
Ruhrtriennale  will  Lust  auf
Zukunft wecken
geschrieben von Bernd Berke | 15. April 2024

Szene aus „Pferd frisst Hut“ nach Eugène Labiche mit
Musik von Herbert Grönemeyer. (Foto: © Thomas Aurin /
Theater Basel / Ruhrtriennale)

Man muss schon sehr tief in die jeweilige kreative Materie
eindringen,  um  solche  Kombinationen  und  Mischformen  zu
realisieren,  wie  es  auch  bei  der  kommenden  Ausgabe  der
Ruhrtriennale  wieder  geschehen  soll:  Unter  dem  neuen
Dreijahres-Intendanten,  dem  renommierten  belgischen
Theatermacher Ivo Van Hove (er amtiert bis 2026 im Revier),
sollen beispielsweise Lieder von Edvard Grieg inszenatorisch
mit Rock-Energie aufgeladen oder Chorwerke von Anton Bruckner
mit Songs der Isländerin Björk in elektrisierende Verbindung
gebracht  werden.  Da  horcht  man  doch  jetzt  schon  auf  und
wünscht gutes Gelingen!
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Ivo Van Hove, der bereits in früheren Triennale-Zyklen als
Gastregisseur fünf Inszenierungen beigesteuert hat (davon drei
unter  der  Intendanz  von  Johan  Simons),  erinnerte  sich  zu
Beginn  der  heutigen  Programm-Pressekonferenz  an  seine
künstlerischen Anfänge. Damals, in seinen frühen Zwanzigern,
habe er fast alles langweilig gefunden, was sich seinerzeit in
(belgischen) Theatern begab. Die nachhaltige Inspiration kam
dann  mit  Produktionen  in  verlassenen  Hallen  am  Hafen  von
Antwerpen – ein Szenario, wie es dann eben vergleichbar die
2002 begründete Ruhrtriennale in aufgelassenen Fabrikgebäuden
erschlossen hat. Insofern fühlt sich die neue Aufgabe für Van
Hove wie ein Heimkommen an.

Hauptrolle für Sandra Hüller

Ivo  Van  Hove,  der
neue Intendant der
Ruhrtriennale.
(Foto:  ©  Thomas
Berns)

Die Industriebauten sind denn auch bereits der wesentliche
Beitrag des Ruhrgebiets zur rund 17 Millionen Euro schweren
Triennale, die sich (verdichtet auf die Zeit vom 16. August
bis zum 15. September) 2024 auf die Städte Bochum, Duisburg
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und Essen konzentriert. Ansonsten spricht man liebend gern
Englisch  und  vergibt  auch  die  meisten  Produktionstitel  in
dieser Weltsprache, die eben immer noch nicht allen „Ruhris“
total  geläufig  sein  dürfte.  Es  beginnt  schon  mit  der
Eröffnungs-Inszenierung am 16. August, die Ivo Van Hove selbst
übernimmt:  „I  Want  Absolute  Beauty“  (Ich  will  absolute
Schönheit)  handelt  (nicht  nur)  von  weiblicher
Selbstverwirklichung und wird durch Songs von PJ Harvey in
Bewegung  gesetzt.  Van  Hove  stellt  eine  neue  Form  von
Musiktheater  in  Aussicht,  mit  der  er  auch  neues  Publikum
anlocken möchte. Die Hauptrolle spielt und singt die auch
international hochgelobte Sandra Hüller. Schon das ist ein
Signal erster Güte.

Auch  das  Motto  des  ganzen  Veranstaltungsreigens  lautet
Englisch:  „Longing  for  Tomorrow“  (etwa:  Sehnsucht  nach
Zukunft).  Noch  ein  Beispiel  für  die  vorherrschende
Anglophilie:  „The  Faggots  and  Their  Friends  Between
Revolutions“, ein Abend über queeres Selbstbewusstsein und die
sanfte Kraft der Gewaltlosigkeit. Um etwaige Missverständnisse
auszuräumen: „Faggot“ ist ein Slangwort für Schwule und hat
nichts mit einem ähnlich geschriebenen Musikinstrument zu tun.
Weitere Produktionen, die wir hier nicht weiter auffächern
können und wollen, nennen sich „One One One“, „Pump Into the
Future  Ball“  oder  auch  –  gedacht  für  unter  sechsjährige
Menschen – „Little Ears, Tiny Feet“…

Immerhin  ein  Titel  ist  französisch:  „Bérénice“,  1670
uraufgeführte  Tragödie  von  Jean  Racine,  kommt  als
Einpersonendrama zur Triennale. Es spielt ein Weltstar des
Theaters  und  Kinos,  nämlich  die  unvergleichliche  Isabelle
Huppert.



Isabelle Huppert als Racines Tragödiengestalt „Bérénice“
(Foto: © Alex Majoli)

Ganz ohne waltenden Zeitgeist geht es natürlich auch bei der
Triennale  nicht.  Da  wird  vielfach  schwarze  Geschichte
aufgerufen,  zudem  werden  queere  Identitäten  „sichtbar
gemacht“. Im breiten Themenspektrum finden überdies Natur und
Klima  ihre  gebührenden  Plätze.  Schließlich  sind  einige
Künstlerinnen  und  Künstler  aus  der  Ukraine  an  diversen
Projekten beteiligt.

„Slapstick-Operette“ mit Grönemeyers Musik

Die  hauptsächlichen  Schwerpunkte  liegen  auf  allerlei
Musiktheater-Mischungen  mit  mehr  oder  weniger  kühnen
Grenzüberschreitungen  zwischen  so  genannter  „E-Musik“  und
Rock. Eine ganz spezielle Darbietung rankt sich um 16 Songs
von  Herbert  Grönemeyer  (!).  Die  Chose  wird  als  „erstes
deutsches  Slapstick-Operetten-Musical“  angepriesen,  wobei
„Herbie“  gar  in  die  Nähe  eines  Rossini  gerückt  wird.  Die
turbulente Handlungs-Vorlage stammt jedenfalls vom Komödien-
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und  Farcenschreiber  Eugène  Labiche  und  heißt  „Ein
Florentinerhut“.  Der  Triennale-Titel  des  ziemlich  schräg
anmutenden Projekts lautet „Pferd frisst Hut“. Wohl bekomm’s.

Dermaßen vielfältig kommt die nächste Triennale-Ausgabe daher
(u.  a.  auch  mit   Tanzproduktionen,  Bildender  Kunst,
Autorenauftritten und Filmen), dass man sich möglichst die
Programmdetails  im  Internet-Auftritt  anschauen  oder  aber
gleich das Programmbuch besorgen sollte. Der Vorverkauf der
rund 40.000 Tickets hat unterdessen bereits heute (15. April)
begonnen. Wer zuerst kommt…

Ruhrtriennale: 16. August bis 15. September 2024 in Bochum,
Essen und Duisburg.

Kartenverkauf:

Ticket-Hotline: 0221/28 02 10 (Mo-Fr 8-20, Sa 9-18, So 10-16
Uhr) www.ruhrtriennale.de/de/tickets

Beunruhigend  kontemplativ:
„Kleine  Seelen“  nach  Louis
Couperus  bei  der
Ruhrtriennale
geschrieben von Rolf Dennemann | 15. April 2024
Die Ruhrtriennale 2017 ist zu Ende, wieder mal erfolgreich,
wieder mit guten Auslastungszahlen und viel Lob von allen
Seiten.  Der  turnusgemäß  scheidende  Intendant  Johan  Simons,
künftiger  Schauspielchef  in  Bochum,  hat  die  menschliche,
emotionale Dimension der Werke in den Vordergrund geschoben.
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Szenenbild  aus  „Kleine
Seelen“  (Foto:  Jan
Versweyfeld / Ruhrtriennale)

Die Industriekulissen sind nach wie vor Anziehungspunkt fürs
Publikum, nicht nur für das auswärtige. Es entsteht bei den
meisten Inszenierungen eine andere Nähe, eine andere Realität.
Es  muss  kein  Tempel  betreten  werden,  eher  ein  Raum  des
Erkenntnisgewinns.  So  war  es  auch  bei  der  Schauspiel-
Inszenierung „Kleine Seelen“ in der Maschinenhalle Zweckel in
Gladbeck.

Die Unzulänglichkeiten des Lebens

Zum dritten Mal wählt einer der bekanntesten Regisseure Der
Niederlande, Ivo van Hove, einen Roman des Schriftstellers
Louis Couperus als Vorlage für eine Inszenierung. „Die Bücher
der kleinen Seelen“ schrieb Couperus zwischen 1901 und 1903,
in der unruhigen Übergangszeit vom 19. zum 20. Jahrhundert. Es
geht um eine Familie, die sich in einem Haus außerhalb der
Stadt eingerichtet hat und daran verzweifelt.

Ihre  Lebenslinien  sind  anders  verlaufen  als  erhofft.  Sie
befinden sich alle in einem Dilemma mit sich selbst. Nun ist
dies keine muffige Replik auf die Zeit der Jahrhundertwende,
sondern  eine  immerzu  aktuelle  Auseinandersetzung  mit  dem
Leben, mit den Unzulänglichkeiten, den unerfüllten Wünschen.
In einem großen, fast leeren Raum auf einem riesigen grünen
Teppich spielen die Monologe und Dialoge zwischen Mann und
Frau, Vater und Sohn, Mutter und Anverwandten. Die Oma gehört
zum Mobiliar und fabuliert übers Wetter, den Wind.
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Verloren in der großen Welt

In  den  zwei  Stunden  geschieht  nicht  viel.  Es  ist  eher
beunruhigend kontemplativ. Man beobachtet missvergnüglich die
kaputten Seelen dieser „sozialen Gemeinschaft“. Dann und wann
scheinen Perspektiven auf, die das Leben doch noch zu einem
lebenswerten  machen  könnten,  aber  am  Ende  wird  es  nicht
funktionieren. Man ist gefangen. Die „kleinen Seelen“ sind
scheinbar in der großen Welt verloren.

Nur  die  Innenleben  spielen  eine  Rolle,  selbstbezogene
Menschenkinder  sind  zur  Beobachtung  freigegeben.  Die
niederländischen  Darsteller  von  der  Toneelgroep  Amsterdam
haben den starken Applaus verdient. Gut gelaunt geht niemand
nach Hause, aber nachdenklich.

Erstarrte  Last  verdrängter
Tat:  „Von  Dingen,  die
vorübergehen“  nach  einem
Roman von Louis Couperus bei
der Ruhrtriennale
geschrieben von Werner Häußner | 15. April 2024
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Gijs  Scholten  van  Aschat
(Takma) und Frieda Pittoors
(Grootmama  Ottilie),
erstarrt  in  Schuld  und
Schweigen.  Foto:  Jan
Versweyveld

Es gibt Dinge, die vorübergehen. Leidenschaften zum Beispiel,
oder  Begierden.  Für  einen  Moment  des  blinden  und  wilden
Habenwollens gab es zwanzig Jahre Gezänke und Geschrei, zieht
der hart und kalt gewordene Mann mit dem bezeichnenden Namen
Steyn de Weert (Robert de Hoog) die Bilanz seiner Ehe. Seine
Frau Ottilie gehört zu einer Familie, in der ein „Ding“ nicht
vorübergeht, sondern bedrohlich präsent bleibt: ein Mord aus
Leidenschaft,  begangen  vor  Jahrzehnten  im  fernen
Niederländisch-Indien.  Großmutter  Ottilie  hat  mit  ihrem
Geliebten Takma ihren Mann umgebracht. Doktor Roelofsz hat die
Untat gedeckt.

Ein Geheimnis, das die drei – inzwischen uralt geworden –
nicht in Ruhe lässt; ein Geheimnis, das keines ist: Am Ende
der  zweieinviertel  Stunden  bedrückenden  Spiels  wissen  wir,
dass es (fast) alle gekannt haben. Nur die Alten, die sterben
in der Illusion, mit dem „Ding“ alleine gewesen zu sein.

„Van oude mensen, de dingen die voorbij gaan“ heißt der Roman
von 1904, den Koen Tachelet für die Bühne bearbeitet und den
der  renommierte  belgische  Regisseur  Ivo  van  Hove  für  die
Ruhrtriennale inszeniert hat.

http://www.ruhrtriennale.de


Schon  im  letzten  Jahr  hat  Johan  Simons,  Intendant  der
Triennale bis 2017, von dem Team um van Hove einen Roman des
Niederländers Louis Couperus auf die Bühne bringen lassen: „De
stille kracht“ („Die stille Kraft“), eine Studie über das
Unergründliche im Menschen, das sich in der Konfrontation von
unvereinbaren Kulturen und in dunklen Verbrechen offenbart.

„Von alten Menschen, den Dingen, die vorübergehen“ ist ein
Schlüsselwerk  Couperus‘,  der  zu  den  wichtigsten
Schriftstellern der Niederlande gehört. Leider ist das Werk
auf Deutsch nicht mehr erhältlich; die letzte Ausgabe erschien
1985. Und es ist bedauerlich und ein wenig verwunderlich, dass
kein  Verlag  den  Impuls  der  letztjährigen  Triennale
aufgegriffen und sich dem Schaffen von Couperus zugewandt hat
–  zumal  die  Buchmesse  dieses  Jahres  Flandern  und  die
Niederlande  zu  Gast  haben  wird.

Die Maschinenhalle der
ehemaligen  Zeche
Zweckel  in  Gladbeck,
Spielort  der
Ruhrtriennale  für
Louis  Couperus‘  „Die
Dinge,  die
vorübergehen“.  Foto:
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Werner Häußner

Nachlesen lässt sich also nur auf Niederländisch, und das ist
schade. Denn Ivo van Hoves Arbeit in der Maschinenhalle der
ehemaligen Zeche Zweckel in Gladbeck stellt Couperus als einen
Autor mit aktuellem Potenzial und zeitlos relevanten Themen
vor. Sicher geht es um das Altwerden, um das Ersterben der
Leidenschaft, um die unbändige Kraft nicht zu bezwingender
Triebe, um eine schonungslose Analyse der Familie als Ort des
Verschweigens,  der  Sprachlosigkeit,  der  Selbsttäuschung.  Es
geht  um  die  verdrängte  und  gerade  deshalb  machtvolle
Sexualität, die van Hove in zugespitzten Bildern vor Augen
führt: Die Umarmungen, die Küsse von Mutter Ottilie (Katelijne
Damen)  und  Sohn  Lot  haben  etwas  ungeniert  Sinnliches  und
Gieriges; die Kälte statuenhafter Dialoge sind so fröstelnd
unheimlich wie die unverhohlene Pädophilie von Ottilies Bruder
Anton, von Hugo Kolschijn mit der verzehrenden Unruhe, aber
auch  der  eisigen  Egozentrik  des  finsteren  Begehrens
verkörpert.

Ivo van Hoves konzentrierter
Inszenierungsstil  schafft
auf  der  Bühne  von  Jan
Versweyveld  dichte,
atmosphärisch  faszinierende
Bilder.  Foto:  Jan
Versweyveld

Aber es geht auch um die Folgen einer Tat, die sich mit



biblischer Wucht bis in die Enkelgeneration auswirkt. Couperus
ist kein Moralist, er stellt – wie das alttestamentliche Wort
von den Wirkungen der Sünden der Väter – den Zusammenhang
fest. Aber der erstickt das Leben, nimmt die Freude und die
Leichtigkeit des Seins. Eine Last, der die jungen Leute auch
durch Flucht in den Süden nicht entkommen. Und die Momente
entfesselten  sexuellen  Begehrens  wirken  weder  frei  noch
beglückend – sie schnaufen unter Zwang und Druck.

Jan Versweyfeld schafft das Paradoxe, die weite Spielfläche
der riesigen, denkmalgeschützten elektrischen Kraftzentrale in
ein  bedrückendes  Gefängnis  zu  verwandeln:  Figuren  in
hochgeschlossenem,  calvinistischem  Schwarz  (Kostüme:  An
D’Huys)  sitzen  auf  Stühlen  an  den  Rändern  einer  hell-
ockerfarbenen  Fläche,  die  sich  nach  hinten  in  einer
Spiegelwand  verliert.  Dort  gehen  Uhren  ihrem  gleichförmig
mechanischem  Tagwerk  nach:  Ihr  unerschütterliches  Ticken  –
Harry de Wit greift es in seiner unheimlich ausdrucksstarken
Musik auf – endet erst mit dem Tod der Großmutter. Auch wenn
das „Ding“ dann vorüber ist: die Menschen, die immer wieder
wie  ein  Leichenzug  die  Fläche  beschreiten,  wirken  nicht
entlastet; die Protagonisten des Epilogs bilden stehend ein
Kreuz. Und Lot, der den Namen des Überlebenden des Infernos
von Sodom und Gomorrha trägt, bleibt alleine zurück, in Angst
vor Alter und Endlichkeit. Unfähig, das Neue zu „umarmen“, das
sich ankündigt, versinkt er in undurchdringlich weißem Nebel.

Kein Fünkchen Hoffnung? Doch – und die formuliert Couperus
religiös: Die Alten räsonieren in ihren quälenden Dialogen
über Schuld und Strafe, über Gott und Vergebung. Eine Ahnung
von  Barmherzigkeit  haben  sie  nicht.  Aber  die  Großmutter
Ottilie bittet am Ende ihre Tochter Thérèse (Celia Nufaar),
ihr zu zeigen, wie man betet. „Ich habe es vergessen“, sagt
sie. Und die Tochter, die, als sie dreißig Jahre vorher von
dem Mord erfahren hatte, alle sexuelle Sinnlichkeit mit Hass
belegt  und  sich  ins  stellvertretende  Gebet  vergraben  hat,
stellt mit Genugtuung fest: Ihre Mutter ist mit gefalteten



Händen gestorben. Hoffnung auf Heilung, auf Versöhnung bei
Gott? Sie klingt zumindest an.

Dass dieses Plädoyer für die Aktualität und die Gedankentiefe
von Louis Couperus erneut so grandios gelingt, ist Ivo van
Hoves mätzchenfreier, konzentrierter Regie zu verdanken, den
bedachtsamen  choreografierten  Ensembles  (Koen  Augustijnen),
vor  allem  aber  der  großen  Klasse  der  Darsteller  der
Toneelgroep  Amsterdam:  Schon  der  Klang  der  Rede  –  das
Niederländische  wird  in  Übertiteln  übersetzt  –  ist  ein
Erlebnis. Momente höchster emotionaler Anspannung werden ohne
Druck  entwickelt.  Die  klare  Artikulation,  der  ungezwungene
Sprachfluss,  die  differenzierte  Dramaturgie  von  Tempo  und
Dynamik machen schmerzhaft bewusst, wie viele Schlampereien
sich  in  die  am  deutschen  Schauspiel  üblich  gewordene
verschliffene  Sprache  eingeschlichen  haben.

Van  Hove  lässt  seinen  Menschen  auf  der  Bühne  viel  Raum,
entlässt sie aber nicht aus der Disziplin einer auch in der
Zuspitzung kontrollierten Aktion. Gijs Scholten van Aschat ist
der unter der quälenden Last der verdrängten Tat erstarrte
Emile Takma; Frieda Pittoors als Großmutter Ottilie erzeugt
Gänsehaut-Momente,  wenn  das  „Ding“  im  Zimmereck  vor  ihrem
geistige Auge aufsteigt. Sie zeigt ihre Klasse aber nicht nur
in den spitzen Staccati ihrer Schreie, sondern mehr noch, wenn
ihre bitteren Monologe von Schuld und Strafe in den Griff
knöcherner Angst geraten.

Aus Greidanus (Lot) und Abke Haring (Elly) spielen mit Passion
das  junge  Paar,  dessen  Beziehung  keine  Zukunft  hat.  Hans
Kesting (Harold) und Bart Slegers (Daan), Jip van den Dool
(Hugh),  Janni  Goslinga  (Anna)  und  Maria  Kraakman  (Ina)
entwickeln  in  unprätentiösem  Spiel  scharf  gezeichnete
Charaktere;  Fred  Goessens  macht  aus  Doktor  Roelofsz  einen
Menschen,  den  sechzig  Jahre  verbissenes  Schweigen  ruiniert
haben, der aber, als er sich einen Augenblick lang entdeckt
fühlt, noch einmal den Habitus eines gefährlichen Gewalttäters
aufblitzen lässt. Der wiederentdeckte Louis Couperus hat nicht



nur dank der konturscharfen Handschrift von Ivo van Hove zu
einem  Höhepunkt  der  am  24.  September  zu  Ende  gehenden
Ruhrtriennale geführt. Der letzte Teil der Couperus-Trilogie
im nächsten Jahr darf mit Spannung erwartet werden.

Weitere  Vorstellungen  am  23.  und  24.  September.
www.ruhrtriennale.de

Triennale-Nachlese:  „Die
stille  Kraft“  des
Niederländers  Louis  Couperus
in Essen
geschrieben von Werner Häußner | 15. April 2024

Europa-Dämmerung:  Kokerei
Zollverein  in  Essen,
Schauplatz  der  Triennale-
Aufführung  von  Louis
Couperus‘  „Die  stille
Kraft“. Foto: Werner Häußner
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Das  Wasser,  dieses  unheimliche  Wasser,  diese  kraftvolle,
unausweichliche Urgewalt: Zu Beginn der Aufführung ist die
Grenze zwischen Trocken und Nass exakt über die Bühne gezogen;
genau an der Trennlinie spielt jemand Klavier. Doch wenn das
geregelte Leben zerbricht, stürmt das Wasser die Bühne, tobt
sich in einem Gewitter aus, lässt die Planken aus Tropenholz
dampfen, dünstet aus den Ritzen und hüllt die Welt in Nebel.

Ein  Bild,  das  nicht  die  Atmosphäre  des  Monsunregens  in
Indonesien – dem Schauplatz von Louis Couperus‘ „Die stille
Kraft“ – illustrieren will, sondern das als große Metapher die
Bühnen-Einrichtung  von  Jan  Versweyveld  im  Salzlager  der
Kokerei  Zollverein  in  Essen  dominiert.  Das  Wasser,  ein
naturhafter Akteur, der für das Unbewusste ebenso stehen kann
wie für die unheimlichen, unaufhaltsamen Dynamiken, die in dem
Schauspiel nach dem Roman des niederländischen Autors Krisis
und Katastrophe hervorrufen.

„Die stille Kraft“ gehört zu den letzten Produktionen der
ersten  Triennale  von  Johan  Simons.  Ein  vergessener  Stoff,
geschrieben im Jahr 1900 von einem damaligen Erfolgsautor, der
wie Thomas Mann in Deutschland in großen Romanen den Zerfall
der bürgerlichen Kultur und Familie in Augenschein nimmt.

„De stille Kracht“ spielt zwar in Indonesien, thematisiert
aber ebenso die Brüchigkeit europäischer Lebenskonzepte wie
eine  Kolonialgeschichte  oder  den  „Clash“  unvereinbarer
Kulturen. Das Unbehagen an der ach so dauerhaft scheinenden,
sich selbst so sicheren Gesellschaft Europas wird greifbar im
Kontrast  zu  der  geheimnisvollen,  sich  nicht  rational
aussprechenden  asiatischen  Welt.

Der Ruhrtriennale ist zu danken, auf diesen Autor aufmerksam
gemacht zu haben, der in Deutschland ziemlich unbekannt ist.
„Die  stille  Kraft“  ist  1993  einmal  in  deutscher  Sprache
erschienen,  beim  Aufbau-Verlag,  aber  längst  nicht  mehr
erhältlich. Simons plant, auch 2016 und 2017 Bühnenadaptionen
von Romanen Couperus‘ zu spielen und leistet damit, was eine

http://denhaag.com/de/ort/9767/louis-couperus-museum


vornehmes Ziel der Triennale ist: den Blick zu weiten für
andere kulturelle Welten.

Es  würde  zu  kurz  greifen,  die  Geschichte  auf  einen
vermeintlich unvermeidbaren Konflikt westlicher und östlicher
Kulturen  zu  reduzieren,  so  reizvoll  das  unter  aktuellen
Vorzeichen auch wirken mag. Und Regisseur Ivo van Hove meidet
folglich allzu explizite Anspielungen, deutet nur in Kostümen
(An D’Huys) oder durch asiatisch geprägte Schauspieler den
„exotischen“  Aspekt  an.  Denn  tatsächlich  geht  es  um  das
Scheitern  eines  europäischen  Rationalismus,  der  heute  zum
ökonomisch-pragmatischen Utilitarismus degeneriert ist.

Der Unterschied wuchert in der Seele

Der  Protagonist  Otto  von  Oudijck,  Kolonialverwalter  der
(erfundenen)  Region  Labuwangi  auf  Java,  verbindet
positivistisches Denken mit einer protestantischen Ethik, die
das Wohl der Menschen will, es aber auf „vernünftige“ Aspekte
reduziert:  Als  die  Eingeborenen  einen  Brunnen  mit  einem
Opferfest einweihen wollen, verweigert er die Zustimmung, weil
er ein Ritual einige Wochen nach Inbetriebnahme für sinnlos
erachtet.

Gijs  Scholten  van  Aschat  gibt  diesem  Mann,  der  sich  im
zufriedenen Mittelmaß eingerichtet hat, keine unsympathischen
Züge, im Gegenteil: Er will das Beste für Land und Leute, aber
er sieht und hört nicht, was sich außerhalb seines rational
abgesteckten Horizonts zusammenbraut. Wir sehen ihn, wie er
vor seinem Schreibstuhl kniet, wie er seine Akten aus dem
Wasser zieht, wie er versucht, sich mit den Kladden gegen den
Regen zu schützen. Noch am Ende, als er von der „stillen
Kraft“ überwältigt, in einem einheimischen Dorf lebt, versucht
er, das Wasser zu bändigen, zu ordnen: Er gießt es in Gefäße,
die er in einer exakt geraden Linie voreinander setzt. Ein
wunderbares Bild des Scheiterns – und des inneren Vorbehalts.

Louis Couperus‘ „Die stille Kraft“ – und das ist, zumindest in



dieser klugen Einrichtung Peter van Kraaijs für die Bühne, ein
Vorzug – verteilt keine Moralwerte, urteilt nicht, lässt seine
Menschen in einer Ambivalenz, die auch tragische Züge ihres
Unvermögens nicht verdeckt. Leonie van Oudijck etwa, die Frau
des  wackeren  Kolonialbeamten,  glüht  in  der  wunderbaren
Darstellung durch Halina Reijn vor sexueller Gier, lebt sie
ungeniert und schrankenlos aus mit ihrem Stiefsohn Theo und
dem dunkel-geheimnisvollen Halbindonesier Addy de Luce. Aber
in  dem  Moment,  in  dem  ihr  Mann  die  javanische  Prinzessin
(formvollendet: Marieke Heebink) demütigt, weil er „dem Recht“
zum Sieg verhelfen, die „Ordnung“ bewahren will, appelliert
sie  voll  Menschlichkeit  und  Anteilnahme  an  seine
Barmherzigkeit  –  vergeblich.

Mag sein, dass Couperus nur einen Weg sah, den „in der Seele
wuchernden Unterschied“ zwischen Europäern und Einheimischen
zu überwinden – den einer intimen Begegnung. in den Kindern
aus  beiden  Kulturen  ließe  sich  so  etwas  wie  Hoffnung
festmachen. Aber sie werden verachtet und verleugnet: Auf den
sinnlichen  Addy  (Mingus  Dagelet)  werden  alle  Vorurteile
projiziert; der illegitime Sohn Oudijcks wird totgeschwiegen.
Als  der  blonde,  „reinblütige“  Theo  von  seinem  Halbbruder
erfährt, führt seine Rebellion zum finalen Umsturz: Er wirft
den Stuhl um, an dem sein Vater sich festgehalten hat, das
Instrument der Weltordnung und des Realitätsverlustes. Jip van
den Dool spielt in dieser Szene bravourös die mühsam im Zaum
gehaltene innere Wut des jungen Mannes, die sich nun endlich
Bahn brechen kann.

Die Jugend macht die Heuchelei und die Verdrängungsspiele der
Alten nicht mehr mit – auch das ein Krisensymptom. Ein anderes
manifestiert sich in der Sekretärin von Oudijck, Eva Eldersma.
Maria Kraakman verkörpert eine gebildete Frau, die den Abgrund
spürt. Sie fühlt „die Kraft, die gegen die ganze Westlichkeit
vorgeht“. Sie registriert, wie hohl die europäische Kultur an
der Schwelle des Ersten Weltkriegs tönt: „Das Kunstgetue ist
eine Seuche ….“. Dem Fremden, Unwirklichen, das mit Mücken,



Termiten und Kakerlaken das westliche Gebäude unterminiert,
hat sie nichts entgegenzusetzen.

Eine pessimistische Sicht, die sich im 20. Jahrhundert und bis
heute bitter bewahrheiten sollte. Eva wird das Land verlassen,
hin zu europäischen Zielen, die eher in Träumen und Visionen
einer dynamischen Kultur eine Rolle spielen – wie Paris. Dass
sie  zum  Abschied  den  „Feuerzauber“  aus  Wagners  „Walküre“
spielt, ist bezeichnend: Die „Götterdämmerung“ wird nicht auf
sich warten lassen.

So wird Peter van Kraaijs Couperus-Adaption zu einer bitteren
Bestandsaufnahme,  die  aber  auch  als  Appell  gelesen  werden
kann: Ein Appell zur europäischen Selbstbesinnung und für ein
Reinforcement europäischen Selbstbewusstseins. Simons ist mit
dieser  Produktion  der  Toneelgroep  Amsterdam,  die  noch  bis
Februar 2016 in Amsterdam und bei einem Gastspiel in Antwerpen
zu sehen ist, eine wichtige Entdeckung gelungen. Ein gutes
Zeichen für die beiden nächsten Jahre.

http://tga.nl/voorstellingen/de-stille-kracht/speellijst

