exkursen  geprägte,
von  banalen  Blödeleien  und  hanebüchenen  Slapstick-Nummern
aufgelockerte  Inszenierung  dauert  schockierende,  den  Körper
folternde und den Geist in Geiselhaft nehmende sieben Stunden.
Eine lange Reise in die Nacht, die ermüdet und langweilt, aber
auch zutiefst aufwühlt und fasziniert.

Sich um Kopf und Kragen quasseln

Castorf animiert seine Schauspieler, alles zu riskieren, sich
furios um Kopf und Kragen zu quasseln und sich die Seele aus
dem  Leibe  zu  spielen.  Doch  immer  wieder  gibt  es  seltsam
lustlosen Dellen, in denen Castorf die Luft ausgeht und die
Inszenierung in gähnende Leere abtaucht, durchhängt und man
sich  ein  Ende  dieser  schauderhaft-schönen,  grandios-
irrlichternden Theater-Zumutung sehnlichst herbei wünscht.

Es  geht  um  das  soziale  und  psychologische  Elend  der  von
kapitalistischer  Ausbeutung  und  staatlicher  Willkür,
Ungleichheit und Ungerechtigkeit gedemütigten Kreatur Mensch.
Victor Hugo verarbeitet in „Die Elenden“ (1862) die Epoche der
Restauration: Die hehren Ziele der Französischen Revolution
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sind  längst  mit  Füßen  getreten,  überall  Unterdrückung  und
Armut, der Staat reagiert auf jede Form des Widerstands mit
unnachgiebiger Härte.

Der Verrat wirkt bis heute nach

Jean Valjean saß 19 Jahre im Knast, weil er ein Stück Brot
gestohlen hat. Nun versucht er, sich Bildung anzueignen, ein
guter  Mensch  zu  werden.  Unter  falschem  Namen  wird  er
Bürgermeister einer Kleinstadt, kümmert sich um Cosette, die
Tochter einer an Schwindsucht gestorbenen Prostituierten.

Doch weil Polizeiinspektor Javert ihn für einen notorischen
Kriminellen hält, taucht Jean Valjean ab, baut sich in Paris
mit Ziehtochter Cosette, die sich in einen jungen Brausekopf
und Revolutionär verliebt, eine neue Existenz auf. Das Spiel
um Macht und Elend, Revolte und Verrat kulminiert im Pariser
Juniaufstand von 1832: Die Hoffnungen auf ein besseres Morgen
werden blutig zertrampelt, die Weichen gestellt für kommendes
Elend, das bis heute weiterwirkt.

Sperrmüll-Bühne rotiert durch Zeit und Raum

Castorf  benutzt  den  Roman  als  Steinbruch,  vermischt  die
Fundstücke  mit  brachialem  Alltagsjargon  und  politischen
Tiraden, konterkariert das Ganze mit „Drei traurige Tiger“,
einem karibischen Sittengemälde von Guillermo Cabrera Infante,
sowie mit Heiner Müllers „Der Auftrag“, einem Abgesang auf den
im Verrat endenden Versuch, die Französische Revolution in die
Karibik zu tragen.



Szene mit Sina Martens und
Andreas  Döhler.  (Foto:
Matthias  Horn)

Die von Aleksandar Denic gebaute Sperrmüll-Bühne rotiert sich
durch Zeiten und Raum, ist Bordell und Polizeikäfig, zeigt
armselige  Hinterhöfe  in  Paris  und  verräucherte  Bars  in
Havanna.  Verdoppelt  und  verfremdet  werden  das  grotesk
überzeichnete Spiel und die absurd überkandidelte Rhetorik mit
filmischen  Elementen,  Leinwand-Projektionen,  musikalischen
Verzerrungen, atonalen Einsprengseln.

Siebenstündiger Wahnsinn

Andreas Döhler (Jean Valjean) gibt den brachialen Wüterich mit
Berliner  Schnauze  und  romantischer  Sehnsucht  nach
Gerechtigkeit, Valery Tscheplanowa schwankt (als Prostituierte
Fantine  und  Tochter  Cosette)  zwischen  zärtlich-zerbrechlich
und derb-prollig. Stefanie Reinsperger und Aljoscha Stadelmann
balancieren als geldgierig-amoralisches Ehepaar Thénardier auf
dem schmalen Grat zwischen schnöder Witzelei und großem Drama.
Wolfgang  Michael  zeichnet  den  fanatischen  Javert  als
intellektuellen  Miesepeter  und  schlampiges  Genie.

Der  betagte  Jürgen  Holtz  sorgt  als  menschenfreundlicher
Bischof  für  die  leisen  Töne:  kauzige  Monologe  nahe  am
Verstummen. Die BE-Mimen spielen sich aufmüpfig frei, stopfen
die  Leerläufe  mit  herrlichen  Solo-Auftritten,  zeigen,  wie
frisch  und  frech,  politisch  unkorrekt  und  theatralisch
innovativ  ein  siebenstündiger  Castorf-Wahn  immer  noch  sein
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kann.

Castorfs Lust, sich selbst, die Schauspieler und die Zuschauer
bis zur Erschöpfung zu quälen, ist ungebrochen. Vielleicht
können aber nur so Erkenntnisse entstehen und es kann das
Theater  nur  so  seine  verlorene  geglaubte  Dringlichkeit
beweisen.

Berliner Ensemble: „Les Misérables/Die Elenden“ (nach Victor
Hugo). Nächste Vorstellungen am 15., 16., 28., 29. Dezember.

Karten unter 030/28 408 155

Bayreuth-Nachlese:  Frank
Castorfs  „Ring“-Inszenierung
wird  in  die  Geschichte
eingehen
geschrieben von Werner Häußner | 25. Januar 2022
Die Bayreuther Festspiele 2017 sind Vergangenheit – und mit
ihnen Frank Castorfs „Ring des Nibelungen“ aus dem Wagner-
Jubiläumsjahr  2013.  Aber  schon  während  der  drei
Vorstellungsserien  dieser  Festspielzeit  war  festzustellen:
Dieser  „Ring“  hat  Geschichte  geschrieben  und  wird  in  die
Geschichte eingehen.
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Szene aus dem ersten Aufzug
von  Wagners  „Siegfried“.
Foto:  Enrico  Nawrath

Selten hat sich der Geist einer Zeit so nachvollziehbar auf
der Opernbühne manifestiert. Selten ist die Spannung zwischen
den  Anspruch  eines  Werks,  dem  Prozess,  seinen  Sinn  zu
erschließen  und  der  lustvollen  Verweigerung  jeglicher
Hermeneutik so sardonisch schmerzhaft ausgekostet worden.

Vergeblichkeit der Sinnsuche

Bestürzend klar lässt der Berliner Altmeister, der im Juli
2017 seine Weihestätte am Rosa-Luxemburg-Platz und die Schar
seiner Gläubigen verlassen musste, vor unser Auge treten, dass
er es für vergeblich hält, in dieser Welt einen Sinn erfassen
zu wollen. Elementare Lüste und die alte Macht der Triebe
leben sich aus. Und wir sind hilflos zurückgeworfen auf die
Flut  der  Bilder,  auf  die  verborgene  Macht  der  ins  Leere
zielenden Zeichen und Verweise, auf die Klicks, mit denen
persönliche Assoziationen und gedankliches Schweifen in einen
Text, in eine Musik einrasten, die nur mehr Spiel-Material
sind.

Theater der Dekonstruktion und Diskontinuität

Theater der Dekonstruktion und Diskontinuität: Das hatte in
den  letzten  25  Jahren  an  der  Volkbühne  in  Berlin  seine
Entwicklung, die zwischendrin mal niemanden mehr aufregte und
die mit einer Mischung aus verbissener Treue, snobistischer
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Langeweile,  theaterästhetischem  Beharrungsvermögen  und
avantgardistischer Lust an der Anarchie ihren Platz ausfüllte.
Ganz neu war diese Art Theater für Bayreuth auch nicht mehr,
als Castorf 2013 sich mit Wonne dem Spießrutenlaufen nach den
„Ring“-Premieren aussetzte.

Der Riecher von Wolfgang Wagner schnüffelte schon in diese
Richtung, als er 1993 Heiner Müller den „Tristan“ inszenieren
ließ  –  eine  legendär  gewordene  Arbeit,  die  Müllers  Ex-
Assistent Stephan Suschke im September 2018 in drei bereits
ausverkauften  Vorstellungen  am  Landestheater  Linz
wiederbelebt. Auch der zu Recht viel gescholtene „Tannhäuser“-
Exzess  Sebastian  Baumgartners  holte  mit  der  bespielten
Installation Joep van Lieshouts postdramatisches Theater ins
Festspielhaus,  wenn  auch  weit  entfernt  von  der  Konsequenz
Castorfs.

Jetzt also Inszenierungsgeschichte: Dass dieser „Ring“ ähnlich
prominent  wie  vor  40  Jahren  Patrice  Chéreaus  wegweisende
Arbeit in die Bayreuther Annalen eingehen wird, ist kaum zu
bezweifeln. Welche Impulse für künftige tetralogische Regie-
Bemühungen von ihm ausgehen, ist noch nicht abzusehen. Der
nächste Bayreuther Großversuch 2020 soll ja, so wird geraunt,
Diskontinuität  weiter  zementieren,  wenn  vier  Regisseurinnen
jeweils einen Teil erarbeiten und damit betont wird, dass die
vier Abende auch ohne inneren Zusammenhang szenisch gelesen
werden können.

Der „Ring“ ist zu Ende gedeutet – neue Konzepte sind nötig

Das ist kein neuer Gedanke (in Stuttgart und Essen etwa hat es
solche Zyklen längst gegeben), möglicherweise dennoch einer
mit innovativem Potenzial. Und neue Impulse sind bitter nötig:
Wagners „Ring des Nibelungen“ wurde in den letzten Jahren
allzu häufig als Objekt ehrgeiziger Regisseure und Dirigenten
aus- und überinszeniert. Zu erzählen hatten sie dabei wenig
Aufregendes – ob Georg Schmiedleitner in Nürnberg mit Müll und
Trash,  ob  Rosamund  Gilmore  in  Leipzig  mit  zahnloser

https://www.landestheater-linz.at/stuecke/detail?EventSetID=2669&ref=266918101


Personenführung in Ruinen und Hallen oder Uwe Eric Laufenberg
in Wiesbaden mit einem Aufguss seiner Linzer „Ring“-Bemühung.

Dietrich Hilsdorfs Düsseldorfer Zyklus, der in der letzten
Spielzeit  mit  „Das  Rheingold“  begonnen  hat,  weist  wieder
einmal in die bekannte Gesellschaftskritik, ist aber immerhin
handwerklich glänzend erarbeitet und verspricht von daher noch
spannende  Fortsetzungen.  Nicht  vergessen  sei  der  Detmolder
„Ring“, in dem Kay Metzger (Regie) und Petra Mollerus (Bühne)
mit  eigenständigen  Ideen  einen  bildmächtigen  Bogen  vom
Absolutismus  bis  in  eine  Science-fiction-Zukunft  geschlagen
haben – große Leistung eines kleinen Hauses.

Castorf  hatte  eine  Menge  zu  erzählen:  Der  Gegensatz  zu
statuarisch-symbolhaften  Bildwelten,  wie  sie  Wieland  Wagner
begründet und zuletzt vielleicht Vera Nemirova in Frankfurt
gepflegt hat, könnte nicht stärker sein: Von den gelangweilt
herumlümmelnden Rheintöchtern, die dem abgehalfterten Alberich
die Peitsche spüren lassen – er braucht sich die Lust nicht
mehr  listig  erzwingen  –,  über  die  ungestümen  Stalin-  und
Lenin-Gleichsetzungen  im  „Siegfried“  bis  hin  zu  den  Road-
Movie-Typen der „Götterdämmerung“, ihren Halbweltweibern und
Voodoo-Schamanen  entwickeln  Castorfs  Darsteller  Charaktere,
die sich in einer Fülle szenischer Mikro-Episoden lustvoll
ausspielen.

Ertränkt und aufgeputscht von der Flut der Bilder

Castorf überschüttet den Zuschauer mit einem Wust aus Zitaten,
Klischees,  Gags,  Bildfetzen  aus  biographischer  oder
kollektiver Erinnerung, medialen Chiffren, politischen Zeichen
und  symbolbehafteten  Schauplätzen.  Eine  Flut,  die  bewusst
überfordert: Wer kann mit Ketchupflaschen und Isolierdecken
etwas  anfangen,  wer  erkennt  die  Hinweise  auf  unbedeutende
Trash-Filme,  wer  ahnt,  worauf  Alberichs  Plastik-Entchen
verweisen könnte, wer deutet sich durch die Anspielungswelt
der Kostüme Adriana Braga Peretzkis, die von Marlene Dietrichs
mondänen  Pelzen  über  den  abgedrehten  „glitter  man“  und



Pianisten Liberace bis hin zu Nicholas Cage in David Lynchs
„Wild at Heart“ reichen?

Das Motel an der Route 66
mit  der  Tankstelle  im
„Rheingold“.  Foto:  Enrico
Nawrath

Einen wesentlichen Anteil an der ästhetischen Wirkung dieses
„Rings“  haben  die  Bühnenbilder  von  Aleksandar  Denić.  Sie
spielen  mit  Orten,  die  aus  anderen  medialen  Erzählungen
bekannt und zu Chiffren moderner (Popular-)Kulturen geworden
sind: Das schmierige Motel an der „Route 66“ ruft einen Topos
auf,  der  –  über  „Highway  66“  hinaus  –  in  zahllosen
amerikanischen  Filmen  zu  finden  ist,  und  könnte  auch  ein
Hitchcock-Setting sein.

Die Scheune mit der Anspielung auf die schmutzige Ölförderung,
verlegt in ein Land unter dem roten Stern, könnte irgendwo in
Amerika stehen, wird aber mittels historischer Propagandafilme
mit dem Sowjet-Sozialismus Stalins verknüpft. Der Coup mit dem
verhülltem Reichstag und den machtvollen Säulen der New Yorker
Börse in der „Götterdämmerung“, die Mount-Rushmore-Karikatur
im  „Siegfried“  oder  die  triste  DDR-Alltags-Ästhetik  des
Alexanderplatzes öffnen weitreichende Gedanken-Spielräume und
anachronistische Perspektiven, die absichtsvoll gebrochen sind
oder ins Leere laufen. Aber diese meisterhaft ausgeleuchteten
Bilder  (Rainer  Casper)  haben  einen  so  eindringlichen
Wiedererkennungswert,  dass  sie  sich  unauslöschlich  ins



Gedächtnis einbrennen.

Und natürlich wecken sie – bestärkt noch durch die ständigen
Video-Projektionen, die Details aus Innenräumen großformatig
nach außen bringen und die Protagonisten in den Fokus rücken,
wie es auf der Opernbühne niemals möglich wäre – eine fast
kindliche Lust am Deuten. Denn entgegen den Anweisungen des
Meisters war in diesem Jahr die Lust im Publikum zu spüren,
sich die Castorf-Welt zurechtzuerklären: In den Pausen wurde
über diese und jene Details debattiert, ahnungsvoll raunend
verborgene Zusammenhänge festgestellt.

Die Suche nach dem Sinn kommt durch die Hintertür zurück

Das  „Besserwissertheater“,  das  Castorf  in  einem  seiner
Interviews gegeißelt hatte, feiert fröhlich Wiederkehr: Wer
kennt die Filme auf den Plakaten im Inneren des Motels? Wer
erkennt Bild- oder Szenenzitate und ihre mögliche Bedeutung?
Der Mensch erträgt es nicht, seine Welt ungedeutet zu lassen.
Er will die Ordnung, den Sinn der Abläufe erkennen. Wenn der
Glaube  nicht  hilft,  findet  sich  eine  Ideologie.  Wenn  die
versagt,  wird  ein  subjektivistischer  Nihilismus  zum
Rückzugsort, auf dem sich die Bewegung der Wellen von einem
vermeintlich festen Standpunkt aus bestimmen lässt. Das war
vielleicht  das  spannendste  Ergebnis  der  sechzehn  Stunden
Zeichenflut.

„Ich habe Sehnsucht nach menschlicher Welt“, schreibt Castorf
im Programmheft. Was er zeigt, sind nur noch Degenerationen
menschlicher Existenz. Der „Ring“ ist in seinen Augen eine
Erzählung tiefster Verzweiflung: Liebe ist zu sexueller Lust
oder Gewalt degeneriert, Gestaltungskraft zu Machtmissbrauch,
Selbstbewusstsein  zu  Egozentrik,  Freiheit  zu  Anarchie,
Furchtlosigkeit zu Brutalität. Eine freie, wilde Welt, mit
rastlosem Antrieb nach Macht, die sich am Ende nur noch um
Selbsterhaltung ängstigen muss. Wagners Welt des „Rings“? Man
wird nicht umhin können, ihre Züge auch unter der Camouflage
Castorf’scher Assoziationsketten zu erkennen.



Zwiespältige musikalische Eindrücke

Musikalisch waltet über den drei letzten „Ring“-Zyklen die
Hand des 78-jährigen Marek Janowski, der mit der Staatskapelle
Dresden eine hoch gelobte Aufnahme der Tetralogie vorgelegt
hatte. Das Bayreuther Ergebnis ist zwiespältig: Im „Rheingold“
fehlt zu Beginn die Atmosphäre, am Ende das gewisse Pathos,
das der Musik eingeschrieben ist.

Dass  Janowski  keine  Leitmotivhuberei  betreibt,  ist  kein
Verlust,  dass  er  wichtige  Blechbläsermotive  mit  den
begleitenden Bewegungen der Streicher übertönt, schon eher.
Seltsam  willkürlich  wirkende  Modifikationen  im  Tempo,
unmotivierte Betonungen vor allem in den Holzbläsern, dann
wieder  klangliche  Pauschalisierungen  lassen  das  Dirigat
inhomogen, manchmal sogar ziellos erscheinen. Im ersten Akt
der  „Walküre“  ersticken  Bedrohliches  und  Poetisches  im
neutralen  Fluss  von  Tönen.  Der  erste  Akt  des  „Siegfried“
dagegen erklingt als ein Stück fortschrittlicher Musik, fast
so bittersüß wie Schostakowitsch.

Das  Bayreuther  „Ring“-Ensemble,  in  der  „Götterdämmerung“
angeführt vom stets untadeligen Chor Eberhard Friedrichs, hat
mit  Catherine  Foster  eine  der  besten  Brünnhilden  im
derzeitigen  internationalen  Sänger-Markt  zu  bieten.  Foster
bildet  die  Töne  frei  und  unverkrampft,  ohne  Druck  und
Verfärbung, mit ermüdungsfreier Schwerelosigkeit. Dazu kommt
eine  pointierte  Bühnenpräsenz,  die  sie  selbst  in  diesem
schauspielerisch  auf  Höchstleistung  verpflichteten  Ensemble
herausragen lässt.

Die Erda Nadine Weissmanns muss gleich hinter Foster genannt
werden:  eine  opulente  Alt-Stimme,  artikulationsgenau,
klangschön,  unbeirrbar.  Auch  Marina  Prudenskaya  hat  als
Waltraute  einen  tollen,  stimmlich  einem  ausgewogenen
italienischen  Klangideal  zuneigenden  Auftritt.  Alexandra
Steiner, Stephanie Houtzeel und Wiebke Lehmkuhl harmonieren
als  Rheintöchter  dank  solide  positionierter  Stimmen.  Tanja



Ariane Baumgartner wirkt als Fricka im „Rheingold“ nicht so
frei  und  unbefangen  wie  in  der  „Walküre“.  Und  Caroline
Wenborne muss als Freia in Latex ihre Figur ausschließlich
sexuell definieren.

Eine Trias erstklassiger Wagner-Bässe

Im „Rheingold“ erweisen sich Günther Groissböck und Karl-Heinz
Lehner (Fasolt und Fafner) als erstklassige Wagner-Bässe. Auch
Georg Zeppenfeld spielt als Hunding seinen böse-schwarzen Bass
mit  zynischer  Härte  aus.  Roberto  Saccá  mag  als  Loge  mit
begrenztem, klanglich gedeckeltem Tenor stimmlich nicht recht
überzeugen; Iain Paterson hat als Wotan seine besten Momente,
wenn er verhalten reflektiert; in den dramatischen Stellen des
letzten Akts der „Walküre“ stößt er an seine Grenzen.

Christopher Ventris singt den Siegmund mit klarem, deutlich
artikuliertem Ton, hat auch die Farben für das Spektrum der
Gefühle zwischen Resignation und siegesgewissem Aufbegehren.
Seine  Partnerin  Camilla  Nylund  wird  im  Lauf  des  klug
durchgestalteten ersten Akts härter und vibratoreicher. John
Lundgren in der „Walküre“ und Thomas J. Mayer im „Siegfried“
singen  Wotan/Wanderer  solide,  darstellerisch  präsent,  aber
ohne vokales Charisma. Stefan Vinke überwältigt als Siegfried
weniger  durch  Strahlkraft  als  durch  eine  untrügliche,
abgesicherte  Basis  seiner  Stimme.  Ana  Durlovsky  wirkt
überanstrengt; das Timbre passt aber zum Rollenkonzept eines
alternden Berliner Showgirls.

Auch Stephen Milling reiht sich in die Riege der überzeugenden
Wagner-Bässe ein: Sein Hagen ist ein böser, stimmgewaltiger
Ränkeschmied, der es mit Siegfried und mit seinem Halbbruder
Gunther – dem sicheren, klangschön singenden Markus Eiche –
locker  aufnehmen  kann.  Albert  Dohmen  flüchtet  sich  als
Alberich zu oft in flaches, unstet gestütztes Deklamieren; der
Mime  von  Andreas  Conrad  dürfte  vor  allem  im  ersten
„Siegfried“-Akt in gestalterischer Finesse kaum zu übertreffen
sein.



Das  Publikum  quittiert  die  unterschiedlichen  sängerischen
Profile fast durchweg mit unterschiedslosem Jubel und ein paar
deplazierten Buhs; der wütende Protest gegen die Regie, wie er
2013 zu erleben war, blieb aus. Wer diesen „Ring“ nicht mag,
hat sich längst entschlossen, zu Hause zu bleiben.

Co-Autor: Robert Unger

„Theater  hassen“  –  eine
ziemlich  ziellose  Reise  in
die Zukunft der Bühnenkunst
geschrieben von Bernd Berke | 25. Januar 2022
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.
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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 €.

 

Festspiel-Passagen XII: Keine
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Bedeutung, aber auf Zeithöhe
– Castorfs „Ring“ in Bayreuth
geschrieben von Werner Häußner | 25. Januar 2022

Dunkle  Wolken  über
dem  Festspielhaus:
Der „Ring“ von Frank
Castorf  provozierte
auch  in  seinem
zweiten  Jahr  wütende
Proteste.  Allseits
beliebt  dagegen  sind
die  kleinen
Wagnerchen von Ottmar
Hörl.  Foto:  Werner
Häußner

Bayreuth hat es wieder, sein Alleinstellungsmerkmal: So einen
„Ring“ gibt es in der Tat nirgends sonst. So radikal, so
konsequent  wird  nirgendwo  der  Abschied  vom  Regietheater
zelebriert, das „Material“ ironisiert, zertrümmert, zerknickt
…

Für  Wagners  Tetralogie  ist  das  neu;  für  Bayreuth  nach
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Schlingensiefs „Parsifal“ und Baumgartens „Tannhäuser“ nicht
ganz so taufrisch. Eine Linie, die 2016 mit dem „Parsifal“,
inszeniert  von  Jonathan  Meese,  fortgesetzt  und  vorläufig
abgeschlossen wird.

Meese  sollte  man  nicht  auf  seine  Hitlergruß-Skandale
reduzieren. Denn bei ihm gibt es in der Auseinandersetzung mit
den Mythen der deutschen Geschichte – und auch dem Mythos
Wagner – viel Erwägenswertes, durchdrungen von der Lust am
Ironischen und Grotesken. Auch Frank Castorf erschöpft sich
nicht  in  seinen  unbestreitbaren  Fähigkeiten  als  Skandal-
Entertainer. Die hat er schon im letzten Jahr bei der „Ring“-
Premiere ausgespielt: Vogelzeigen oder – wie andere meinen –
eine zum Nachdenken auffordernde Geste beim Buh-Sturm nach der
„Götterdämmerung“, Vergleiche zwischen Bayreuth und der DDR.
In diesem Jahr galliger Protest gegen die Umbesetzung in der
Rolle des Alberich, den Oleg Bryiak statt Martin Winkler sang.
Castorf hat sein Soll erfüllt.

Dieser „Ring“ ist ein Dokument der Kontinuität: Wie er war zu
aller Zeit, so bleibt Castorf in seiner Theater-Ewigkeit. Für
die Besucher der Berliner Volksbühne – ein exklusiver Kreis
von Leuten, die den immer gleichen Umgang mit alten und neuen
Stoffen  schätzen,  also  echte  Formkonservative  –  ist  in
Bayreuth  nichts  Neues  passiert.  Für  die  aus  aller  Welt
angereisten Spurensucher nach dem Mythos Wagner und der Aura
des „Hügels“ allerdings schon. Dass es in den Vorstellungen
des  zweiten  „Ring“-Zyklus  relativ  verhaltene
Missfallenskundgebungen gab, hat wohl weniger mit wachsender
Zustimmung,  mehr  mit  der  Ratlosigkeit  der  international
gemischten Audience zu tun.



Stimmschöne
Luder:  die  drei
Rheintöchter.
Foto:  Enrico
Nawrath

Castorfs  „Ring“  repräsentiert  die  bekannten  hermeneutischen
Prinzipien:  Die  grundsätzliche  Verweigerung  einer  Erzählung
über  die  einzelne  Szene  hinaus.  Den  prinzipiellen  Einsatz
diskontinuierlicher Zeichen und Schauplätze. Das Ringen mit
der  eigenen  Biografie  und  der  DDR-Vergangenheit.  Das
verzweifelt-lustvolle Zerschlagen auch noch der letzten Spur
von  Bedeutung.  Die  Reibung  an  dominierenden  ideologischen
Systemen der Jetztzeit.

So gesehen ist dieser „Ring“ auf der Höhe der Zeit: Spiegel
einer  Theaterästhetik,  die  sich  jenseits  traditionellen
Bedeutungs-  oder  ästhetisch-kulinarischen
Unterhaltungstheaters bewegt, aber auch nur eine Minderheit
erreicht. Stets gefährdet, jenseits eines in sich gekrümmten,
selbstreferentiellen Kulturbetriebs bedeutungslos zu werden.
Das hat nichts mit der Qualität der Kunst zu tun, wohl aber
mit ihrem Gewicht für die gesellschaftliche Debatte – sofern
diese überhaupt noch stattfindet. Und man muss gerechterweise
auch feststellen, dass Provokationen wie Castorfs „Ring“ die
Frage  nach  der  Relevanz  eines  Ortes  wie  Bayreuth  in  der



Kontroverse eher schärfen als nivellieren.

Sicher ist zu fragen, ob es unbedingt der Aufregung bedarf, um
alte Themen neu zu entdecken. Ist das konsequent entwickelte
erzählende Theater nicht besser geeignet, zu berühren, auch zu
verstören, Wirklichkeit als brüchig und ideologische Systeme
als verlogen zu entlarven? Im Brecht’schen Sinne ist dieser
Mangel  an  Distanz  sicherlich  der  kardinale  Sündenfall  des
Theaters. Aber: Wodurch wäre gerechtfertigt, das Theater der
Dekonstruktion und Diskontinuität als letzten Stand der Dinge
zu  zementieren?  Es  trägt,  auf  dem  Höhepunkt  seiner
Entwicklung, den Keim zu seiner Überwindung bereits in sich.
Und Castorfs „Ring“, das muss ihm bescheinigt werden, ist ein
Höhepunkt dieser Form des Theaters. Seine Überbietung, so es
denn eine gibt, darf dann der „Ring“ des Jahres 2020 leisten,

„Wer  meines  Speeres  Spitze
fürchtet  …“:  Wolfgang  Koch
als  Wotan  vor  brennendem
Ölfass  in  der  „Walküre“.
Foto:  Enrico  Nawrath

So ist, wer nach einem roten Faden in den vier Abenden fragt,
von vornherein falsch gepolt. Auch das „Öl“, das Castorf den
nach  Interpretation  gierenden  Medien  vorgeraunt  hat,  zieht
keine  Spur,  sondern  schillert  höchstens  hier  und  da  als
Chiffre auf. Es ist in raffinierter Form der Treibstoff an der
abgewetzten  Tankstelle  des  Motels  im  „Rheingold“;  es  wird
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demonstrativ  präsent  gesetzt  im  Förderturm  und  einer
dämonischen  Pumpe  in  der  „Walküre“;  es  wird  zitathaft
angesprochen  in  herumstehenden  Ölfässern  oder  in  der
brennenden Tonne der „Götterdämmerung“, in der am Ende der
Ring verschwindet. Und es grüßt als skurriles Versprechen in
der Leuchtschrift „Plaste und Elaste aus Schkopau“ von der
Wand, hinter der sich ein abgeranzter Berliner Hinterhof mit
Döner-Bude,  aber  auch  der  verhüllte  Reichstag  und  die
tempelartige  Säulenfassade  der  „New  York  Stock  Exchange“
verbirgt.

Ein Gegenstand überlebt die Drehbühnen-Verwandlungen der vier
Teile,  ein  silberner  Fünfziger-Jahre-Wohnwagen  mit
aufklappbarer  Seitenwand:  In  ihm  wird  Alberich  als  Kröte
gefangen; in ihm haust Mime im „Siegfried“. Aber auch dieser
alternative Raum zu den bühnenfüllenden Großbauten Aleksandar
Denićs ist wenig mehr als Strandgut im wechselvollen Treiben
der subjektiv aufgeladenen Zeichen. Er täuscht den strebenden
Geist, der sich nach einem Motiv der Kontinuität seht. Den
Aha-Effekt  verweigert  Castorf  maliziös.  Eine  „konzise
dramaturgische Analyse“ wird zu keinem Ergebnis führen. Das
sagte Bayreuth-Cheferklärer Sven Friedrich, Leiter des Wagner-
Nationalarchivs,  schon  im  letzten  Jahr  in  einem  seiner
Einführungsvorträge.

Die  Post  am  Alex  zu  DDR-
Zeiten: Aleksandar Denic hat
atmosphärisch  dichte,



detailreiche  Bühnenbilder
gebaut. Foto: Enrico Nawrath

Der  Bühnenbildner  Aleksandar  Denić  ist  der  Star  der
Produktion, denn seine Bilder zwischen einem kommunistischen
Mount Rushmore mit den Steinköpfen von Marx, Lenin, Stalin und
Mao und der versifften S-Bahn-Station „Alexanderplatz“ ohne
„Al“  sind  so  fotorealistisch  wie  Filmsets  gebaut  und  von
Rainer  Casper  hingebungsvoll  ausgeleuchtet.  Es  sind
spektakuläre  Schauplätze  bis  hin  zum  Zitat  der  großen
Filmtreppe für den herabschreitenden Star – in diesem Falle
Brünnhilde – in der „Götterdämmerung“: Der Zuschauer fühlt
sich,  als  sei  er  zu  schauen  gekommen,  freilich  nicht  zu
schaffen. Denn Bedeutung darf man auch an diesen Orten nicht
erwarten:  goldene  Isolierdecke  und  blutrote  Ketchupflasche
haben nichts miteinander zu tun und konstituieren ebensowenig
Sinnzusammenhang  wie  eine  blutige  Voodoo-Ecke  in  der
„Götterdämmerung“ und die amerikanische Mittelwest-Scheune im
ersten Akt der „Walküre“.

Potenziert wird die Flut der Bilder noch von den Videos von
Andreas  Deinert  und  Jens  Crull.  Immer  wieder  sieht  man
Kameraleute, die auf die Sänger „draufhalten“: Die Gesichter
erscheinen  übergroß  auf  Leinwänden,  Bettlaken,  Häuserwänden
oder LED-Schirmen. Manchmal zeigt die Kamera auch Verborgenes,
etwa das Innere des Wohnwagens oder die frustrierte Fricka
beim  Vertilgen  von  Sahnetorte.  Oder  Ausschnitte  aus  alten
Filmen von den Ölfeldern von Baku. Oder Geheimnisvolles wie
eine  schattenhafte  Maske  und  eine  unheimliche  Puppe,  wenn
Siegfried  in  der  „Götterdämmerung“  als  Gunther  getarnt  zu
Brünnhilde vordringt.



Hinterhof  und  Dönerbude:
Szene  aus  „Götterdämmerung“
mit Attila Jun als Hagen und
dem  Festspielchor.  Foto:
Enrico  Nawrath

Dass Castorf ein Ende verweigert, versteht sich nach allem,
was  in  den  sechzehn  Ring-Stunden  zur  monströsen  Collage
verklebt  wurde,  von  selbst:  Hagen  treibt  auf  einem
Schlauchboot von einem Ufer weg ins Wasser. Vielleicht gibt es
Castorf-Fans,  denen  angesichts  eines  solch  metaphysischen
Bildes der Atem stockt. Wahrscheinlicher ist: Wir sehen eine
Szene, deren Belang sich im Augenblicklichen erschöpft. Das
Spiel ist aus, ganz einfach.

Für diese banale Weisheit sind vier Abende fehlinvestiert –
trotz  allen  bunten  Volksbühnen-Klamauks  –,  wären  da  nicht
Kirill  Petrenko  und  das  Festspielorchester  gewesen:  Die
eigentliche  innovative  Arbeit  findet  unsichtbar  im  Graben
statt. Petrenko schafft es tatsächlich, diese so oft und so
erstklassig  vergegenwärtigte  Musik  aufregend  neu  zu
erschaffen. Wie bei früheren Wagner-Dirigaten, etwa „Tristan
und Isolde“ bei der Ruhr-Triennale, denkt er die Musik eher in
die Tiefe als in die Weite. Petrenko meidet das Pathos, strebt
einen  feinnervigen,  kammermusikalisch  geprägten  Klang  an,
beleuchtet  die  Details  und  setzt  sie  in  vielfältige
Beziehungen miteinander. Eine moderne „Ring“-Linie, wie sie
etwa auch Sebastian Weigle in Frankfurt verfolgt hat.

http://www.revierpassagen.de/3777/liebestod-im-zwielicht/20110828_1504


Das  Ergebnis  ist  ein  sorgsam  abgemischter,  aber  nie  ins
Ungefähre  vermischter  Klang,  eine  kristallene  Klarheit  der
Artikulation. Prägnante Einzelstimmen, die man so kaum gehört
hat, verbinden sich zu einem musikalischen Geflecht, das genau
das auszeichnet, was der Bühne fehlt: innerer Sinn. Petrenko
meidet das Blühende, Schäumende in Wagners Musik nicht, aber
er  opfert  manchmal  den  spontanen  Schwung,  die  zehrende,
drängende  Dynamik,  die  sie  vorwärts  treibt.  Ein  überlegt-
überlegener  Dirigent,  der  das  Wort  von  der  „Werkstatt“
Bayreuth im musikalischen Sinn voll einlöst. Wenn er sich
tatsächlich, wie Gerüchte sagen, 2015 vom „Ring“ zurückziehen
sollte, wäre der Verlust nicht absehbar.

Catherine  Foster
als Brünnhilder in
der
„Götterdämmerung“.
Foto: Jörg Schulze

Das  Ensemble,  angeführt  von  dem  stets  untadeligen  Chor
Eberhard Friedrichs, hat mit Catherine Foster eine der besten
Brünnhilde  im  derzeitigen  internationalen  Sänger-Markt  zu
bieten. Foster bildet die Töne frei und unverkrampft, ohne
Druck  und  Verfärbung,  mit  einer  ermüdungsfreien
Schwerelosigkeit, wie sie im dramatischen Fach heute so gut



wie ausgestorben ist. Wie schwer das ist, demonstriert Lance
Ryan als Siegfried: eine kraftvolle Stimme mit strahlendem
Timbre, aber mit steif gebildeten Tönen, hilflosem Vibrato und
ganzen Passagen, die ins Deklamatorische abgleiten. Die drei
Rheintöchter müssen sich als aufgemotzte Prostituierte oder
Edel-Spielpuppen  im  blauen  Mercedes-Cabrio  aufführen;
stimmlich harmonieren Mirella Hagen, Julia Rutigliano und Okka
von der Damerau ausgezeichnet miteinander: ein Rheintöchter-
Gesang ohne das übliche Geschrei.

Auch  die  Sieglinde  von  Anja  Kampe  und  der  Siegmund  Johan
Bothas sorgen für stimmliche Glanzpunkte, nicht zuletzt durch
ihr  engagiertes  Spiel.  Kwangchul  Youn  ist  ein  wie  immer
profunder, textverständlicher, psychologisch genau färbender
Hunding; die andere große Basspartie des „Ring“, Hagen, ist
mit Attila Jun nicht überzeugend besetzt: Seine Stimme klingt
immer wieder unfrei, als könne er sich mit seiner Rolle als
bulliger Punk nicht recht identifizieren. Der Wotan Wolfgang
Kochs  hat  starke  Momente,  aber  auch  flache  Passagen;  das
Nibelungenpaar  Alberich  (Oleg  Bryjak)  und  Mime  (Burkhard
Ulrich)  übertreibt’s  mit  der  Deklamier-Schärfe  und  den
spitztönigen  Auswüchsen.  Warum  sich  Claudia  Mahnke  als
Waltraute  einige  Buhs  gefallen  lassen  musste,  bleibt
rätselhaft. Norbert Ernst und Nadine Weissmann zeigen als Loge
und  Erda  stimmliche  Charakterisierungskunst,  präzise
Tonansprache,  rhetorische  Zuspitzung  und  weich  geformtes
Legato.



Impression  aus  Bayreuth:
Wohin führt der Weg? Foto:
Werner Häußner

Bayreuths  Ausflüge  ins  postdramatische  Theater  könnten
weitergehen, wenn sich 2015 Katharina Wagner an „Tristan und
Isolde“ macht und 2016 Meeses „Parsifal“ folgt – wobei bei
beiden die Erwartungen nicht so eindeutig vorauszuberechnen
sind wie bei Castorf. Wenn dann 2017 Barrie Kosky, Intendant
der  Komischen  Oper  Berlin,  die  „Meistersinger“  inszeniert,
kommt wieder einmal ein Regisseur vom Fach zum Zuge; ebenso
2018  bei  „Lohengrin“,  für  den  der  Lette  Alvis  Hermanis
vorgesehen ist. Er hat in Salzburg mit Bernd Alois Zimmermanns
„Die Soldaten“ 2012 einen großen Erfolg errungen und sich in
Verdis „Trovatore“ in diesem Jahr nicht schlecht geschlagen.
Und für den „Tannhäuser“ 2019 ist Tobias Kratzer im Gespräch –
ebenfalls  ein  vielversprechender  junger  Regisseur,  der  die
„Große romantische Oper“ bereits 2011 in Bremen inszeniert und
etwa mit den „Meistersingern“ in Karlsruhe, aber auch mit
Meyerbeers  „Die  Hugenotten“  in  Nürnberg  große  Hoffnungen
geweckt hat.

Festspiel-Passagen  V:  Die
unerträgliche  Provokation  –
Castorfs „Ring“ in Bayreuth
geschrieben von Werner Häußner | 25. Januar 2022
Die Festspiele sind aus. Glanzlos gingen sie vorüber in diesem
Jubiläumsjahr, sagen die einen. Kühn waren sie, meinen andere.
Bayreuth wurde seinem Ruf gerecht, ist im 200. Geburtsjahr des
„Meisters“ eine Werkstatt geblieben.
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Noch  unverhüllt:  Das
Bayreuther  Festspielhaus
2012.  Foto:  Häußner

Der  „Ring“  des  Berliner  Alt-Enfant-Terrible  Frank  Castorf:
eine  Provokation  mit  Buh-Stürmen  nach  bester  Bayreuther
Manier.  Der  „Tannhäuser“  Sebastian  Baumgartens:
dekonstruierende  Installation  eines  postmodernen
Konstrukteurs. „Lohengrin“ von Hans Neuenfels: die putzigen
Ratten  des  einstigen  Provokateurs,  der  inzwischen  als
„altersmilde“ gilt, als Trost für Regie-Zumutungen. Da fällt
der „Holländer“ Jan Philipp Glogers gar nicht mehr auf. Auch
das  mag  man  als  Zeichen  für  den  andauernden  Werkstatt-
Charakter Bayreuths werten: Solide erarbeitetes Musiktheater
punktet nicht in der Aufmerksamkeits-Skala. Man nimmt es zur
Kenntnis, die Kritik mäkelt, dann wendet man sich wieder den
Aufregern zu.

Werkstatt war 2013 aber auch anders: Das Festspielhaus so
säuberlich camoufliert, dass man die Ziegelwerk-Fassade auf
den Handy-Fotos für echt halten kann. Villa Wahnfried – eine
Baustelle. Wer weiß, ob Wagner diese Zeichen des Vorläufigen
nicht sogar gefallen hätten. Zu schaffen, nicht zu schauen,
ist er selbst ja nach Bayreuth gekommen. Was allerdings an
Neuem  aus  den  Baugruben  wachsen,  hinter  den  Gerüsten
vorscheinen  wird,  bleibt  noch  zu  erwarten.  Die  Besucher
trösteten sich mit den bunten Wagner-Männchen des Künstlers
Ottmar Hörl. Wagner allgegenwärtig – als ironischer Plastik-
Nippes. Auch das vielleicht ein Zeichen der Zeit.



Nicht mehr gegen den Strich gebürstet

Mit  den  Zeichen  der  Zeit  wohl  vertraut  gibt  sich  „Ring“-
Regisseur  Frank  Castorf.  Zweite  oder  dritte  Wahl  war  der
Berliner, dort seit 1992 Leiter der Volksbühne, nachdem Wim
Wenders abgesagt hatte. Castorfs Berliner Stücke mögen nach
wie vor lustvoll und wild, schrill und aggressiv sein. Aber
sie sind längst nicht mehr gegen den Strich gebürstet, weil
die Borsten der Regie nicht einmal mehr an der Oberfläche
kratzen. „Wirre, müde, vor allem lange Abende“ schrieb die
„Zeit“ über die Castorf’schen Elaborate. Und welches Publikum
wird  noch  erreicht,  lässt  sich  noch  einfangen  von  den
theatralischen Exkursionen des freundlichen Sauriers aus der
Vorregietheaterära?

In  Bayreuth  hatte  er  –  endlich?  –  wieder  einmal  eine
Öffentlichkeit, die diesen Begriff tatsächlich verdient: Wie
Castorf die Reaktionen genossen hat, ist hinlänglich berichtet
worden. „Das für Bayreuth wirklich Neue fand vor dem Vorhang,
beim Applaus statt“, schrieb der Festspiel-Kenner Peter P.
Pachl in der „Neuen Musikzeitung“. Castorf ließ den Buh-Sturm,
das Crescendo der Trillerpfeifen-Attacken, das Wutgeschrei und
den aggressiven Tumult nach der Premiere der „Götterdämmerung“
über sich hereinbrechen, setzte sich dem Affront offen und
offenbar  lustvoll  aus,  hielt  stand  und  reagierte  mit
provozierenden Gesten. So ungeniert hat wohl noch niemand in
Bayreuth auf Konfrontation gesetzt.

Patchwork-Sätze und Bilder-Trümmer

Es  war  nicht  anders  zu  erwarten.  Castorfs  Theater-Ansatz
verträgt sich nicht mit den Erwartungen: Nicht mit denen der
alten  Wagnerianer,  die  unverdrossen  glauben,  des  Meisters
Regieanweisungen seien geschriebenes Gesetz. Nicht mit denen,
die sich vom Musiktheater die große, schlüssige, emotional
ergreifende Erzählung erhoffen. Nicht mit denen, die sich nach
der  ästhetischen  Illustration  sehnen,  egal,  ob  in  den
abstrahierenden  Stilisierungen  der  fünfziger  Jahre,  der
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vorsichtigen Bild-Moderne der achtziger oder dem kühl-kühnen
Glamour der Neunziger.

Aber Castorfs Theater-Erfindung hat auch wenig zu tun mit den
bespielten Installationen, wie sie Sebastian Baumgarten mit
einem ambitionierten Bühnenkünstler wie Joep van Lieshout für
„Tannhäuser“ geschaffen hat. Dabei ist auch der „Ring“ 2013
visuell  dominiert:  Aleksandar  Denićs  „Route  66“-Nostalgie,
seine  schmuddelige  B-Movie-Ästhetik,  die  Dreckswelt  der
Ölförderzentren im Kaukasus (oder anderswo auf der Welt), die
ideologische  Maskerade  der  Mount-Rushmore-Karikatur  im
„Siegfried“,  der Coup mit verhülltem Reichstag und New Yorker
Börse in der „Götterdämmerung“ oder die triste DDR-Alltags-
Ästhetik erfuhren in der Kritik viel Lob. Eine konsequente
Entwicklung in einer Welt, in der das Visuelle immer mehr
dominiert, der äußere Schein, die perfekte Gestaltung, die mit
dem  Auge  erfassbare  Ästhetik  ausschlaggebend  wird  für
Anerkennung und Erfolg, bis hinein in die Intimsphäre des
Menschen, den Kult des makellosen Körpers.

Geschichten erzählen? Zusammenhänge deuten? Subtext aufhellen?
Bedeutung klären oder konstruieren? Das ist alles nichts für
Castorf. Selbst im Interview nicht. Vor der Kamera von 3sat
spricht  er  in  Patchwork-Sätzen,  nestelt  sich  durch
Gedankenfäden, springt von Buna, Kaukasus und Stock Exchange
zu  Wagner  als  Nicht-Romantiker  und  zum  Bakuninschen
Weltenbrand.  Irgendwie  hängt  das  alles  in  Castorfs
Gedankenwelt zusammen, aber er kann nicht aussprechen, wie.

Die „anarchistischen Situationen“, die er in Wagners „Ring“
entdeckt, spiegeln sich im assoziativen Lauf seiner Rede. Aber
auch das scheint konsequent: Was Castorf interessiert, sind
die „logischen Widersprüchen, die man nicht erklären kann“,
die  verschiedenen  Welten,  die  zusammentreffen.  Einmal  wird
Castorf in diesem aufschlussreichen Interview sehr deutlich.
Da  regt  er  sich  sogar  ein  wenig  auf:  Er  wolle  kein
„soziologisches Besserwissertheater“ sehen, wo ihm jemand die
Welt erkläre, die nicht mehr zu erklären ist.



Bedeutungsebenen – nicht kontrollierbar

Vielleicht trifft Castorf hier den Punkt, von dem aus sein
„Ring“ betrachtet werden kann, ohne als bloße Provokation, als
„Apotheose  der  Sinnlosigkeit“  oder  auch  als  lustvoll-
bedeutungsloses  Bildertheater  durchgewunken  zu  werden.  Die
Frage, ob hier bloß ein Scharlatan am Werke sei, der ein
ernsthaft  strebendes  Publikum  mit  hinterhältig  erfundenem
Nonsens in die Irre führen wolle, stellt sich bei Castorf
ebenso wenig wie etwa in der bildenden Kunst bei Joseph Beuys.
Denn selbst die perfide Scharlatanerie, so sie denn mit der
schillernden  Intelligenz  des  Diabolischen  erfunden  sein
sollte, reißt Bedeutungsebenen auf, die sie selbst nicht mehr
kontrollieren kann. So ist eben zeitgenössische Kunst: Was der
Betrachter mit ihr, aus ihr „macht“, hat sie selbst nicht mehr
unter Kontrolle.

Castorf überschüttet den Zuschauer im „Ring“ mit einem Wust
aus Zitaten, Klischees, Gags, Bildfetzen aus biographischer
oder  kollektiver  Erinnerung,  medialen  Chiffren,  politischen
Zeichen und symbolbehafteten Schauplätzen. Doch die Suche nach
dem fügenden „großen Gedanken“, nach dem Zusammenhang, nach
der „Idee“ geht ins Leere. Die Frage nach der „Interpretation“
stellt sich nicht, auch wenn der Regisseur irgendetwas von der
Bedeutung  des  Öls  vorabgeraunt  hatte.  Das  klassische
Regietheater-Konzept  will  nicht  mehr  greifen.

Unerklärbar gewordene Welt

Es gibt nicht einmal mehr die privatistische Ideologie, wie
sie zum Beispiel Ruth Berghaus meisterhaft über einige ihrer
Inszenierungen gestülpt hat. Es gibt nur mehr Material, bunt
verspielt ausgekippt und lustvoll verrührt. Und den Zuschauer,
der auf sich alleine zurückgeworfen ist. Fügt sich ihm ein
Bild, mag er zu den wenigen Bravo-Rufern gehören, die sich
tapfer gegen die kollektive Empörung im Festspielhaus gestemmt
haben. Fügt sich ihm keines, kann er wählen, wie er damit
umgehen will: hedonistisch, gleichgültig, ironisch-abwertend,



resigniert, sauer oder wütend.

Jede  dieser  Reaktionen  –  das  wird  Castorf  aus  seinem
Kunstbegriff  heraus  nicht  bestreiten  dürfen  –  ist
gerechtfertigt. Er hat das Spiel-Feld eröffnet, überschreiten
werden es andere. So gesehen ist es für ihn folgerichtig, sich
dem Ansturm der Reaktionen zu stellen. Was Castorfs „Ring“ in
Bayreuth geleistet hat, ist zweierlei: Er hat Wagner in einen
Kontext geholt, den wir aus der zeitgenössischen bildenden
Kunst sehr gut kennen, der aber im Opernhaus – vielleicht zum
Glück – (noch) nicht angekommen ist. Und er mag einen Finger
in eine Wunde gelegt haben, die schwärt und brennt, ohne dass
wir uns groß darum kümmern: die einer unerklärbar gewordenen
Welt, die uns, wenn wir sie dann doch als solche erleben
müssen, unerträglich provoziert.

„Verträgen  halte  Treu'“  –
Kann Castorf den „Ring“?
geschrieben von Martin Schrahn | 25. Januar 2022
Er macht’s. Er, das ist Frank Castorf, Intendant der Berliner
Volksbühne,  Regie-Berserker  und  Stückezerfledderer.  Er  wagt
sich ans Größte, Hehrste des musikalischen Theaters – also an
Richard Wagners gewaltige, episch breite Trilogie „Der Ring
des  Nibelungen“.  Kann  er’s?  Vor  allem:  Schafft  er’s
ausgerechnet am würdevollen Weihetempel namens Bayreuth? Die
da das Sagen haben, Katharina Wagner und Eva Wagner-Pasquier,
rufen ein klares „Ja“.

So steht es also fest: 2013, im Jahr des 200. Geburtstags von
Richard Wagner, inszeniert ein Beinahe-Grünschnabel in Sachen
Opernregie  den  mächtigen  Vierteiler  des  Genius.  Was  nicht
unbedingt  ein  Problem  sein  muss:  Christoph  Marthaler,
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Christoph Schlingensief oder Werner Herzog waren auch nicht
unbedingt die geborenen Opern-Deuter – auf dem Grünen Hügel
lieferten sie Achtbares. Andererseits: Die Filmemacher Lars
van  Trier  (Melancholia)  und  Wim  Wenders  (Der  Himmel  über
Berlin)  hatten  vor  dem  „Ring“  bereits  kapituliert,  einen
entsprechenden Bayreuther Auftrag dankend zurückgegeben.

Nun also Frank Castorf. Er ist im Revier kein Unbekannter.
2004 hatte der DGB den Einjahresintendanten ganz unsolidarisch
vom Ruhrfestspielhof Recklinghausen gejagt. Weil das Publikum
weggeblieben war. Niemand wollte sehenden Auges in eine Image-
Katastrophe schlittern. Ein Regisseur aus (Ost)-Berlin, der
gerne suburbanes Elend auf die Bühne wuchtete, war zuviel des
Üblen.

Richard-Wagner-Büste  im
Garten auf Bayreuths Grünem
Hügel,  in  grimmiger
Erwartung.

An Opern wiederum hat sich Castorf bisher zweimal versucht.
Giuseppe Verdis Eifersuchtsdrama „Otello“ brachte er 1998 in
Basel heraus. Er geruhte, die Konventionen und Illusionen des
Musiktheaters zu zerstören. Alles lief beiläufig ab, nichts
berührte.  2006  folgten  in  Berlin  „Die  Meistersinger  von
Nürnberg“. Jedenfalls ein bisschen davon – mit Schauspielern
und einem „Chor der werktätigen Volksbühne“, mit Textbrocken
aus Ernst Tollers Revolutionsdrama „Masse – Mensch“.
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Kann Castorf also den Ring in Bayreuth? Er wird sich an jede
Note,  jede  Silbe  halten  müssen,  sonst  wird  ihn  der
„Wagnerianer“  ins ewige Walküren-Feuer verbannen. Doch er hat
einen Vorteil: Er ist, nach Wenders‘ Absage, der Retter in der
Not. Ohnehin ist die Zeit knapp, einen anständigen Ring aus
dem Boden zu stampfen. Im übrigen: Nach dem „Tannhäuser“, den
Sebastian  Baumgarten  heuer  in  der  Biogasanlage  verortete,
kann’s kaum schlimmer kommen.

Den wohl größten Skandal auf dem Grünen Hügel hat sowieso
Patrice  Chéreau  zu  verantworten.  Dessen  „Jahrhundertring“-
Deutung (1976) datierte in Zeiten der Frühindustrialisierung –
mit entsprechend antikapitalistischem Einschlag. Störungen im
Festspielhaus  und  Debatten  nach  den  Aufführungen,  die
bisweilen in Prügeleien kulminierten, waren das Ergebnis. So
gesehen, soll Castorf ruhig kommen. Bayreuth ist bereit.

 

 

Neuer  Ruhrfestspiel-Chef
Frank Castorf: Mehr Osten in
den Westen bringen
geschrieben von Bernd Berke | 25. Januar 2022
Von Bernd Berke

Köln.  Der  Mann  aus  Berlin  gehört  zum  Jetset  der  Kultur:
Neulich eine Stippvisite in Sao Paulo, demnächst Los Angeles.
Jetzt bat Frank Castorf (52), neuer Leiter der Ruhrfestspiele,
zum  eiligen  Pressetreff  –  nicht  etwa  nach  Recklinghausen,
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sondern  ins  feine  Kölner  Hyatt-Hotel.  Die  Domstadt  hat
schließlich einen Flughafen.

Man ist schwer beeindruckt. Auch dann, wenn Castorf über seine
Festspiel-Ideen redet – und gar nicht mehr aufhören mag. Doch
trotz Nachfragen wird nicht recht klar, was wir nun ab 1. Mai
2004 in und um Recklinghausen wirklich erleben werden. Die
Sache ist wohl noch im Werden. Der zur Selbstironie fähige
Kreativ-Chaot  Castorf  wird’s  schon  richten.  Er  verspricht
originäre,  aufs  Festival  zugeschnittene  Produktionen,  nennt
aber  allerlei  Koproduktions-Orte  wie  Berlin,  Zürich,
Barcelona,  Hannover,  Avignon,  Rotterdam  und  so  fort.
Allerorten  einzigartig?

Kein Interesse an Zielgruppen

Der in der einstigen DDR aufgewachsene Berliner Volksbühnen-
Chef  Castorf  befindet  fürs  Ruhrgebiet,  nicht  nur  wegen
Zuwanderung und EU-Erweiterung: „Es gibt immer mehr Osten im
Westen!“

Also will Castorf das Recklinghäuser Festspielhaus, das ihn an
den  Berliner  Ostbahnhof  erinnert  (warum  nur?),  mit  blauer
Neonschrift verzieren, die da lauten soll: „Ostbahnhof West.“
Der  als  „Stücke-Zertrümmerer“  etikettierte  Regisseur:  „Ich
will den Ort nicht zerstören, sondern nur anders zurichten.“
Ansonsten hat er sich im Ruhrgebiet (gute Erinnerung aus DDR-
Jahren: TV-„Rockpalast“ aus der Essener Grugahalle) noch nicht
umgesehen. Ohnehin sagt er: „Zielgruppen interessieren mich
nicht.“ Er wolle Impulse setzen, dann werde man sehen. „Nur
Vorhang auf. Beifall, Vorhang zu – das ist doch langweilig.“ ‚

Sein  Festivalmotto  für  2004  soll  „No  Fear“  (Keine  Angst)
heißen. Castorf möchte gegen die Furcht beim Wegbrechen alter
Strukturen im Revier angehen. Etwaigem Gejammer will er mit
der Euphorie Südamerikas beikommen. Theatralische Truppen aus
Brasilien  und  Kolumbien  stehen  für  körpersprachliche
Lebenslust, die sich von keinem Elend unterkriegen lässt. Und



so, wie es dort Theaterprojekte mit Favela-Kindern gibt, will
Castorf mit hiesigen, etwa türkischen Migranten arbeiten. Doch
Genaues  weiß  man  nicht.  „Soziale  Bewegung“  und  Kampfgeist
wolle man jedenfalls anregen – wie sich denn auch Castorf
selbst als „guter Boxer“ versteht.

Projekte mit Marthaler, Schlingensief und Bondy

Etwas konkreter: Als große Festspielproduktion will Castorf
selbst eine Dramatisierung von Erich von Stroheims legendärem
Stummfilm „Gier“ („Greed“, 1924) unter dem Titel „Gier nach
Gold“  präsentieren.  Die  genialisch-monströse  Ur-Fassung
dauerte damals rund 13, die fürs Kino abgespeckte Version
zweieinhalb Stunden.

Amerika  zum  Zweiten:  Christoph  Marthaler  schmiedet  ein
„Texas“-Projekt um Öl-Milliarden, Country-Musik und die Heimat
des  US-Präsidenten  Bush.  Franz  Wittenbrink  gestaltet  einen
Arbeiterlieder-Abend  („Brüder  zur  Sonne,  zur  Freiheit“).
Derweil soll sich der allzeit putzmunter provokante Christoph
Schlingensief  auf  „Ruhrpott-Rallye“  mit  Musik  von  Richard
Wagner  begeben.  Weiteres  Bildungsgut:  Luc  Bondy  (Castorf:
„Hohepriester  bürgerlichen  Theaters“)  soll  „Die  Troerinnen“
nach Sophokles in Szene setzen.

Was  sonst  noch  aus  Castorfs  Füllhorn  quillt:  Autokino
(Lebensgefühl!), Publikums-Schlafsaal, polnischer Wochenmarkt,
Container und Casting. Irgendwie, irgendwo, irgendwann…

Mehr soll dann am 5. Februar 2004 verraten werden – und zwar
in Recklinghausen.



Jürgen  Flimm  wird  Chef  der
RuhrTriennale – ab 2005 als
Nachfolger von Gerard Mortier
geschrieben von Bernd Berke | 25. Januar 2022
Von Bernd Berke

Im Westen. Der Favorit hat das Rennen gemacht: Jürgen Flimm
soll  ab  2005  neuer  Leiter  der  RuhrTriennale  und  damit
Nachfolger von Gerard Mortier werden. Der 61-jährige Flimm
bleibt bis 2004 Schauspielchef der Salzburger Festspiele. Als
Präsident  des  Deutschen  Bühnenvereins  war  er  kürzlich
zurückgetreten.  Dies  hatte  bereits  Spekulationen  über  ein
Engagement im Ruhrgebiet genährt.

Auf  Flimm,  den  langjährigen  Leiter  des  Hamburger  Thalia
Theaters, einigten sich alle Gremien: der Aufsichtsrat der
Kultur  Ruhr  GmbH  (Rechtsträger  der  Triennale)  hat  den
einstimmigen Vorschlag der Findungskommission „zustimmend zur
Kenntnls  genommen“.  Gestern  gab  auch  der  Aufsichtsrat  der
Ruhrfestspiele, die künftig unter dem „Dach“ der Triennale
angesiedelt sind, grünes Licht. Damit könnte Jürgen Flimm am
11. Juli formell berufen werden.

Enorme Erfahrung in vielen Positionen

Bis  auf  Gastinszenierungen  in  Bochum  (1974-79,  Ära  Zadek)
hatte Flimm bisher kaum direkte Verbindungen zum Revier. Doch
sonst  bat  er  fast  alles  gemacht,  was  in  der  Theaterwelt
möglich ist. Am 17. Juli 1941 in Gießen geboren, wuchs der
Sohn eines Arzt-Ehepaares in Köln auf – mit evangelischem
Hintergrund, zu dem er sich entschieden bekennt. Da sein Vater
als Theaterarzt arbeitete, konnte Jürgen Flimm schon als Kind
hinter die Kulissen blicken. Dies hat ihn, wie er sagt, fürs
ganze Leben „infiziert“.
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Neben  dem  Studium  der  Theaterwissenschaft,  Germanistik  und
Soziologie in Köln absolvierte Flimm eine Schauspielausbildung
und bekam 1968 sein erstes Engagement als Regie-Assistent an
den Münchner Kammerspielen. 1972 wurde er Oberspielleiter in
Mannheim,  1973  übte  er  die  gleiche  Funktion  am  Hamburger
Thalia Theater (unter Boy Gobert) aus. Ab 1979 war er – als
Nachfolger  von  Hansgünther  Heyme  –  Schauspiel-Intendant  in
Köln. 1985 begann seine glorreiche, bis ins Jahr 2000 währende
Ära als Thalia-Intendant. Unter seiner Ägide wurde die Bühne
zur Pilgerstätte.

Lieber das „Erbe“ überprüfen, als Uraufführungen zu sammeln

Bei der Jagd auf Uraufführungen hat sich Flimm – anders als z.
B. Claus Peymann – stets merklich zurückgehalten. Statt dessen
erkundete er die klassischen Stoffe, zumal das Werk Georg
Büchners, sorgsam neu. Überhaupt prüfte er am liebsten das
„Erbe“: von Shakespeare, Goethe, Schiller, Lessing und Kleist
über Schnitzler, Tschechow und Ibsen bis hin zu Brecht.

In den letzten Jahren hat Flimm auch zahlreiche Opern (u. a.
Mozart,  Wagner)  inszeniert,  und  zwar  für  die  „ersten
Adressen“,  so  beispielsweise  an  der  New  Yorker  „Met“,  in
Bayreuth und Salzburg.

Behutsamer Umgang mit den Klassikern

Bei all dem betätigte er sich nie, wie etwa Frank Castorf, als
„Stücke-Zertrümmerer“,  sondern  aktualisierte  die  Werke
behutsam, ohne ihren Handlungskern zu beschädigen. Flimm hat
immer wieder betont, dass Theater mit Blick aufs Publikum
entstehen  müsse  und  nicht  fürs  eitle  Ego  der  Macher.  Auf
Erdverbundenheit  und  „Revier-Tauglichkeit“  deutet  auch  sein
großes Faible für Fußball hin. Flimm ist seit Jahrzehnten
Mitglied bei Werder Bremen.

Blättert man in den Annalen, so stößt man auf einen möglichen
Reibungspunkt mit dem designierten Leiter der Ruhrfestspiele,
Frank  Castorf,  dessen  Vorgesetzter  Flimm  als  Leiter  der



RuhrTriennale  wäre.  In  Interviews  hat  sich  Flimm  recht
deutlich von Castorfs oft rabiater Form des „Regietheaters“
abgegrenzt.

Flimm kennt sich bestens in den Fährnissen der KulturpoHtik
aus. Das langjährige SPD-Mitglied (Austritt u. a. mit Günter
Grass nach der Asyldebatte) ist inoffizieller Kulturberater
von Bundeskanzler Schröder. Von Flimm stammte die Anregung,
das Amt eines Staatsministers für Kultur zu schaffen. Mit
Bundespräsident Rau schuf er zudem ein „Bündnis für Theater“.

_________________________________

Kommentar:

Eine ideale Wahl
Hätte  man  seine  Wunschkandidaten  für  die  Leitung  der
RuhrTriennale nennen sollen, so wären fraglos die Namen Claus
Peymann und Jürgen Flimm gefallen. Mit anderen Worten: Die
gestern getroffene Entscheidung für Flimm ist eine geradezu
ideale Wahl.

Der  61-Jährige  hat  ungeheure,  unschätzbar  wertvolle
Erfahrungen als Regisseur und Theaterleiter angehäuft. Auch in
den Feinheiten der Kulturpolitik kennt er sich präzise aus.
Zudem  ist  er  in  den  Sparten  Schauspiel  und  Oper  höchst
sattelfest. Was will man mehr? Flimm ist ein Theatermacher,
der „vom Publikum her“ denkt. Es ging ihm nie, wie leider so
vielen  anderen  Regisseuren,  um  schrankenlose
Selbstverwirklichung auf Kosten der Stücke. Andererseits ist
er kein bloßer Traditions-Verwahrer, sondern er schneidet die
Stoffe durchaus aktuell zu.

Flimm  gilt  als  gleichermaßen  verbindlich  wie
durchsetzungsfähig und verhandlungssicher. Im politischen Raum
pflegt er die allerbesten Kontakte. Nur: Wenn im Gezerre um



die Düsseldorfer Koalition auch die RuhrTriennale unter die
Räder  geraten  sollte,  hätte  selbst  er  wenig  Chancen,  den
Schaden einzugrenzen.

Jedenfalls kommt es Flimm zugute, dass er sich stets als sehr
kostenbewusster Bühnenchef erwiesen hat. Für den Fall einer
Etat-Überziehung  hat  er  andernorts  sogar  schon  mal  einen
Verzicht auf große Teile seiner Gage angeboten.

Im Ruhrgebiet keinesfalls zu unterschätzen: Zu allem Überfluss
hat Jürgen Flimm, ein langjähriger Freund des Trainers Otto
Rehhagel, auch noch gehörig Ahnung vom Fußball. Auf seinen
„Anstoß“ in den Kulturstadien des Reviers darf man sich schon
jetzt freuen.

Bernd Berke

Nur  noch  Zerstreuung  und
Betäubung  –  Frank  Castorf
inszeniert  in  Salzburg
Tennessee  Williams‘
„Endstation Sehnsucht“
geschrieben von Bernd Berke | 25. Januar 2022
Aus Salzburg berichtet Bernd Berke

„Big Brother“ hat nun auch Tennessee Williams eingeholt, die
allgegenwärtigen Kameras sind bis zur „Endstation Sehnsucht“
vorgedrungen. Lust auf heftige Eheprobleme? Eine Sekunde, wir
schalten um von der Küche ins Badezimmer, sehen Sie selbst!
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Regisseur Frank Castorf hat Williams‘ Nachkriegs-Klassiker von
1947 (George Orwells Roman „1984″ mit dem „Big Brother“-Motiv
erschien  übrigens  1948)  für  die  Salzburger  Festspiele  in
unsere Zeit gezerrt; in eine Zeit, die keine privaten Dinge
mehr  zulässt,  in  der  jedes  ordinäre  Gezeter  sogleich  für
schrille Talkshows zugespitzt wird. Und so übermittelt denn
auch  ein  TV-Bildschirm  in  dieser  Inszenierung  mancherlei
Szenen  zwischen  Dusche  und  Toilette.  Anders  als  im
Originaltext, quetschen sich die Beteiligten auch schon mal zu
dritt oder sechst auf der Bettstatt und vollführen groteske
sexuelle Turnübungen.

Willkürliche Einschübe und jede Menge Zeitgeist

Die Geschichte vom geradezu tierhaft virilen „Proll“ Stanley
Kowalski, der die ungleich zarteren Seelen seiner Frau Stella
und  ihrer  Schwester  Blanche  sozusagen  mit  bloßen  Fäusten
zermalmt,  wird  von  Castorf  mit  willkürlichen  Einschüben
versehen. Kowalski, der ja nun einmal aus Polen in die USA
eingewandert  ist,  bekommt  eine  fetzenhafte  Solidarnosc-
Biographie  verpasst,  er  soll  einst  an  der  Seite  (und  im
Schatten) Lech Walesas für die Freiheit gekämpft haben. Doch
von seinen früheren Utopien ist nichts geblieben als eine
ziellos rasende Energie am Rande der Kriminalität. So ähnlich
ergeht’s hier allen: Das früher Erträumte zeigt nur noch seine
albtraumhaften Fratzen.

Trostlos wirkt die unbehauste Szenerie. Gegen Ende wird diese
auf grelle Art dürftige Kleinwohnung der Kowalskis (Bühne:
Bert Neumann) so weit nach hinten gekippt, dass alles Mobiliar
verrutscht und die Darsteller sich nicht mehr auf den Beinen
halten können. Die Welt ist also mal wieder ein unrettbar
sinkendes Schiff. Doch dieser im Theater ach so gängige Befund
wird  nicht  so  sehr  erkundet,  sondern  schlichtweg
vorausgesetzt.

Alles ist mies, aber wir spielen’s munter ‚runter



Mögliches Motto: Alles ist mies, aber wir spielen’s munter
‚runter. Als sei’s eine Bochumer Regietat nach Art von Jürgen
Kruse,  wird  unablässig  Popmusik  ins  triste  Geschehen
eingeschleust – von Lou Reed („Perfect Day“) bis „Oasis“.
Überhaupt  wird  das  menschliche  Elend  allzeit  mit  Singsang
verkleistert, den Rest erledigt „Doktor Alkohol“. Ruhe und
Besinnung  sind  nicht  mehr  vorgesehen,  nur  Zerstreuung  und
Betäubung. Noch so ein Befund, der etwas für sich hat; wie
denn Castorf überhaupt etlichen grauslichen Zeitgeist auf die
Bühne  schaufelt.  Und  zwischendurch  lässt  er  sogar  einige
kostbare  Momente  stehen,  in  denen  das  wahre  Leiden  an
Sehnsucht  und  Begierde  hindurch  schimmert.

Auf die Nerven geht aber diese Manier: Stets werden Sätze
wiederholt und auf die schrille, zumeist hysterische Spitze
getrieben.  Das  schmälert  die  durchaus  achtbaren
schauspielerischen  Leistungen.  Der  Text  geht  vielfach  im
Gebrüll oder Gewinsel unter. Alle Haltungen sind nur noch Pose
und  Zitat,  eine  Lebensgeschichte  geschweige  denn  eine
umrissene Identität scheint keine dieser Figuren zu haben. Sie
alle existieren nur noch als zumeist infantile Improvisationen
ihrer selbst.

Henry Hübchen als Stanley Kowalski flattert zwischen haltloser
Wut, fast schon rührend lachhafter Kraftmeierei und bloßer
Leichtfertigkeit. Kathrin Angerer als Stella oszilliert als
piepsiger Marilyn-Monroe-Verschnitt zwischen Vorstadtschlampe
und Sensibelchen, und auch Silvia Rieger als Blanche, ehemals
wohl attraktiv, ertrinkt in Augenblickslaunen.

Unter  vier  Schlagworte  fasst  das  mit  superklugen  Essays
gesättigte Programmheft die Zeitdiagnose: Danach herrschen in
diesen unseren Tagen: Verwahrlosung, Lebensgier, Paranoia und
Depression. All dies prägte die Inszenierung, die ein Gewoge
aus Bravo- und Buh-Rufen hervorrief. Wie sagte doch die Frau
vom Frittenstand am Theater, die tags zuvor die Generalprobe
gesehen hatte: „Es ist halt a Problemstück“. Ei, freilich.



Im  deutschen  Nirgendwo  –
Frank  Castorf  besorgt  in
Hamburg die Uraufführung von
„Vaterland“ / Was wäre, wenn
die Nazis den Krieg gewonnen
hätten?
geschrieben von Bernd Berke | 25. Januar 2022
Von Bernd Berke

Hamburg.  Das  ist  ja  ein  tolles  Theater  im  Hamburger
Schauspielhaus: Mitten im Stück springt ein Zuschauer in den
vorderen Reihen vom Platz auf und lässt eine Papierschwalbe
durch  den  Raum  segeln.  Manche  spenden  dafür  Beifall  auf
offener Szene.

Andere rufen „Aufhören!“ Oder auch, ganz flehentlich: „Gnade!“
Zwischendurch immer wieder demonstrativ lautes Trappeln und
Türenschlagen derer, die vorzeitig gehen.

Die teilweise infantilen Regungen im Parkett entsprechen nicht
dem  Anlass.  Auf  dem  Spielplan  steht  die  Uraufführung  des
Stückes  „Vaterland“  nach  dem  1992  erschienenen  Roman  des
britischen  Journalisten  Robert  Harris.  Regie  bei  der
hanseatisch-preußischen  Koproduktion  führt  Berlins
Volksbühnen-Chef  Frank  Castorf,  berüchtigt  als  Stücke-
Zertrümmerer. Diesmal hatte er – mangels gefestigter Substanz
– nichts zu zertrümmern, sondern nur zu collagieren. Dabei
scheint er mittendrin aufgehört zu haben, so unfertig wirkt
das Resultat dieser fast vierstündigen Zumutung.
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Kennedy will Hitler besuchen

Robert Harris hat sich vorgestellt, wie es wäre, wenn der NS-
Staat den Krieg gewonnen hätte und sich von Flandern bis zum
Ural  erstreckte.  Schaurige  Vision  fürs  Jahr  1964:  Alle
monströsen  Architekturprojekte  des  Albert  Speer  sind
verwirklicht, Adolf Hitler herrscht über ganz Europa. Sein 75.
Geburtstag steht ebenso bevor wie ein Staatsbesuch des US-
Präsidenten John F. Kennedy, der – wie feinfühlig – „die Frage
der Menschenrechte anschneiden“ will…

Zudem richtet Harris eine Kriminalgeschichte an: Xaver März
(Stephan  Bissmeier),  Kripofahnder  in  SS-Diensten,  der  aber
mehr  und  mehr  zum  Dissidenten  wird,  will  eine  mysteriöse
Mordserie aufklären. Wie sich herausstellt, fallen ihr all
jene  zum  Opfer,  die  zu  viel  von  der  (längst  verdrängten)
„Endlösung der Judenfrage“ wussten, also vom Holocaust. Roman
und Stück jonglieren mit dem Schwindel erregenden Gedanken,
dass die realen 50er und 60er Jahre nicht weit von solchen
Phantasien entfernt waren. Ex-Nazis saßen wieder auf wichtigen
Posten, Deutschland errang erneut wirtschaftliche Macht.

Die Szenerie (Bühnenbild: Peter Schubert) bleibt granitstarr,
setzt sich aber aus disparaten Elementen zusammen. Links ein
schemenhaft sichtbarer Raum, wohl eine Flammenhölle. Dorthin
führen Rampen. Zentral flimmern drei Lichtreihen wie auf einer
Flug-Landebahn.  Ein  niedriger  Torbogen  öffnet  sich  zur
Hinterbühne, rechts befinden sich lauter Türen, als erstrecke
sich dort eine kafkaeske Behörde. Der Boden ist mit braunem
Granulat  bedeckt.  All  das  wirkt  wie  zufällig  addiert  und
mutwillig verstreut. Kein Ort, nirgends. Wie denn auch – in
einer Welt, in der Hitler und die Beatles koexistieren?

Mit Regie-Einfällen und Spielweisen verhält es sich ähnlich.
Unentwegt  wechseln  Tonlagen  und  Stile  ohne  ersichtlichen
Grund. Zuweilen sehen wir kindische Sandkastenspiele: Figuren
hopsen  in  Fässern  oder  Kartons  über  die  Bühne.  Ri-Ra-
Rappelkiste!



Mal schnoddrig, mal hysterisch

Derart beflissen klingt oft der Tonfall des Kommissars März,
der naiv und nervös durchs Drama taumelt, dass man sich in
einen  biederen  Wallace-Krimi  der  60er  versetzt  fühlt.
Andererseits hält Castorf die Darsteller auch zum schnoddrigen
Gestus, zu hysterischen Anfällen oder aggressiven Aufwallungen
an – nach Lust und Laune. Vieles gilt als lachtauglich in
diesen  Comedy-süchtigen  Zeiten:  Ein  Wort  wie  „Vermissten-
Liste“ wird anfangs ausgiebig zerlegt unermüdlich wiederholt.
Gewisse Moden werden also, wenn auch lustlos, bedient.

Hin  und  wieder  gelingen  allerdings  wahrhaft  verstörende
Sequenzen. Vor allem eine halbstündige Passage fräst sich ins
Hirn: Plötzlich geht im Zuschauerraum das Licht an, und es
werden originale Beratungs-Protokolle zur Drangsalierung und
späteren Vernichtung der Juden mit verteilten Rollen verlesen.
Unerträglich schon das Beamtendeutsch, mit dem die materiellen
Folgen  der  Pogrome  versicherungstechnisch  „geregelt“  wurden
Hier konfrontiert uns Castorf mit einer Absurdität, die man
schlichtweg nicht aushält.

Buhruf-Orkane  für  die  Regie,  unwesentlich  gemildert  durch
lauen  Beifall  für  die  Dar-  steller.  Die  Zuschauer,  die
durchgehalten haben, sind zugleich erschöpft und aufgebracht.
Kein gutes Klima zum Nachdenken.

Termine: Hamburg (Schauspielhaus): 2., 4. Mai (Karten: 040/24
87 13) / Berlin (Volksbühne): 27. April.

Die Unlust der Theatermacher
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am  eigenen  Handwerk  –
Regisseure  Langhoff,  Castorf
und  Haußmann  schimpfen
drauflos
geschrieben von Bernd Berke | 25. Januar 2022
Von Bernd Berke

Was ist nur mit den Regisseuren los? In den letzten Tagen
schimpfen sie wie die Rohrspatzen aufs Theater.

Den Anfang machte Matthias Langhoff, der nach Jahren in Paris
für eine Gastinszenierung nach Berlin zurückkehrte und dort
offenbar  einen  Kulturschock  erlitt.  Im  deutschen  Theater
langweile  er  sich  fast  immer,  barmt  Langhoff  im  „Zeit“-
Interview. ?

Erstarrte  Strukturen,  Cliquenwirtschaft,  überzogene
Kunstansprüche,  unter  denen  jede  Lebendigkeit  verschüttet
werde. So lautet, in den Grundzügen, seine Diagnose. Überhaupt
muss  man  das  ganze  Bühnenelend  offenbar  eher  medizinisch
betrachten. „Im Grunde ist Theatermachen ja eine Krankheit“,
meint Langhoff. Und das Zuschauen? Erst recht. „Ich glaube,
dass jeder, der mehr als zweimal im Jahr ins Theater geht,
irgendwie einen Defekt hat.“

Gleich morgen werden wir uns in Behandlung begeben. Doch zuvor
lassen  wir  uns  noch  einmal  aufs  wilde  Denken  von  Leander
Haußmann  und  Frank  Castorf  ein,  die  jüngst  bei  einer
Diskussion in Bochum (die WR berichtete) ins gleiche Horn
stießen. Der Berliner Volksbühnen-Chef Castorf geht nicht mehr
ins Theater, „weil ich mich dort nur noch langweile“, und
Bochums Noch-Intendant Haußmann findet, „dass nur noch Idioten
Theater machen dürfen“. Ähnlich wie Langhoff fühlt er sich im
Kino weitaus wohler.
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Nun gut. Die Theaterkrise dauert eh seit über 2000 Jahren an,
immer wieder wurde sie herbeigeredet, es hat wohl schon bei
den alten Griechen begonnen. Außerdem gibt’s derlei Überdruss
in  jedem  Beruf.  Der  Arbeiter  mosert  über  die  Fabrik,  der
Angestellte  übers  Büro,  der  Lehrer  über  die  Schule,  der
Journalist übers Rundfunk- oder Zeitungswesen. Doch meist tun
sie’s  unter  sich  und  behelligen  nicht  gleich  die
Öffentlichkeit  damit.

Dass  die  üble  Laune  einiger  Theatermacher  sich  zudem  in
pauschaler  Medien-  und  Publikumsschelte  entlädt,  macht  die
Sache gewiss nicht besser. Man stelle sich einmal vor, die
Bosse von VW, Opel, BMW oder Daimler hielten ihre Produkte für
langweilig  und  würden  dies  auch  lauthals  hinausposaunen.
Überhaupt: Autos zu bauen und zu fahren sei sowieso krankhaft,
deshalb solle man doch lieber gleich die Bahn nehmen.

Was würden wir denen noch abkaufen? Genau!

 

Nach  der  tierischen  Orgie
kommt Katzenjammer – Jelineks
„Raststätte oder sie machens
alle“  und  Christoph  Heins
„Randow“ bei den Stücketagen
geschrieben von Bernd Berke | 25. Januar 2022
Von Bernd Berke

Mülheim.  Welch  ein  Wechselbad  beim  20.  Mülheimer
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Dramatikerwettbewerb:  Nach  einer  wüsten  Bühnenorgie  mit
Elfriede Jelineks „Raststätte oder sie machens alle“ war – wie
zur Herabstimmung der Gemüter – Christoph Heins „Randow“ in
einer kreuzbraven Inszenierung zu sehen.

Zwischen hochfliegenden Freiheits-Träumen und den Niederungen
der Freizeit-Gesellschaft ist der Mensch längst vor die Hunde
gegangen, zumal als sexuelles Wesen. Das jedenfalls will uns
Elfriede Jelinek mit dem „Raststätten“-Stück eintrichtern.

In Mülheim gastierte ein Regie-Attentat aus den Reihen der
deutschen Theater-„Spaßguerilla“: Frank Castorfs Inszenierung
vom Deutschen Schauspielhaus in Hamburg. Castorf stampft den
feministisch  grundierten  und  rhetorisch  streckenweise
unangenehm pompösen Text in Grund und Boden. Am Schluß muß
sogar  eine  an  intimen  Stellen  aufgeregt  blinkende  und
wienerisch  schwadronierende  Kunst-Figur  herhalten,  die  der
Jelinek nachgebildet ist: die Autorin als Sexpuppe. Gemeiner
geht’s nimmer.

Castorf  hat  Frau  Jelinek  mal  als  eine  Art  „Krampfhenne“
bezeichnet (und sich dabei bedeutend drastischer ausgedrückt,
als  wir’s  hier  wiedergeben  mögen).  Er  mag  auch  ihren
„Raststätte“-Text  nicht.  Doch  indem  er  alles  zuschanden
reitet,  wird  er  dem  Ingrimm  der  Vorlage  auf  Umwegen
überraschend  gerecht.

Die Jelinek setzt zwei Ehepaare und groteske Randfiguren an
einer Autobahn-Raststätte aus. Die Frauen, die sonst bei ihren
Gatten spuren, wollen einmal die Sau rauslassen. Dazu haben
sie sich per Kontakt-Inserat mit einem Elch und einem Bär
verabredet.

Extremsport für das sexuelle Punktekonto

Nach vollzogenem Extremsport mit zwei bluttriefenden Burschen
heißt es lapidar: „Mit einem Tier auf dem Klo – das ist doch
schon was.“ Füllt sozusagen das Porno-Punktekonto. Doch im
Grunde  herrscht  Depression  nach  dem  Exzeß,  zumal  in  den



Kostümen sich ausgerechnet die Ehemänner verborgen haben.

Grundmuster  des  Textes,  der  hierin  geradezu  „katholisch“
anmutet: Tierhafte Triebabfuhr zieht stets tiefste Trauer nach
sich. Erst legen sie hündisch los, dann gibt es Katzenjammer.

Reichlich  rinnen  alle  Körpersäfte.  Zudem  wird  kübelweise
(künstlicher, aber täuschend echt wirkender) Kot auf Leiber
und Bühne geschmiert. Einige Zuschauer ließen sich tatsächlich
provozieren und riefen „Pfui !“ Den meisten kam derlei endlos
angehäufte Zumutung in der Summe freilich fade vor. Man sollte
diesem verquast-bemühten Stück keinen Preis angedeihen lassen.
Allerdings verdient es just eine solche Inszenierung.

Balsamisch ging’s hingegen bei Christoph Heins „Randow“ zu.
Der  erzählt  eine  ostdeutsche  Leidensgeschichte  mit  einem
Realismus auf Sparflamme. Der Text glimmt nur vor sich hin.
Eine Frau, die sich in der DDR-Bürgerbewegung engagiert hat,
will nun ihre Ruhe genießen und zieht sich zum Malen in ein
Natur-Idyll an der Grenze zu Polen zurück. Doch eine fatale
Koalition  aus  ehemaligen  Stasi-Leuten,  Rechtsradikalen  und
gierigen  „Wessis“  vertreibt  sie  aus  dem  vermeintlichen
Paradies.

Hein, dem wahrlich schon prägnantere Stücke geglückt sind als
diese wie mit Spinnweben durchwirkte Elegie, arrangiert seine
übergroße  Themenfülle  betulich,  wird  darin  allerdings  noch
übertroffen  von  der  unbeholfenen  Einrichtung  des  Dresdner
Staatstheaters.


