
Wie  das  Theater  das  Leben
abgrast – Pirandellos „Sechs
Personen suchen einen Autor“
in Bochum
geschrieben von Bernd Berke | 15. April 2000
Von Bernd Berke

Bochum. Wundersamer Raum: Eine Treppe führt bis in die tiefste
Bühnentiefe.  Und  nicht  nur  der  eine  übliche  rote  Vorhang
öffnet sich zum Zuschauerraum hin, sondern es wallen drei
weitere:  vorn,  in  der  Mitte  und  ganz  hinten.  In  Dimiter
Gotscheffs  Bochumer  Inszenierung  ist  dies  der  sinnfällige
Illusions-Ort  für  Luigi  Pirandellos  Stück  „Sechs  Personen
suchen  einen  Autor“;  ein  Ort,  der  den  irritierend  vielen
Ebenen des Textes ideal entspricht.

Das 1921 entstandene Stück, von heute aus betrachtet gleichsam
ein Leitfossil avantgardistischer Dramatik, stellt die Mittel
des Theaters infrage, allerdings nicht trocken theoretisch,
sondern eben durchaus „theatralisch“ und handlungssatt.

Besagte sechs Personen (Vater. Mutter, Stieftochter und drei
weitere Kinder) platzen aus dem vermeintlich „realen“ Leben,
das ja vom schmerzlich vermissten Autor erfunden wurde, mitten
in eine Theaterprobe hinein. Der Vater (Heiner Stadelmann)
verlangt, dass sich ihrer aller Schicksal (der böse Bann eines
inzestuösen Familien-Skandals) auf der Bühne verwirklichen und
klärend vollziehen soll.

Der Regisseur und die Schauspieler schwanken zwischen Hohn und
Verwirrung. Dann aber versuchen sie, das Leben nachzuahmen –
ein unmögliches Unterfangen, wie sich zeigt. Am Ende weiß man,
wie zeichen- und skizzenhaft Theater die Realität notgedrungen
abbildet.  Doch  auch  dem  sogenannten  wirklichen  Leben  und
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seinen Maskierungen traut man nicht mehr so recht. Ist denn
alles nur Trug?

Bemerkenswertes Gefühl für den Raum

Diese  Schauspieler-Schar  ist  aber  auch  gar  verkünstelt,
verzärtelt, überaus geziert und lebensfern ins eigene Metier
eingesponnen. Wie wollen sie das Leben begreifen? Lächerlich
eifrig  sind  sie  ihrem  Regisseur  (vom  „Betrieb“  genervt:
Matthias Leja) allzeit zu Diensten. Wie groteske Figurinen
stolzieren und staksen sie einher. Obgleich grundsätzlich von
Ernst  getragen,  hat  die  Aufführung  nicht  nur  hier  ihre
komischen Momente.

Im eingangs erwähnten Bühnenbild von Achim Römer entwickelt
die Inszenierung zudem ein bemerkenswert differenziertes Raum-
Gefühl. Bestimmt kann Dimiter Gotscheff für jede Sequenz, ja
für jede jede Sekunde schlüssig begründen, warum die Figuren-
Gruppen  so  und  nicht  anders  stehen,  warum  sie  sich  hier
miteinander mischen, dort aber auf Distanz zueinander gehen.
Schon dies, für sich genommen, ist ein ästhetischer Genuss.
Und man erlebt eine durchweg lobenswerte Ensemble-Leistung,
aus der – mit ihrer unerhörten Präsenz – allenfalls Henriette
Thieme als Mutter noch ein Stückchen heraus ragt.

Ein Kitzel in der Magengrube

Ein Abend, der zum Nachdenken übers Theater zwingt: Er handelt
davon, wie die Bühne das Leben aussaugt oder sozusagen restlos
abgrast; wie sie das Chaos der oft schmutzigen Realität in ach
so  reine  Kunstanstrengung  überführt,  ja,  wie  sie  sich  am
Leiden weidet. „Großartig“, ruft der sonst so übersättigte
Regisseur  immer  dann  ganz  verzückt,  wenn  besonders
bühnenträchtig gelitten wird. Was zählt da noch die Wahrheit,
wenn man den grellen Effekt haben kann?

In  einer  grandiosen  Szene  holt  Gotscheff  das  Chaos  des
ungestalteten  Lebens  auf  die  Bühne.  Tatsächlich:  Plötzlich
gerät die ganze Szenerie gleichsam ins Rutschen und stürzt in



eine kakophon untermalte, allgemeine Verwirrung hinein. Der
Zusammenprall  von  Kunst  und  Leben  erzeugt  einen  irren,
ratlosen Taumel. Diese Idee überzeugt ebenso wie die fragilen,
geradezu gläsernen Momente der Inszenierung, in denen man all
die  Untiefen  zwischen  Sein  und  Schein  als  Kitzel  in  der
Magengrube zu spüren meint.

Termine: 15. April, 8., 9., 17. bis 21. Mai tägl. Karten:
0234/ 3333-111.

Zerrüttung und Wahn – einst
und jetzt / Uwe Dag Berlin
inszeniert  Hauptmanns
„Einsame Menschen“ in Bochum
geschrieben von Bernd Berke | 15. April 2000
Von Bernd Berke

Bochum. Was tun diese drei Frauen denn bloß? Sie schlagen um
sich,  als  wollten  sie  ungute  Träume  wie  lästige  Insekten
verscheuchen, dann reden sie wirr verhuscht aneinander vorbei,
beziehungslos  vor  sich  hin.  Das  soll  also  der  Beginn  von
Gerhart Hauptmanns Stück „Einsame Menschen“ (1890) sein? In
Bochum, wo jetzt Uwe Dag Berlin das Drama inszenierte, glaubt
man’s anfangs kaum.

Geräumiges Landhaus am Müggelsee bei Berlin. Hierhin hat sich
der Philosoph Johannes Vockerat (Martin Olbertz) samt Gattin
Käthe  (Annika  Kuhl)  und  Baby  zurückgezogen,  um  sein
denkerisches Werk zu verrichten. „Sich einmummeln“ nennt die
biedere Käthe das – in eher schaurigem als wohligem Vorgefühl.
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Und es wird ja auch nichts draus. Kaum taucht die Studentin
Anna (Annemarie Knaak-Tiefenbacher) als Gast des Hauses auf,
ist die Ruhe hin, und das Herz wird schwer. Johannes verliebt
sich, sozusagen erst in ihren freien Geist, dann überhaupt in
die  Frau.  Der  Rest  ist  schlimmste  Familien-Zerrüttung,
Selbstmord, Wahnsinn.

Am Anfang toben und tollen sie durch den Text

In Bochum taumeln diese Menschen oft in größtmöglicher Distanz
dahin. Manchmal brauchen sie gar Ferngläser, um die anderen
noch  wahrzunehmen.  Furchtbar  vereinzelte  Leute  eben.  Wenn
gegen  Schluß  des  langen  Abends  ein  Titel  der  Gruppe  „Ton
Steine  Scherben“  („Alles,  was  uns  fehlt  /  Ist  die
Solidarität“) aus den Lautsprechern dröhnt, so klingt das wie
bittere Wahrheit, trostloser Hohn und hohle Phrase zugleich.

Ein gar finsteres und sprachlich schroffes Stück, das freilich
in  Bochum  zunächst  hell  bis  grell  aufleuchtet.  Vor  roten
Tapeten,  zwischen  umgestürzten  Stühlen  und  unterm
bezeichnenden  Bildnis  zweier  Wissenschafts-Patriarchen
(Bühnenbild:  Hamster  Damm)  werden  weite  Teile  der  ersten
Hälfte verjuxt, man tobt und tollt durch den Text.

Mit manisch wiederholten Gesten, von denen sie ganz beherrscht
werden,  stürmen  die  Figuren  nach  und  nach  die  Bühne.  Sie
brüllen  sich  was  von  den  Seelen.  Groteske  Witzfiguren.
Hauptmann, so fürchtet man, wird zum Gaglieferanten fürs frei
improvisierende  Slapstick-Theater  degradiert.  Sehen  und
staunen im Kicher-Kabinett, vor allem die Manner sind ziemlich
gaga: Der alkoholgierige Pastor (Heiner Stadelmann) würgt am
Hals einer Weinflasche, die er zu tief in den Mund eingeführt
hat.

Fein gesponnenes Verhältnis des Stoffs zu unserer Gegenwart

Johannes‘ Vater schnarrt immer mechanisch „Tja-Tja“ und ist so
wenig bei Sinnen wie sein grüblerischer Sohn, der sich auch
schon mal jaulend in den Teppich einwickelt.



Mag sein, daß es bei all dem mächtigen Proben Spaß gegeben
hat,  dessen  Reste  zur  Premiere  nur  noch  nicht  ganz
abgeschüttelt sind. Denn es entwickelt sich ja ganz anders.
Die dreieinhalbstündige Inszenierung ergeht sich zunehmend in
leiseren Momenten; sie spürt nun, da der Trubel gemindert ist,
wirklich aufmerksam dem Schmerz der Personen nach und gewinnt
frappierend an Nuancenreichtum. Und zwar auf zeitgemäße Weise:
Aufgefächert  werden  nicht  nur  die  Leiden  der  Eifersucht,
sondern auch gesellschaftliche Zwänge („Frauenfrage“, wie man
seinerzeit sagte).

Man merkt durchaus, daß der Text mittlerweile historisch ist,
aber  die  Inszenierung  legt  –  aufs  Ganze  gesehen  –  recht
behutsam Schichten neueren Erlebens darüber. Ohne Jahrzehnte
des Selbsterfahrungs-Kults, politischer Revolten oder auch die
Tics  der  Computer-Generation  wäre  sie  so  nicht  denkbar.
Respekt vor dem Ensemble, das mehrere zeitliche Ebenen und
Gefühlslagen sinnfällig überblenden kann!

Und  so  wird  Hauptmanns  letztlich  doch  nicht  verkaspert,
sondern  in  ein  fein  gesponnenes  Verhältnis  zu  unserer
Gegenwart gesetzt. Manche sagen, daß Theater genau dazu da
seien. Der frenetische Beifall prasselte lang.

Termine: 5., 18., 23. und 26. Dezember. Karten: 0234/3333-111.

Wer  die  Faust  des  Würgers
küßt  –  Dimiter  Gotscheff
inszeniert Pinters „Asche zu
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Asche“ in Bochum
geschrieben von Bernd Berke | 15. April 2000
Von Bernd Berke

Bochum. „Wenn Gott tot ist, ist alles erlaubt“, hat der von
Verweltlichung angewiderte Dostojewski einmal geschrieben. Der
britische  Dramatiker  Harold  Pinter  sieht  die  Sache  etwas
anders: In einer gottlosen Welt, so Pinter in seinem Stück
„Asche zu Asche“, sterbe die Fußballkunst aus. Wieso dies?

Dann werde England gegen Brasilien vor völlig leeren Rängen im
Wembley-Stadion spielen. In solch gespenstischer Stille werde
das Match ewig dauern, es werde immerzu Nachspielzeit geben
und  trotzdem  beim  torlosen  Unentschieden  bleiben.  Wahrlich
eine schreckliche Vision vom unaufhörlichen Ende der Historie…

Dimiter  Gotscheff  hat  Pinters  Zweipersonendrama  jetzt  in
Bochum inszeniert, und irgendwie geht auch diese Partie 0:0
aus. Ein Kern ist die Schilderung jenes sadomasochistischen
Erlebnisses durch Rebecca (Henriette Thimig): Ein Mann habe
sie einst gezwungen, seine geballte Faust zu küssen, mit der
anderen  Hand  habe  er  sie  gewürgt.  Noch  wenn  Rebecça  dies
erzählt, mischen sich Todesangst und Geschlechtslust in ihrem
Mienenspiel.  Ihre  Stimme  schwankt  derweil  zwischen  Party-
Tonfall und dem Herauswürgen eines Traumas.

Der ominöse Mann, so sagt sie weiter, sei eine Art Reise-
Führer  gewesen,  aber  auch  ein  gefürchteter  Fabrikdirektor.
„Führer“ also, Fabrikant des Todes? So unabweisbar mächtig sei
er gewesen, daß auf sein schlimmes Geheiß Tausende wie die
Lemminge ins Meer gesprungen seien und Frauen ihm ihre Babys
ausgehändigt hätten. Doch wer er wirklich war, wann und warum
er die Frau drangsaliert hat, erfahren wir nicht. Auch Devlin
(Heiner Stadelmann) bringt es nicht heraus. Ja, man fragt sich
sogar, ob er vielleicht selbst jener Mann sei.

Leiden an der Welt in Zeitlupe
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Das etwa einstündige Stück über den furchtbaren Sog der Macht
spielt  möglicherweise  auf  Handlanger  der  Diktatur  an,
vielleicht auf KZ-Kommandanten. Pinter hat es verfaßt, als er
die  Biographie  des  Hitler-Architekten  Albert  Speer  gelesen
hatte. Doch gewiß ist nichts, und so spürt man denn auch ein
eher ort- und zielloses Weh.

Ein Brocken fürs Theater ist es allemal. Gotscheff läßt das
umfassende Rätsel bedrohlich aufragen und richtet schmerzlich
insistierende  Blicke  aufs  minimale  Geschehen.  Viele  Szenen
schnurren wie in Zeitlupe ab. Das wirkt geradezu feierlich.
Man  könnte  sich  dieses  Stück  anders  (z.  B.  leichthin
verplappert)  vorstellen.

Zu Beginn verdämmert das Licht im Zuschauerraum nur zögerlich,
die Musik (Willi Kellers) verzerrt sich ganz allmählich. Es
ist, als gleite man auf einer schiefen Bahn ins Stück hinein.
Alsbald leuchtet im Hintergrund eine Art Hecken-Labyrinth auf,
in dem Gevatter Tod unendlich langsam wandelt. Am Schluß wird
dieser heimliche Herr des Verfahrens wiederkehren.

Zwischendurch vollziehen sich surreale Licht-Erscheinungen, in
denen sich Rebecca seltsam verfängt. Sie und Devlin stürzen in
„Zeitlöcher“, in denen sie verdammt zu sein scheinen, alles zu
wiederholen.

Wie Musik, Licht und Darsteller diese irreale Atmosphäre und
eine Ahnung des Un-Faßbaren heraufbeschwören, das ist schon
faszinierend. Manchmal wirkt dieses Duo, das vielfach durch
die  verbalen  (Un)-Tiefen  des  Banalen  watet,  wie  die
pechschwarze Version eines Loriot-Ehepaares. Komik am Saum des
Todes.

Termine: 22. und 31. Okt., 21. Nov. Karten: 0234/3333-111.

 



Ein  deutscher  Alptraum  –
Heiner Müllers „Germania 3 –
Gespenster am Toten Mann“ in
Bochum uraufgeführt
geschrieben von Bernd Berke | 15. April 2000
Von Bernd Berke

Bochum. „Mach’s leicht!“ soll der Dramatiker Heiner Müller
(1929-1995)  dem  Regisseur  Leander  Haußmann  geraten  haben.
Haußmann war schon zu Lebzeiten Müllers ausersehen, dessen
Stück „Germania 3 – Gespenster am Toten Mann“ in Bochum zur
ersten  Bühnengeburt  zu  verhelfen.  Nun  hat  der  gewaltige,
ungeheuerliche Text das Scheinwerferlicht erblickt. Und siehe
da:  Er  birgt  unverhoffte  Spiellust,  zugleich  aber
unaufhörlichen  Schmerz.

Die alptraumartige Collage zur deutschen Historie erfaßt –
einem  reißenden  Strom  vergleichbar  –  Bruchstücke  der
germanischen  Sagenwelt  und  schwemmt  auf  ihrem  Weg  in  die
Gegenwart z.B. auch Wagner, Nietzsche, Hitler und Ulbricht mit
sich.  Heerschau  unter  den  Gespenstern  und  Untoten  der
Geschichte.  Und  so  viel  Mord,  daß  das  Blut  in  Bochum
gelegentlich  mit  der  Schöpfkelle  ausgeteilt  wird.  Absurde
Menschenopfer  allenthalben,  ob  in  Stalingrad  oder  an  der
deutschen Mauer. „Gott ist ein Virus“, der die der Welt schon
in den Griff bekommen werde, heißt es im zynischen Prolog.

Dreieinhalb Stunden Chaos

Ein bunter Harlekin (Steffen Schult) geleitet uns durch das
dreieinhalbstündige  Chaos.  Mal  mit  verzweifeltem  Witz,  mal
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kleinlaut verzagend. Haußmann hat sich – Müllers Ratschlag
folgend – nicht der Düsternis hingegeben, sondern den Text mit
einer  Unzahl  von  szenischen  EinfäIIen  geradezu  übersät.
Vielerlei  Spielformen  werden  in  diesem  Unter-Welttheater
erprobt.  Manche  Figuren  bewegen  sich  wie  mechanische
Marionetten  oder  agieren  in  verfremdender  Zeitlupe,  dann
wieder wird heftiger Theaterdonner oder auch unbändiger Unsinn
entfesselt.  Auch  wenn  es  im  Detail  noch  nicht  durchweg
„stimmt“:  So  muß  man  eine  solche  Collage  anpacken,  sie
verträgt es durchaus.

Mit Nebelmaschine, Schneekanone und höllischem Krach werden
wir  –  nach  einer  blutrünstigen  Ansprache  Josef  Stalins
(Gennadi Vengerov) – in den Zweiten Weltkrieg versetzt, die
nahezu  nackte  Bühne  ist  alsbald  ein  Schlachtfeld  mit
rieselndem  Schutt  und  raunenden  Geistern.  Bewegende
Bilderfolgen hat Haußmann für die spukhaften Verwandlungen und
das Gleiten geschichtlicher Zustände gefunden. Da mutiert der
kroatische SS-Mann von 1945 zum kroatischen Gastarbeiter anno
1960, oder die drei hinterbliebenen Frauen Bertolt Brechts zum
Hexentrio à la Shakespeares „Macbeth“.

Die  Sequenz  mit  den  resoluten  Brecht-„Witwen“  (Margit
Carstensen, Traute Hoess, Irene Christ) gehört, ebenso wie
eine abstruse DDR-Party der 50er Jahre, zu den Glanzpunkten.
Doch  stets  kann  solche  Komik  in  ihr  brutales  Gegenteil
umschlagen. Wenn etwa zum Brecht-Gedicht von den „finsteren
Zeiten“ plötzlich ein seltsames elektrisches Reptil über den
Bühnenboden schnürt, so ist dies grausiger, als man sagen
kann. Haußmann entkräftet das Vorurteil, er kaspere nur mit
dem Theater herum. „Mach’s leicht!“ Das hat er getan. Aber er
hat es sich nicht leicht gemacht.

Hitler säuselt eine jiddische Melodie

Gesungen wird viel. Auf der Ziehharmonika werden die Hymnen
von  BRD  und  DDR  intoniert,  der  besiegte  Hitler  (Heiner
Stadelmann) säuselt gar eine jiddische Melodie, später gibt es



„Kein Bier auf Hawaii“. Gipfel ist ein realsozialistisches
Traktoristenlied,  das  zum  Putzen  des  eisernen
„Schollenfressers“ ermuntert. An ihren Liedern sollt ihr sie
erkennen. Es klingt oft zum Verrücktwerden komisch…

Tags  darauf  wurde  Heiner  Müllers  1969  uraufgeführter
„Prometheus“ (Regie: Marold Langer-Philippsen)“ nachgereicht.
Man  mag  in  der  Anverwandlung  des  antiken  Mythos‘  dies
mitlesen: Kultur- und Lichtbringer Prometheus wird letztlich
von  einer  Staatsmacht  (Göttervater  Zeus)  an  den  Felsen
geschmiedet.

Prometheus (Steve Karier) steckt in einer kafkaesken Zwangs-
Apparatur, die karge Bühne mit metallischem Gerüst wirkt wie
eine  apokalyptische  Werkshalle.  Durch  die  dauernde
Gefangenschaft  der  Hauptperson  hat  das  Stück  einen  engen
Radius, man müßte also desto mehr auf die Sprache achtgeben.
Hier  aber  werden  die  Worte  der  ersten  halben  Stunde  mit
diktatorischem Gleichschritt buchstäblich zerstampft. Da mögen
sich – in wechselnden Rollen – Joana Schümer, Andreas Edelblut
und Samuel Zach noch so stilwillig mühen, die Sache ist damit
schon weitgehend hinüber.

Termine: „Germania 3″ am 30. Mai, 11., 16. und 26. Juni /
„Prometheus“ am 30. Mai, 8., 14. und 15. Juni. Karten: (0234)
3333-111.

„Dantons Tod“: Die Revolution
als Kasperltheater
geschrieben von Bernd Berke | 15. April 2000
Von Bernd Berke
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Wuppertal. „Dantons Tod“ ist von der ersten Szene an eine
Tatsache, die nur noch nicht ganz eingetreten ist.

Der ehedem revolutionäre Melancholiker verbirgt sich vor der
elenden Schreckensherrschaft Robespierres unter Julies weißem
Rock – und der ist schon ein symbolisches Leichentuch. Mit
Georg Büchners Stück, dessen Untertitel „Die Revolution frißt
ihre  Kinder“  lauten  könnte,  eröffnete  das  Wuppertaler
Schauspielhaus  die  neue  Spielzeit.

Von „Revolution“ ist nichts mehr zu spüren in Ulrich Greiffs
Inszenierung. Robespierres Guillotinen-Terror, im Namen einer
genußfeindlichen „Tugend“ rasend geworden, hat nicht nur die
politische Vernunft, sondern die ganze Realität ausgelöscht.
Simon (Holger Schamberg) hockt, dem Publikum zugewandt, wie
ein Shakespearscher Narr in seinem Souffleurkasten und pocht –
zum  Ersten,  zum  Zweiten,  zum  Letzten  –  die  Stationen  des
Unaufhaltsamen ab. Ausverkauf der Utopie.

Die Bühne (Einrichtung: Wolf Münzner) ist diagonal geteilt.
Vom  rechts  spielen  sich  die  traumwandlerischen  Szenen  aus
Dantons  Sphäre  ab,  hinten  links  gibt  ein  zweiter  Vorhang
sodann  den  Blick  aufs  „Volk  von  Paris“  frei.  Rund  160
Statisten  nennt  das  Programmheft.  Sie  haben  keinen  echten
Aktionsraum,  sondern  verharren  meist  auf  einer  riesigen
schwarzgrauen Treppe, die schräg in die Bühne hineinragt und
so beengend ist, wie das ganze Konzept dieser Aufführung.

Dieses Volk ist in erster Linie tumbes „Beifallsvieh“, die
Revolution ein Kasperltheater: Wer immer von den Führern „Seid
ihr  auf  meiner  Seite?“  ruft,  kann  alsbald  mit  einem
vielstimmigen  „Ja“  rechnen.

Alles nur Traum und Theater also. Und so erlebt man auch
Szenen  künstlicher  Erstarrung,  die  nur  hin  und  wieder
weiterrücken, um dann gleich wieder einzurasten. Triebkräfte
gibt es da nicht. Alles, was geschieht, „geschieht eben“.

Die Revolution ist längst keine mehr. Danton soll geopfert



werden, um das hungernde Volk noch einmal anzustacheln. Heiner
Stadelmann spielt den „Danton“ als schwerblütigen Fatalisten,
der  seinen  letzten  Antrieb,  die  Früchte  der  politischen
Umwälzung  genußreich  zu  verzehren,  freilich  nicht  recht
glaubhaft machen kann. Lebendig darf er nicht sein, nur kurze
Augenblicke des Aufloderns kann er zeigen. Eine schwierige
Rolle. Siegfried Maschek gibt Dantons Widersacher Robespierre
als vereinsamten Demagogen. Insgesamt bietet das Ensemble eine
geschlossene Leistung. Ohne schlimme Schwachpunkte, aber auch
ohne Szenen, die wirklich betroffen machen könnten. Trotzdem:
orkanartiger Beifall.

Büchners  „Woyzeck“  in
Wuppertal  –  Inszenierung
lässt vieles offen
geschrieben von Bernd Berke | 15. April 2000
Von Bernd Berke

Wuppertal. Mit Georg Büchners „Woyzeck“ ist das so eine Sache.
Seit  Generationen  streiten  sich  die  Philologen,  in  welche
Reihenfolge  die  Szenen  gehören  (wovon  u.  a.  abhängt,  ob
Woyzecks Gang ins Wasser als Selbstmord oder als Reinigung
anzusehen wäre), ja die Gelehrten sind sich noch nicht einmal
einig, ob es sich um ein „Fragment“ handelt oder ob die offene
Dramenform als in sich abgeschlossen zu gelten hat.

Wuppertals Bühnen haben sich in Gestalt des Regisseurs Ulrich
Greiff und seines Dramaturgen Lothar Schwab dafür entschieden,
die Sache nicht gar so ernst zu nehmen. Im Programmheft läßt
Schwab  durchblicken,  daß  man  die  Szenen  nahezu  beliebig
umstellen  könne,  was  während  der  Proben  auch  mehrfach
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geschehen  sei.

Und so läßt denn diese Inszenierung vieles offen. Sie umkreist
gleichsam ihre Hauptfigur (den nicht nur mit medizinischen
Versuchen geschundenen Franz Woyzeck), greift den oder jenen
roten  Faden  auf,  läßt  ihn  fallen,  faßt  an  anderer  Stelle
wieder  zu.  So  kommt  es,  daß  auch  die  Motivationen  sich
auffächern. Ist nun, so fragt man sich, Woyzeck das Opfer
sozialer Umstände oder seiner eigenen Seelenverwirrung oder
gar  der  allgemeinen  Unzuträglichkeit  menschlicher  Existenz?
Auch Ansätze, Woyzeck überhaupt nicht mehr als unbedarftes
Opfer,  sondern  als  messerscharf  denkenden  (und  träumenden)
Menschen darzustellen, sind vorhanden.

Manches  wirkt  umständlich.  Heftigst  werden  Kulissen
geschoben,  ja einmal rollt mitten in der Szene, die ganze
graue Silhouette einer Stadt weg. Den Protagonisten werden
zuweilen Laufleistungen abverlangt, die das Stück nicht um ein
Jota vorwärtsbringen. Und wenn ein wallendes Tuch, mit blutrot
verlaufendem  Fleck  besprenkelt,  zunächst  die  ganze  Bühne
bedeckt und sich wie ein wörtlich zu nehmendes „Verhängnis“
bläht,  sodann  aber  als  bodenlose  Rutschbahn  für  eine
Bühnenleiche  (die  von  Woyzeck  erstochene  Marie.  de  ihn
betrogen  hat)  dient,  dann  schlägt  Umständlichkeit  in
Abwegigkeit  und  unfreiwillige  Komik  um.

Eher  ablenkend  als  sinnerhellend  wird  auch  die  Figur  des
„Idioten Karl“ eingesetzt. Im Text nur mit wenigen Sätzen
ausgestattet, ist sie hier – das Haupt bandagiert – ständig
anwesend,  trinkt,  raucht  und  vollführt  pantomimische
Darstellungen.

Auf Heiner Stadelmann, der die Titelrolle spielt, lastet viel;
er entledigt sich seiner Aufgabe bemüht, wenn auch nicht immer
zureichend (sein Mord etwa wirkt wie ein Zufall, der auch
hätte unterbleiben können); Isabell Zeumer als „Marie“ tritt
gar  nicht  recht  in  Erscheinung.  Glanzpunkte  hingegen  im
grotesken Panoptikum rund um Woyzeck: Gerd Mayen als „Doktor“



liefert einen wahnsinnigen Wissenschaftler – immer hart am
Rande des Klischees, aber doch glückhaft daran vorbei. Heinz
Voss  als  Hauptmann  setzt  seine  Mittel  ökonomisch  ein  und
erzielt viel Wirkung. Für Wuppertaler Verhältnisse gab’s nur
mäßigen Beifall.


