
Mord  als  schrecklich
groteskes  Kinderspiel  –
Shakespeares  „Macbeth“  in
Bochum
geschrieben von Bernd Berke | 13. Mai 2023

Wenn’s zum Schwur kommt: „Macbeth“-Szene mit gezückten
Messern im Becken – mit (v. li.) Marina Galic, Jens
Harzer und Stefan Hunstein. (Foto: Armin Smailovic)

Hat  dieser  Mann,  Macbeth  heißt  er,  erst  einmal  den
grundsätzlichen  Entschluss  gefasst  und  einmal  einen  Mord
begangen, so tötet es sich hernach furchtbar leicht. Einfach
das  Messer  angesetzt  und  zugestochen.  Dann  wird  noch
demonstrativ  eine  Portion  Theaterblut  angerührt  und  über
Mörder  wie  Leiche  gegossen  –  und  fertig.  Gedanke  und  Tat
folgen dann immer schneller aufeinander. Es ist fast wie ein
Kinderspiel. Oder eben wie Theater.
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Intendant Johan Simons hat Shakespeares blutrünstiges Drama
„Macbeth“  auf  die  Bühne  des  Bochumer  Schauspielhauses
gebracht. Gar oft ist die Premiere verschoben worden, nahezu
gefühlte zwei Jahre lang (hab’s nicht eigens nachgerechnet),
gewiss nicht nur wegen der Corona-Pandemie. Nein, Simons und
sein Team haben offenkundig mit diesem kaum auszulotenden,
schwerlich auszuschöpfenden Stück gerungen, sie haben es wohl
noch und noch von immer wieder anderen Seiten her betrachtet,
um eine Form zu finden. Womöglich war es ein Prozess, der zur
Entschlackung und zu einer Art Minimalismus geführt hat. Es
ist nun, als wäre es ein Konzentrat geworden, das jedoch an
manchen Rändern leichthin in Anflüge von Clownerie „ausfranst“
und neben dem Schrecklichen auch das Groteske aufruft. Nun
gut, das Publikum will unterhalten und nicht nur entsetzt
werden. Trotzdem ist es – alles in allem – eine Inszenierung,
die einem nachgeht.

Den Text auf nur drei Figuren verteilt

Die Bühne (Nadja Sofie Eller) ist weitgehend leer, bis auf ein
gekacheltes Becken. Eine unwirtliche Welt. Ganz hinten findet
sich eine große Bild- und Videowand, die nur von Zeit zu Zeit
sichtbar  wird.  Gespielt  wird  die  Übersetzung  von  Angela
Schanelec  und  Jürgen  Gosch,  über  der  Szenerie  läuft
Shakespeares genialer englischer Originaltext synchron mit –
eine eigentlich willkommene Dienstleistung, auf die man sich
jedoch kaum konzentrieren kann, weil die Darstellenden sofort
alle Aufmerksamkeit auf sich ziehen.



Fast  wie  ein  Herz  und  eine  Seele:
weitere  Dreier-Szene  mit  (v.  li.)
Marina Galic, Jens Harzer und Stefan
Hunstein. (Foto: Armin Smailovic)

Es  sind  nur  drei,  auf  die  sich  die  Textmenge  aller
wesentlichen  Figuren  verteilt.  Anfangs  mag  das  etwas
verwirrend sein: Wer ist er oder sie denn jetzt schon wieder?
Doch  es  tritt  rasch  Gewöhnung  ein.  Entweder  hilft  die
namentliche Anrede, oder einfache Gesten wie das Auf- und
Absetzen der Krone markieren die Person, mit der wir es gerade
zu tun haben. Es geht ja auch nicht so sehr um abgrenzbare
Individuen, sondern ums große Ganze der Zustände. Bei all dem
kommt die Aufführung mit sehr wenigen Zeichen und Symbolen
aus. Krone und (schottische) Fahne, das wär’s beinahe schon.
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Die Hexen sind eigentlich immer dabei

Die drei multiplen Gestalten gehen aus der anfänglichen Szene
mit den drei berühmt-berüchtigten Hexen hervor, die Macbeth
jene vieldeutigen Prophezeiungen einflüstern, denen er nach
gehabtem Schlachten-Glück die kommende Königswürde entnehmen
könnte, die jedoch auf vertrackte Art auch den Nachkommen
seines  Kampfgenossen  Banquo  zufallen  soll.  Höllischer
Zwiespalt! Ihn nutzt seine Frau, Lady Macbeth, um dem Manne
die Mordlust einzuimpfen, geradezu schmackhaft zu machen. Erst
den regierenden König Duncan gemeuchelt, sodann alle anderen,
die irgendwie im Wege stehen oder auch nur hinderlich zu sein
scheinen. Doch es nützt nichts. Wieder tritt eine rätselhaft
doppeldeutige Prophezeiung ein…

Sie müssen natürlich spätestens jetzt genannt werden: Jens
Harzer ist zunächst eine der Hexen, fortan Macbeth, Duncan,
Malcolm und ein Mörder. Marina Galic ist ebenfalls eine Hexe,
aus  der  abwechselnd  Lady  Macbeth,  Banquo,  Macduff,  Lady
Macduff  und  deren  Sohn  hervorgehen.  Stefan  Hunstein
schließlich  ist  und  bleibt  „Hexe“,  sprich:  eines  jener
Geistwesen, das in den Menschen wütet. Das wiederum bedeutet:
Die Hexen sind eigentlich immer dabei, vom Anfang bis zum
bitteren Ende. Sie sind in Hirne und Seelen der Handelnden
gefahren und weichen nimmermehr. Das Böse und die Unnatur sind
nun einmal in der Welt.

Plötzlich die Frage: „Und wenn das schiefgeht?“

Auch sitzen und lauern die Mordgelüste schon in den Menschen,
Macbeth kommt schließlich aus einem Krieg, in dem er sich
bereits durch diabolische Grausamkeit „ausgezeichnet“ hat. Im
trügerischen  Frieden  schreckt  er  zu  Beginn  noch  vor
Einzelmorden  zurück,  doch  das  gibt  sich  bald.  Gewaltsame
Gelüste müssen nur noch hervorgekitzelt und mit tätiger, doch
eher passiver, geschehen lassender Hexen-Mithilfe ausgeführt
werden. So vollführt Stefan Hunstein Mordtaten gleichsam als
Pantomime mit. Es gibt etliche Szenen, in denen ausgiebig



posiert  wird  und  sich  die  Darstellung  in  wortlose
„Choreographien“ verlegt – bis an den Rand des Plakativen.
Andererseits zeigt sich vielfach, dass das Mörderische auch in
der Sprache wurzelt. Gewalt ist nicht zuletzt ein „Sprach-
Ding“.

Mordgelüste bis zum Slapstick: Szene mit (v. li.) Jens
Harzer, Marina Galic und Stefan Hunstein. (Foto: Armin
Smailovic)

Das  großartige,  durchweg  gleichwertig  ausbalancierte
Schauspiel-Trio hält das Geschehen in der Schwebe oder im
steten  Wechsel  zwischen  Schauder  und  Groteske,  punktuell
werden auch ästhetische Mittel des Horrorfilms nicht gescheut.
Überhaupt bewegt sich die Inszenierung zuweilen ganz stil- und
formbewusst an einer bloßen Oberfläche, die allerdings schon
genug Schrecken bereithält.

Zwischendurch treten die Drei öfter kurz aus ihren eh schon
zersplitterten Rollen heraus und schauen verwundert auf sich
selbst. Dann klingt es reichlich naiv und kindlich hilflos,
wenn etwa Macbeth auf einmal vor der Untat Bedenken äußert:
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„Und wenn das schiefgeht?“ Auch gibt es Passagen, in denen
Jens  Harzer  als  Macbeth  in  eine  Art  Polit-Gelaber  oder
gefälliges  Parlando  verfällt,  hinter  dem  die  Morde  quasi
verschwinden sollen. Hat nicht seine Lady gesagt, er solle
sich nichts draus machen und kein schlechtes Gewissen haben,
sondern seine tyrannische Machtfülle lustvoll genießen? Hat
sie ihn nicht auch mit sexueller Gier und Gunst ins irgendwann
Unvermeidliche getrieben? Dazu wird zwischendurch auch schon
mal eine Platte mit dem brünstigen Stöhn-Song „Je t’aime – moi
non plus“ aufgelegt. Sex und Macht – ein weites Feld der
Wechselwirkungen.

Ausblick auf eine Welt ohne Menschen

All das könnte schiere Einbildung sein und sich im Inneren
eines mörderischen Hirns abspielen – mitsamt dem Geist des
ermordeten Banquo, der Macbeth so schauderhaft erscheint. Ist
vielleicht alles ein von den Hexen ins Werk gesetztes (oder
auch  nur  amüsiert  beobachtetes),  blutiges  Spiel  der
Sinnlosigkeit?  Sogar  die  Massenmorde  des  20.  Jahrhunderts
könnten schon gemeint sein, denn wenn einmal die Schranken des
Gewissens gefallen sind, dann ist alles möglich. Shakespeare
hat  denn  auch  Sätze  geschrieben,  bei  denen  man  zutiefst
erschrickt; Sätze, die bereits mitten ins erkaltete Herz des
Nihilismus  führen,  die  manches  an  Dostojewski,  Kafka  oder
Beckett  vorwegnehmen.  Das  Bochumer  Programmheft  zitiert
derweil  Leute  wie  den  Rapper  Eminem  und  den  Horror-Autor
Stephen King. Das ganze Spektrum soll es sein.

Ins Allgemeine und Apokalyptische greift eine Videoeinspielung
gegen  Schluss.  Wir  haben  erfahren  müssen,  dass  auch  der
nächste Herrscher nach dem Tod von Macbeth seinen geköpften
Widersacher kannibalisch fressen will. Und immer so weiter.
Das Elend der grenzenlosen Gewalt hört nie auf. Selbst der
monströse Macbeth war nur ein Beispiel von vielen. Und nun
sind auf der Videowand Käfer und Raupen zu sehen. Vermeintlich
niederes  Getier.  Einfach  so.  Nicht  allzu  fern  liegender
Gedanke: Es sind Geschöpfe, die nach dem Ende der Menschheit



überleben und auf ihre Art weitermachen werden.

Der Rest ist Schweigen. Und Finsternis.

Riesenbeifall für alle Beteiligten, sodann stehende Ovationen.
In  Bochum  wissen  sie  halt  immer  noch,  was  sie  an  ihrem
Schauspiel haben.

_______________________________

Die nächsten Vorstellungen: 13. Mai, 2., 11. und 14. Juni.

www.schauspielhausbochum.de

 

 

 

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

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

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

Ein wahrer „Tsunami“ der großen Themen

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

Titelseite  des  neuen
Bochumer
Programmheftes für die
Spielzeit  2022/2023.
(©  Schauspielhaus
Bochum)
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Die  erste  Premiere  der  nächsten  Saison  wird  für  den  9.
September  angekündigt:  die  Uraufführung  der  Roman-Adaption
„Dem Freund, der mir das Leben nicht gerettet hat“ nach Hervé
Guibert  (Regie:  Florian  Fischer).  Am  Beispiel  der  Aids-
Epidemie in den 1980er Jahren geht es um existenzielle Fragen
zwischen  Liebe,  Leben  und  Tod,  wobei  auch  die  Rolle  der
Pharma-Industrie in den Blick gerät. Parallellen zur Corona-
Pandemie? Möglich wär’s.

„Alkestis“ vor 14000 Menschen – und dann im Schauspielhaus

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

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

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

Am 5. November präsentiert die Toneelgroep Amsterdam (früher
„De  Warme  Winkel“)  das  Kooperations-Projekt  „Der  Bus  nach
Dachau“. Niederländische KZ-Überlebende schicken sich an, den



Ort des Schreckens Jahrzehnte später aufzusuchen. Dabei sollen
deutsche Darsteller die Rollen von Holländern spielen – und
umgekehrt. Daraus sollen sich (selbst bei diesem ernsten Thema
der Erinnerungskultur) auch komische Momente ergeben. Johan
Simons, der auch die Kunst des Rühmens wunderbar beherrscht,
bescheinigt  dem  Toneelgroep-Kollektiv  vorab  „große  kluge
Ironie“.

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

Am Fließband der Fleischindustrie

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

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



solchen Themen widmet.

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

Büchners „Woyzeck“ noch mehr fragmentieren

Wir steuern die Schlusskurve an – und finden einen Giganten
des Theaters: Georg Büchner, dessen „Woyzeck“ erstmals am 9.
April 2023 auf dem Spielplan steht. Auch diese Inszenierung
hatte  schon  andernorts  Premiere  –  in  Wien,  mit  dessen
Burgtheater  man  kooperiert  und  wo  es  zwei  der  begehrten
Nestroy-Preise für die Regie (Johan Simons) und Steven Scharf
als besten Schauspieler gab. Es ist bereits Simons‘ dritte
Auseinandersetzung  mit  dem  schier  unergründlichen  Fragment.
Oft sei versucht worden, die recht kurzen Bruchstücke mit
anderen  Texten  „anzureichern“.  Simons  hingegen  will  einen
gegenläufigen Weg einschlagen: noch mehr fragmentieren, noch
mehr  weglassen  –  und  dafür  langsamer  spielen,  auch  mit
deutlichen  Pausen.  Die  unvergleichliche  Kraft  von  Büchners
Sprache  (Simons:  „Er  schreibt  Sätze,  mit  denen  man  sich
tagelang  beschäftigen  kann.“)  trage  auch  über  Wartezeiten
hinweg.  Schauplatz  des  eigentlich  todtraurigen  Stückes  ist
eine Zirkus-Arena. Woyzeck agiere darin wie jener Clown, der
vorne  mit  den  Händen  aufbaut  und  mit  dem  Hintern  wieder
einreißt. Simons: „Bei ihm geht alles schief.“

Der Kartenvorverkauf für die nächste Spielzeit beginnt am 10.
August 2022. Ausführliche Infos: www.schauspielhausbochum.de
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Darf  man  über  Untaten
schweigen?  Javier  Marías‘
Roman „So fängt das Schlimme
an“
geschrieben von Frank Dietschreit | 13. Mai 2023
Warum sprechen wir ständig über Dinge, die wir eigentlich gar
nicht wissen können? Warum wühlen wir in Gerüchten und Lügen
und präsentieren sie als vermeintliche Wahrheiten? Könnte es
nicht  manchmal  sinnvoll  sein,  über  mögliche  Verbrechen  zu
schweigen  und  Untaten  mit  dem  Mantel  des  Vergessens
zuzudecken, mithin das Schlimme zu vermeiden, damit das hinter
der Szenerie lauernde noch noch Schlimmere gebannt bleibt?

Mit  solchen  Fragen  zur  Psychologie  des  politischen  und
philosophischen Erkenntnisinteresses beschäftigt sich Javier
Marías in seinem neuen Roman „So fängt das Schlimme an“. Schon
der Titel des Buches spielt auf Shakespeare an, der einmal
sagte: „Thus bad begins ans worse remains behind“.
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Das Spiel mit Shakespeare ist beim spanischen Autor, der sich
mit  Romanen  wie  „Mein  Herz  so  weiß“  oder  „Morgen  in  der
Schlacht denk an mich“ in die Weltliteratur schrieb und eine
zeitlang  in  Oxford  lebte  und  lehrte,  nichts  Neues.  Immer
wieder kommt er in seinen vielschichtigen Erzähl-Variationen
über die Schwierigkeit, die Wahrheit von der Lüge, die Fiktion
von  der  Realität  und  das  Wunschdenken  von  den  Fakten  zu
unterscheiden, auf den englischen Literatur-Giganten zurück.

Diesmal  gibt  Marias  seinem  Ich-Erzähler  sogar  einen
anspielungsreichen Namen: Denn Juan, der von heute aus auf
eine Zeit zurückschaut, als er noch ein 23jähriger Film-Freak
war und sich naiv in ein Gespinst aus Lug und Trug, Liebe und
Hass,  Leidenschaft  und  Tod  verwickeln  ließ,  trägt  den
Nachnamen de Vere – ist also ein literarischer Nachfahre von
Edward  de  Vere,  Earl  of  Oxford,  Abenteurer,  Duellant  und
Dichter, den manche für den wahren Shakespeare halten. Dessen
Vorname – Edward – aber trägt im Roman die Person, die für den
Erzähler Juan zum Vater-Ersatz wird: Eduardo Muriel, Film-
Regisseur und Ikone des spanischen Kinos, bei dem Juan als
Assistent anheuert.

Wir schreiben das Jahr 1980, vor wenigen Jahren ist General
Franco gestorben und die klerikal-faschistische Diktatur sang-
und klanglos verschwunden. Um ohne Blutvergießen den Aufbruch
in  die  Demokratie  zu  ermöglichen,  wird  allen  Tätern  und
Mitläufern eine Amnestie gewährt.

In  diesem  Milieu  des  Schweigens  und  Verdrängens  gedeihen
Gerüchte, deren Wahrheitsgehalt niemand überprüfen kann. Hat
Doktor Jorge van Vechten seine Karriere und seinen Reichtum
wirklich  nur  der  Tatsache  zu  verdanken,  dass  er  williger
Helfer der Faschisten war? Benutzt er sein Wissen über die
Geheimnisse der Menschen tatsächlich, um sie zu erpressen und
Frauen sexuell zu nötigen?

Juan soll das im Auftrag seines Chefs herausbekommen. Denn van
Vechten  ist  ein  Freund  des  Film-Regisseurs  und  vielleicht



sogar ein Liebhaber von Muriels Gattin Beatriz. Juan wird zum
Spion wider Willen: Ihm ist das Geschnüffel widerlich, und
peinlich ist ihm auch, dass er sich auf eine kurze Affäre mit
Hausherrin Beatriz einlässt.

Doch als Juan endlich der ganzen Wahrheit über den dubiosen
Arzt und über die Ehehölle der Muriels nahekommt, gebietet ihm
der Regisseur zu schweigen. Er will das Schlimme doch lieber
nicht wissen, um das noch Schlimmere zu bannen.

Dass  die  verwickelte,  von  literarischen  Anspielungen,
filmhistorischen  Hinweisen,  politischen  Abgründen  und
erotischen  Vergnügungen  durchwirkte  Geschichte  nicht  gut
ausgehen  kann,  ist  klar.  Doch  wie  Javier  Marías  auf  ein
furioses Finale zusteuert und das gefährliche Intrigen-Spiel
zu einem (halbwegs) versöhnlichen Ende bringt, ist ganz großes
Erzähl-Kino.

Javier Marías: „So fängt das Schlimme an“. Roman. Aus dem
Spanischen von Susanne Lange. S. Fischer Verlag, Frankfurt,
638 Seiten, 24,99 Euro.

Alte Zechen, alte Schlösser –
die  Ruhrtriennale  im
Vergleich  mit  anderen
Sommerfestivals
geschrieben von Rolf Pfeiffer | 13. Mai 2023
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Gleich  kommt  Musik:  Haus
Bothmer ist eine Spielstätte
der  Festspiele  Mecklenburg-
Vorpommern. (Foto: rp)

Jene rußig-grauen Zeiten, da tief die Briketts durch das
Ruhrgebiet flogen, sind bekanntlich vorbei. Die Industrie
wurde etwas sauberer und viel logistischer, doch die Kultur
setzt nach wie vor auf alte Werte und Orte, wirkt zwischen
Hochöfen, in Gebläsehallen und gigantischen Kohlemischanlagen.
Dieses Verharrungsvermögen ist eigentlich erstaunlich, denn
gerade von der Kultur könnte man doch erwarten, daß sie sich
neue Terrains erobert.

Doch  nein,  sie  verharrt.  Und  dies  keineswegs  nur  im
Ruhrgebiet,  wo  das  Land  eher  grau  als  grün  ist,  sondern
stärker  noch  auf  dem  platten  Land,  wo  in  nach  wie  vor
wachsender Zahl alte Schlösser, Güter und Ritterburgen mit
Kulturveranstaltungen prunken.

Vor etlichen Jahren gab sich der Pianist und Kulturmanager
Justus Frantz recht erfolgreich daran, aus Schleswig-Holstein
ein einziges großes Sommerfestival zu machen, der Erste war er
auch damals schon nicht, und mittlerweile festiwallt es, wohin
immer  man  schaut.  Mit  klarer  Wachstumstendenz  –  auch  das
Musikfestival  von  Mecklenburg-Vorpommern  leistet  sich
mittlerweile eine Anne-Sophie Mutter oder einen Klaus-Maria
Brandauer, und der unvermeidliche Götz Alsmann ist mit seiner
Band gleich an mehreren Spielorten zu Gast.
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Da  reizt  es  natürlich  schon,  ein  bißchen  zu  vergleichen
zwischen  dem  Projekt  Ruhrtriennale  und  dem  ländlichen
Kulturtreiben der Flächenländer. Und nicht unerwähnt bleiben
soll an dieser Stelle, daß auch bei uns so manches Schloß
musikalisch umspielt wird, Nordkirchen zum Beispiel. Aber das
eine große Musikfest auf dem Lande hat NRW eben nicht.

Picknick-Laune in Mecklenburg-Vorpommern

Also schau’n wir mal. Auf dem Land, erster Eindruck, dominiert
der Mainstream, das zu Herzen gehende kunstvolle Geläufige.
Über die Stars freut man sich auch noch, wenn man sie wegen
einer recht nachlässigen Bestuhlung kaum sieht, und wenn die
Musik eher aus den Lautsprechern als von der Bühne zu kommen
scheint,  macht  selbst  das  eigentlich  nichts.  Man  ist  ja,
zweiter Eindruck, in entspannter Picknick-Laune und genießt
die Musik eher en passant, als erbaulichen Abschluß des Tages,
jedoch nicht als dessen einzigen Programmpunkt.

Garant für Elementarkomfort:
Klappstuhl  auf  nicht  ganz
ebener  Wiesenfläche  beim
Konzert  in  Bothmer.  (Foto:
rp)

Lustige Strohhüte

Eine  weise  Festivalregie  inszenierte  im  frisch  renovierten
Schloß Bothmer, gelegen zwischen Boltenhagen an der Ostsee und
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Klütz, einen Picknicknachmittag, zu dem das zahlende Publikum
Tische und Stühle, Speisen und Getränke mitbringen konnte und
dies in reicher Zahl tat. Manche wollten auch auf Tischschmuck
und Kerzenständer nicht verzichten, und viele, viel trugen der
gelassenen Tageslosung gemäß lustige Strohhüte. Ob die Leute
nun, Frauen wie auch Männer, tatsächlich so entspannt waren
oder sich lediglich um die angesagte entspannte Eigenoptik
bemühten, fragte man sich da manchmal schon.

Wenig Gastronomie

Das Triennale-Publikum jedenfalls ist ganz anders. Hier gehen
die Leute zum Konzert wie zur Schicht. Und anschließend wieder
nach Hause. Die Gastronomien der Spielorte beschränken sich
selbst  in  der  Bochumer  Jahrhunderthalle  auf  zwei  Tresen,
entspanntes Picknick-Geschehen nach Art der Landfestivals ist
so gut wie unbekannt. (Es mag Ausnahmen geben.) Dabei wären
beispielsweise die Wiese vor der Halle Zweckel in Gladbeck
oder auch der neu gestaltete Grünbereich vor der Dinslakener
Kohlenmischanlage keineswegs picknickungeeignet.

Auf der Wiese wird gebechert

Auf  jeden  Fall  jedoch  ist  Triennale-Kultur  nüchtern
wahrzunehmen, was für Landfestivals offenbar nicht gilt. Hier
klirren die Pappbecher, auch während der Vorstellung. Aber
natürlich läßt sich nicht alles mit allem vergleichen. Ein
mehr oder minder stark alkoholisiertes Triennale-Publikum wäre
eine  grauenhafte  Vorstellung,  während  es  bei  der  gut
verstärkten  Land-Musik  zumindest  nicht  stört.  Landfestivals
finden  ja  per  Definition  in  einer  freudig-friedvollen
Grundstimmung statt, der aggressive Elemente fremd sind.



Beliebt  bei  Festvals
in Ost und West ist
das Feuerwerk – hier
über  Haus  Bothmer.
(Foto:  rp)

Eingekaufte Produktionen

Die  Künstler  kann  man  vergleichen,  die  eingekauften
Produktionen, die mehr oder weniger ja eigens für Festivals
geschaffen werden und denen man nun landauf, landab immer
wieder begegnet. Höhepunkt im Musikprogramm von Haus Bothmer
in Mecklenburg-Vorpommern war der „Sommernachtstraum“ in der
Vertonung  Mendelssohn-Bartholdys,  bei  dem  Klaus-Maria
Brandauer  den  Sprecher  und  „Entertainer“  (könnte  man
vielleicht sagen) gibt. Vielerorts war diese Produktion schon
zu erleben, was keine Rolle spielt, wenn man sie noch nicht
kennt.

Auch die Triennale kauft ein, Auftritte des Collegium vocale
aus Gent zum Beispiel. Weitaus spektakulärer jedoch waren und
sind seit Mortiers Zeiten die Eigenproduktionen, von denen
etwa Bernd Alois Zimmermanns revolutionäre Oper „Die Soldaten“
es  als  Produktion  der  Ruhrtriennale  hinterher  bis  an  den
Broadway  schaffte.  Spätestens  hier  hören  die
Vergleichbarkeiten auf, es soll in diesem Aufsatz ja mehr um
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das Drumherum gehen.

Elende Autofahrerei

Was  das  elitäre  Metropolenfestival  Ruhrtriennale  und  die
schwelgerischen Musikfeste auf dem Lande ganz unerwartet eint,
ist die elend lange Anreise zu den Konzerten. Gerade so wie
die mecklemburgischen Schlösser und Herrensitze im ganzen Land
verteilt  sind,  verteilen  sich  auch  die  postindustriellen
Spielstätten der Triennale über das westliche Revier. Das ist
lästig und vom Raumangebot her nicht zwingend, doch einem Plan
geschuldet.  Schlösser  wie  Zechen  sollen  zumindest  einige
wenige  Male  im  Jahr  kultureller  Mittelpunkt  sein,  das
rechtfertigt ihre alten Funktionen längst enthobene Existenz
und  macht  sie  auf  eigentümliche  Art  vergleichbar.
Bemerkenswert ist da übrigens auch, dies aber nur ganz am
Rande, oft die architektonische Ähnlichkeit der Spielstätten,
die daher rührt, daß die Industriearchitektur des 19. und
frühen 20. Jahrhunderts einen ausgeprägten Retrostil pflegte
und alte Burgen gern zu Vorbildern nahm (oder Malakowtürme).

Alle lieben Feuerwerk

Feuerwerk  erfreut  sich  stets  großer  Beliebtheit  bei
Festivalmachern, weil auch das nicht zahlende Publikum etwas
davon hat und man so eine gewisse Gemeinnützigkeit andeuten
kann.  Und  auch  die  Pest  des  heutigen  Kulturbetriebs  hat
unterschiedslos alle Festivalbühnen erreicht: Die allzu tiefe
Verbeugung vor den Sponsoren aus der Industrie, für die ihr
Einsatz ein (an sich nicht zu kritisierendes) Geschäft mit
klarer Kosten-Nutzen-Rechnung ist.

Bei  der  Ruhrtriennale,  auch  das  ein  Ereignis  mit  starkem
Zumutungscharakter, trat zudem noch die Bundeskulturstiftung
auf und brüstete sich damit, die „Accattone“-Produktion mit
800 000 Euro gefördert zu haben. Niemand aber stellte sich auf
die  Bühne  und  dankte  den  Steuerzahlern  (und  Zahlerinnen
natürlich),  die  den  Löwenanteil  eines  jeden  öffentlichen



Festivals finanzieren.

Wum und Wendelin machen jetzt
politisches Theater: „Hamlet“
in Dortmund
geschrieben von Rolf Pfeiffer | 13. Mai 2023

Unten  körperlich,  oben  auf
der  Videowand:  Eva  Verena
Müller als Hamlet (Bild: Edi
Szekely/Theater Dortmund)

Am Schluß, und man vergibt sich nichts, wenn man es am Anfang
schon erzählt, tanzen Wum und Wendelin auf der Bühne herum und
wiederholen ungezählte Male aufgeregt und euphorisch den Satz
„Wir machen jetzt politisches Theater“. Sie tun es, bis die
ersten  den  Saal  verlassen,  sie  tun  es  während  des  bald
folgenden Massenexodus’, und ob sie es tun, bis der letzte
Zuschauer den Raum verlassen hat, weiß ich nicht. Aber es ist
ziemlich wahrscheinlich.

Es ist dies offenbar ein Akt der Zuschauervergrämung, lieblos
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wie  respektlos,  der  für  die  Inszenierung  allerdings  den
Vorteil birgt, daß eine echte Zuschauerreaktion unterbleibt.
Diese  Reaktion  wäre  vermutlich  unerfreulich  gewesen.  Die
Produktion heißt „Hamlet nach William Shakespeare“ und ist
eine  Regiearbeit  des  Intendanten  Kay  Voges,  mit  der  das
Dortmunder Schauspiel in die neue Spielzeit startet.

Bettina  Lieder  als  Ophelia
auf der Videowand (Bild: Edi
Szekely/Theater Dortmund)

Indes  fällt  es  schwer,  das  Wort  Schauspielproduktion  zu
gebrauchen. Meistens ist nämlich niemand auf der Bühne, läuft
die  Handlung  als  Video  mit  einer  Vielzahl  gleichzeitig
gezeigter Bilder ab. Ob diese Videosequenzen live hinter der
Bühne gespielt und gefilmt werden oder ob sie vorgefertigte
Konserven  sind,  darüber  gingen  die  Meinungen  im  Publikum
auseinander.

Jedenfalls  erzeugt  diese  Form  der  Stoffpräsentation  große
Distanz,  man  ertappt  sich  wiederholt  beim  unwillkürlichen
Weggucken,  beim  quasi  mechanischen  Ignorieren  des  lästigen
Geflimmers.  Im  Wechsel  mit  angemessen  intensiver
personalisierter  Bühnenaktion  wäre  es  gewiß  sehr
eindrucksvoll,  aber  so?
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Video mit (v.l.): Friederike
Tiefenbacher  (Gertrud),
Carlos  Lobo  (König
Claudius),  Christoph  Jöde
(Laertes)  (Foto:  Edi
Szekely/Theater  Dortmund)

Immerhin erzählt (vorwiegend) das Video so etwas wie eine
Geschichte. Mindestens eine, eher zwei. Die eine hat noch viel
mit dem Shakespeare-Stoff zu tun, in dem Dänenprinz Hamlet
(Eva Verena Müller) im Traum sein dahingeschiedener Vater und
König (Sebastian Kuschmann) erscheint und seinen Nachfolger
Claudius (Carlos Lobo) des heimtückischen Giftmordes an ihm
bezichtigt.

Hamlet, ich mache es ganz kurz, sinnt auf Rache, scheitert
tragisch und am Schluß sind die meisten Hauptpersonen tot.
Trotzdem ist Hamlet in aller Regel der Sympathieträger und
sein  Stiefvater  Claudius  das  leibhaftige  Böse;  auch  sein
Mordmotiv  wird  gemeinhin  gutgeheißen,  wenngleich  es  recht
unchristlich-unerbittlich  dem  alttestamentarischen  „Auge  um
Auge“ folgt. Daß Vatermord sich nicht gehört, verdeutlichen
dann höhere Kräfte.
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Auf  der  Bühne:
Bettina  Lieder  als
Ophelia  (Bild:  Edi
Szekely/Theater
Dortmund)

Der Dortmunder Inszenierung aber reichen die eher klassischen
Motive nicht, auch Handlungsum- und –weiterdeutungen im Sinne
politisch-gesellschaftlicher Paradigmenwechsel – im Sinne von
Heiner Müllers „Hamletmaschine“ vielleicht – interessieren sie
nicht nachhaltig. Nein, mehr als alles andere ist der neue
böse König Polonius das Gesicht des Überwachungsstaates, der
rastlos herausforschen muß, was andere von seinen bösen Taten
wissen.  Er  ist  der  Rasterfahnder,  der  mißtrauische
Algorithmenprüfer, der Erzfeind alles Privaten. Er ist der
Zyniker, der seine Feinde als Kollateralschäden entsorgt.

Nun  gut.  Es  ist  es  ja  nicht  so,  daß  solche  Denkfiguren
Shakespeare gänzlich fremd gewesen wären, auch wenn er das
Internet  noch  nicht  kannte.  Mit  feinem  Humor  hat  er
bekanntlich  Rosenkranz  und  Güldenstern  (Frank  Genser,  Uwe
Schmieder) zur Truppe fürs Grobe gekürt. In Dortmund enden sie
(bzw. nicht) in den Strampler-Kostümen von Wum und Wendelin,
und zumindest in diesem Punkt könnte man fast so etwas wie
eine augenzwinkernde Annäherung an den großen Elisabethaner
erkennen.
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Doppelpack:  Hamlet
(Eva Verena Müller)
und  Totenschädel
(Foto:  Edi
Szekely/Theater
Dortmund)

Das Theater verläßt man letztlich unzufrieden. Was wollte uns
diese Produktion erzählen, was hat uns berührt, wo ist ein
Mehrwert  an  Erkenntnis,  der  uns  Unzulänglichkeiten  freudig
erleiden ließe?

Paul Wallfischs Sound-Design bringt sich ebenso unauffällig in
Erinnerung  wie  die  Bühne  (Pia  Maria  Mackert).  Das  heftig
agitierte Video, das Bilder und Szenen in häufig wechselnder
Zahl und Einstellung abspult (Daniel Hengst, Lars Ullrich),
läßt trotz durchgängiger HD-Qualität manchmal an die Ästhetik
alter „Raumschiff Orion“-Folgen denken.

Auch über die Schauspieler ist nicht viel zu sagen. Hinter der
Bühne (Live-Video oder Konserve?) chargieren sie nach Kräften,
körperlich auf der Bühne bleiben sie darstellerisch eher blaß.
Nach  etwa  der  Hälfte  der  Spielzeit  befinden  sich  die
Darsteller,  Hamlet  vorneweg,  zudem  in  einem  Zustand  der
Dauererregung,  der  für  das  Publikum  ermüdend  ist,  das
Textverständnis (trotz Mikroport) nicht eben erleichtert und
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dramatische Wendungen kaum mehr nachvollziehbar macht. Es ist
dies  nicht  die  Schuld  der  Darsteller.  Neben  den  bereits
Genannten handeln Friederike Tiefenbacher (Gertrud), Michael
Witte (Polonius), Christoph Jöde (Laertes) und last not least
Bettina Lieder (Ophelia) halt, wie ihnen geheißen.

Und das politische Theater? Vielleicht war der Spruch von Wum
und Wendelin (alias Rosenkranz und Güldenstern) ja auf die
Zukunft  gemünzt.  Sonst  müßte  man  unterstellen,  daß  dieser
„Hamlet“ politisches Theater gewesen sein soll, politisches
Theater  auf  Kinderzimmerniveau.  Die  Reaktionäre,  wie  man
früher  vielleicht  gesagt  hätte,  müssen  auf  absehbare  Zeit
nichts befürchten.

Weitere Termine: 21.9., 1.10. www.theaterdo.de

Othello  im  globalen  Krieg:
Premiere  am  Bochumer
Schauspielhaus
geschrieben von Eva Schmidt | 13. Mai 2023

v.l. Jago (Felix Rech) und
Othello  (Matthias
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Redlhammer).  Foto:  Thomas
Aurin/Schauspielhaus Bochum

„Vergesst Romeo & Julia, das neue Traumpaar heißt Othello &
Desdemona“,  der  Popsong  auf  der  Bühne  des  Schauspielhaus
Bochum macht sogleich klar, dass man es mit einer typischen
Inszenierung von David Bösch zu tun hat.

Doch  die  Othello-Light-Version  funktioniert  gut,  denn  aus
heiterem Liebesgeplänkel wird schnell Ernst. Jagos Intrige und
die  zunehmende  Verrohung  durch  immer  beiläufigeres  Morden
verleiht dem Stück Tiefenschärfe und zieht die Zuschauer in
Bann.

Bösch und sein Bühnenbildner Falko Herold haben die Handlung
in  einer  Art  zerschossener  Fabrikhalle  angesiedelt.  Ein
Kriegsschauplatz irgendwo in der Welt, den General Othello
befehligt und wohin ihm sowohl sein militärischer Stab als
auch  seine  geliebte  Desdemona  folgen.  Ausstaffiert  in
Backpacker-Outfit  (Friederike  Becht  als  Desdemona)  bzw.
Cocktailkleidchen  (Xenia  Snagowski  als  Emilia,  Jagos  Frau)
finden sich die Familienangehörigen in der Fremde wieder und
zeigen die Attitüde von Amerikanerinnen, die es in irgendeine
Bananenrepublik  verschlagen  hat  –  Balkan?  Vietnam?  Irak?
Zumindest  die  Jukebox  spielt  heimatliche  Klänge  und  die
Hochzeit wird mit viel buntem Konfetti gefeiert.

Doch der Honeymoon währt kurz, denn Jagos Intrige vergiftet
die Atmosphäre, in seinem Netz verfangen sich nach und nach
alle. Desdemona untreu? Es ist nichts daran und doch scheinen
die Beweise sie zu überführen. Felix Rech gibt den Jago als
gefühlskalten Machtmenschen, für den Töten eine alltägliche
Angelegenheit bedeutet, die nebenbei erledigt wird. Obwohl es
ihm natürlich lieber ist, wenn andere dabei Hand anlegen und
er sie nur anstiftet. Nach so einer Exekution macht er sich
erst mal in aller Ruhe ein Bier auf. Irgendetwas hat das
Kriegshandwerk  wohl  mit  ihm  angerichtet,  so  dass  er  zur
Empathie nicht fähig ist. Oder liegt es ihm deswegen, weil



Mitleid ihm nicht im Wege steht? Eine Folterszene, in der
Leutnant Cassio (Florian Lange) mit der Plastiktüte über dem
Kopf geschlagen und gedemütigt wird, erinnert stark an die
Bilder aus dem Abu Ghraib-Gefängnis und an den Folterskandal
der US-Armee im Irak.

Othellos  Hochzeit
mit  Desdemona
(Friederike Becht).
Foto:  Thomas
Aurin/Schauspielhau
s Bochum

Doch auch Matthias Redlhammer als Othello, der von seiner
militärischen Mission aus einigermaßen edlen Motiven überzeugt
ist, wird zum Berserker: Zwar hat Jagos Lüge ihn vergiftet und
die Eifersucht lässt ihn rasen, doch ist auch bei ihm der
Firnis  der  Zivilisation  dünn.  Er  mordet  im  Rausch  der
Leidenschaft, vielleicht weil er an zivile Gesetze nicht mehr
gewöhnt ist. So exekutiert er die eigene Frau, Desdemona, die
er doch über alles liebt. Ein Mann des Kriegsrechts, der mit
Streitigkeiten im Frieden gar nicht adäquat umgehen kann.

Diese Lesart verleiht dem ansonsten kurzweilig dargebotenen
Shakespeareschen  Drama,  das  wie  immer  auch  witzige  Szenen

http://www.revierpassagen.de/?attachment_id=22900


kennt, eine gesellschaftliche Reflexionsebene. „Im Krieg und
in  der  Liebe  ist  alles  erlaubt“,  der  Satz  von  Napoleon
Bonaparte trifft hier auf erschreckende Weise zu.

Karten und Termine:
www.schauspielhausbochum.de

Bauer  sucht  Frau:
Shakespeares  „Wie  es  euch
gefällt“  im  Düsseldorfer
Schauspielhaus
geschrieben von Eva Schmidt | 13. Mai 2023
Im Düsseldorfer Schauspielhaus riecht es nach Kuhstall. Die
Bühne ist weit in der Zuschauerraum hineingebaut, der Boden
mit Stroh und Mist bedeckt. Wenn die Schauspieler auftreten,
zieht eine nach Landleben duftende Staubwolke über die Köpfe
des Publikums. Die 29jährige Hausregisseurin Nora Schlocker
kehrt in ihrer Inszenierung von „Wie es euch gefällt“ die
archaische Seite von Shakespeare hervor und nimmt seinen Text
zugleich betont wörtlich.

Wie zu Shakespeares Zeiten sind alle Rollen ausschließlich mit
Männern  besetzt.  Das  Verwirrspiel  der  Geschlechter  erhält
dadurch aus heutiger Sicht eine zusätzlich irritierende Note,
die aber umso tiefer in das Stück hineinführt. Tatsächlich
entfalten hier die Leidenschaften der menschlichen Seele wie
unerfüllte  Liebe,  quälende  Eifersucht,  Habgier,  Neid  und
Edelmut eine Art überzeitliche Dimension. Ob nun Mann oder
Weib, als Mann verkleidetes Weib oder als Weib verkleideter
Mann leiden, lieben, quälen oder fliehen, das ändert an der
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Heftigkeit  der  Gefühle  nichts.  Doch  zugleich  bietet  diese
Grundentscheidung der Regie ein großes Reservoir an kreativer
Energie für die Schauspieler: Mit Facettenreichtum, Witz und
Liebe zum Detail agiert das Ensemble, dass es eine Lust ist,
ihm zuzusehen. Damit trifft Nora Schlocker einen Nerv, denn
wie heißt es so schön in „Wie es euch gefällt“: „Die ganze
Welt ist eine Bühne und Fraun wie Männer nichts als Spieler.“

Viele Doppelbesetzungen geben den Schauspielern Gelegenheit,
ihre  Verwandlungsfähigkeit  zu  beweisen.  Allen  voran  Sven
Walser, der als Adame, Herzog und als Schäfer Silvius eine je
eigene  Körpersprache  entwickelt.  Arrogantes  Lächeln  und
Winken,  heute  würde  man  sagen  albernes  Promi-Getue,
charakterisiert den Herzog, der kaltblütig Verbannungsurteile
ausspricht, während er scheinheilig-heiter Bussis ins Publikum
wirft. Der liebeskranke Schäfer Silvius dagegen könnte der
Fernsehserie „Bauer sucht Frau“ entsprungen sein: Er ist auf
derart linkische Weise der abweisenden Phoebe verfallen, dass
man dazu neigt, sich für ihn fremd zu schämen. Auch Jonas
Anders als Hirsch mimt schwitzend und mit vollem Körpereinsatz
das sterbende Tier. Theaterblut für die Jagdszenen steht in
Plastikeimern bereit und wird reichlich vergossen.

Den  Narren  Touchstone  (Dirk  Ossig)  hat  Schlocker  in  ein
rheinisches  Karnevalskostüm  gesteckt  und  sein  Witz  kommt
ebenso  ritualisiert  daher,  wie  die  Posen  des  verordneten
Frohsinns  in  der  fünften  Jahreszeit.  Damit  gelingt  der
Regisseurin ein interessanter Kunstgriff: Sie übersetzt den
aus heutiger Sicht etwas altmodischen Witz Shakespeares in
eine uns bekannte, ebenso verstaubte Form des Frohsinns. So
nimmt sie zwar der Komödie die Heiterkeit, verleiht ihr aber
gleichzeitig  den  Charme  einer  ungelenken  Melancholie,  der
darin  besteht,  dass  all  das  schöne  Träumen  und  Sehnen
irgendwie  im  Profanen  endet.  Statt  einer  Utopie  des
Landlebens, wo alle Verbannten, Liebeskranken, Verstoßenen und
Transvestiten  ihr  Glück  im  Gegenentwurf  zur  Zivilisation
finden, zeigt sie Stall, Wald und Schäferwesen, so blöd, wie



sie eben sind. Es stinkt, staubt und das nächste Schlammloch
zum Einsauen ist auch nicht weit.

Die Idee scheint der ersten Szene entnommen, in der Orlando
(Aleksandar Radenkovic) seinen Bruder anklagt: „Er zieht mich
bäurisch zu Hause auf wie seine Tiere auf dem Mist.“ Als
kräftiger  Stallbursche  gewinnt  er  im  Ringkampf,  dadurch
Rosalinds (Florian Jahr) Herz und leider auch die Verbannung
im Wald von Arden. In dem wird in den nächsten zwei Stunden
getobt  und  geliebt,  gesungen  und  gekämpft,  gefressen  und
verraten.  Bis  am  Ende  jeder  den  zu  ihm  passenden  Partner
gefunden hat. Doch so richtig glücklich sehen alle Beteiligten
dabei nicht aus, eher müde. Der Kampf gegen die Verwicklungen
des Schicksals hat sie stumpf gemacht.

Der Applaus im Düsseldorfer Schauspielhaus blieb ein wenig
verhalten.  Anscheinend  ist  dieser  Shakespeare  den
Premierenzuschauern  olfaktorisch  zu  sehr  auf  die  Pelle
gerückt.  Buchstäblich  steht  Düsseldorf  nach  Erkrankung  des
Intendanten Holm, der sein Amt abgegeben hat, vor der Frage,
was für ein Theater hier denn nun eigentlich gefällt – solange
die Antwort noch gesucht wird, scheint das Beste zu sein:
Einfach weiterspielen…

www.duesseldorfer-schauspielhaus.de

Sommernachtstraum im Park von
San Francisco
geschrieben von Frank Dietschreit | 13. Mai 2023
Im Buena-Vista-Park von San Francisco spielen tagsüber die
Kinder. Vielköpfige Familienclans bevölkern die Grünflächen.
Des Nachts treffen sich hier im Schutz der Bäume und Büsche
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die Verliebten, es streifen einsame Herzen auf der Suche nach
ein bisschen Glück durch den im Dunklen liegenden Ort.

Dass die Menschen ihre Lebens- und Liebesspiele direkt unter
den Augen von Elfen, Zwergen und Kobolden vollbringen, auf
diese  Idee  kann  man  kommen,  wenn  man  Shakespeares
„Sommernachtstraum“ als zeitlose Geschichte über die Freiheit
der Fantasie und das Ineinander von Wunsch und Wirklichkeit
liest und als immer wieder frische Parabel auf die Nähe von
Lust und Leid und die Allgegenwärtigkeit des Todes versteht.

Chris  Adrian  gilt  als  neuer  Stern  am  US-amerikanischen
Literaturhimmel. Der 1970 in Washington geborene und heute in
San Francisco lebende Autor studierte Theologie und Medizin.
Er arbeitet als Arzt auf einer Station für krebskranke Kinder.
Den  Roman  „Die  große  Nacht“,  in  dem  Adrian  die  Grenzen
zwischen  Zeit  und  Raum,  Traum  und  Realität  verwischt  und
Shakespeares „Sommernachtstraum“ in die Gegenwart holt, hat er
den langen, schlaflosen Nächten abgerungen, der Verzweiflung
und Hilflosigkeit, die ihn überfällt, wenn er das Dahinsiechen
und Sterben seiner kleinen Patienten mitansehen muss. Der „New
Yorker“ wählte ihn jüngst zu einen der wichtigsten jungen
amerikanischen  Autoren  dieser  Tage.  ZDF-Journalist  Wolfgang
Herles  pilgerte  eigens  mit  seinem  „Blauen  Sofa“  nach  San
Francisco, um den neuen Literaturstar zu interviewen.

Erstaunlich, wie leichthändig der hochtalentierte Adrian mit
dem mythenbeladenen und auf den Bühnen dieser Welt beinahe zu
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Tode inszenierten Stoff umgeht. Dass ihm bei seiner modernen
Shakespeare-Version Botho Strauß und dessen Sommernachtstraum-
Variation „Der Park“ behilflich gewesen sein könnte, ist mehr
als wahrscheinlich. Denn wie bei Strauß dampft es auch in
Adrians nächtlichem Park vor sehnsuchtsvoller Sinnlichkeit und
purem Sex. Und wie bei Strauß streiten sich auch diesmal das
sich  unters  gemeine  Menschenvolk  mischende  Elfenkönigspaar
Titania und Oberon um einen sterblichen Knaben. Oberon hat das
Kind einer Menschenmutter geraubt und seiner Titania ins Bett
gelegt. Die hat sich so sehr an den fröhlichen Wonneproppen
gewöhnt, dass sie unendlich leidet, als das Kind an Leukämie
erkrankt  und  weder  von  ihrem  Elfenzauber  noch  von  den
Medikamenten und Apparaten der Ärzte zu retten ist. Zorn und
Verzweiflung  sind  so  groß,  dass  Titania  nicht  nur  Oberon
beleidigt und verstößt, sondern auch noch den hinterhältigen
Dämon  Puck  von  seinem  Sklavendasein  befreit  und  zu  einem
Monster  macht,  das  in  seinem  Hass  mordend  durch  den  Park
wütet.

Pucks Blutrausch und das Gezeter der um ihr Leben flüchtenden
Elfenbande hat erheblichen Einfluss auf die nachts durch den
Park irrenden Menschen. Vor allem Molly, Will und Henry werden
arg in Mitleidenschaft gezogen. Eigentlich suchen die drei,
die alle gerade einen geliebten Menschen verloren haben und
nun mit der Liebe und dem Leben hadern, nur die Villa eines
Freundes,  der  in  seinem  verwilderten  Garten  eine  seiner
legendären  Feste  veranstaltet.  Sie  wollen  endlich  einmal
wieder fröhlich sein, die Einsamkeit und den Tod vergessen.
Doch nun werden sie von Elfen verwirrt und verzaubert. Sie
wissen  nicht  mehr,  ob  sie  träumen  oder  wachen.  Im
verwunschenen Park warten dunkle Erinnerungen und peinigende
Ängste genauso wie seltsame erotische Begegnungen und neue
befreiende Hoffnungen. Und was hat es eigentlich mit dieser
merkwürdigen  Truppe  von  Laiendarstellern  auf  sich,  die  im
schummrigen Mondlicht ein Polit-Musical probt und mit ihren
Songs dagegen protestiert, dass in San Francisco angeblich
Obdachlose  verschwinden,  zu  Menschenfleisch  verarbeitet  und



den Armen und Bedürftigen zur kostenlosen Speisung vorgesetzt
werden?

Sehr undurchsichtig und gefährlich, aber auch sehr komisch und
fantastisch  ist  diese  „große  Nacht“,  die  Adrian  vor  den
staunenden  Augen  des  Lesers  ausbreitet.  Wenn  das  erste
Tageslicht den Park erhellt, wird die Welt eine andere und der
Leser um einige köstliche Erlebnisse reicher sein.

Chris Adrian: „Die große Nacht“. Roman. Aus dem Englischen von
Thomas Piltz. Rowohlt-Verlag, 445 S., 14,95 €

Wenn die Zeit still steht –
Opernheld Hamlet in Dortmund
geschrieben von Martin Schrahn | 13. Mai 2023
Dortmund.  Hamlet.  Ein  Monolith  in  William  Shakespeares
dramatischem Schaffen, der Schuld und Sühne, Wahn und Realität
verhandelt. Der sich an die letzten Dinge wagt. „Sein oder
nicht  sein“  –  die  Wucht  eines  Satzes  als  Zentrum  von
Seelenzuständen.  Das  jedoch  hat  Christian  Jost  nicht
abgehalten, oder vielleicht geradewegs angespornt, 2009 seinen
„Hamlet“ in die musikalische Welt zu werfen. Er hat nichts
weniger geschaffen als ein machtvolles Opern-Lamentoso.

Die  Musik  ergießt  sich  in  breitem  Strome,  teils  heftig
aufzuckend  in  facettenreicher  Rhythmisierung,  teil  dunkel
geheimnisvoll raunend. Das Werk, nun in Dortmund zur Premiere
gelangte,  ist  vor  allem  eine  klangliche  Nachzeichnung  von
seelischer  Not.  Der  Komponist  selbst  spricht  von  zwölf
musikdramatischen Tableaux. Jede dieser szenischen Stationen
scheint die Zeit aufhalten zu wollen. Reflexion ist das Gebot
der Stunde.
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Im Graben sitzen zwei Orchester, ähnlich besetzt, durch einen
kleinen  Chor  voneinander  getrennt.  Sie  lassen  raumfüllende
Klangflächen aufschimmern, durchzogen von Glissandi, verquickt
mit unruhigen, knalligen Blech- oder Schlagwerkattacken. Jost
verzichtet in der Instrumentierung auf Oboen und Trompeten.
Alles Bukolische und strahlend Helle wird verbannt – herbe
Kost für einen bedeutungsschweren Stoff.

Gleichzeitig enthält sich der Komponist dynamischer Extreme.
Stets steht der lyrische, teils auch sprechende, bisweilen
abenteuerlich  figurative  Gesang  im  Vordergrund.  Mitunter
erinnert  das  an  den  Konversationsstil  Alban  Bergs.  Den
Solisten wird dabei einiges abverlangt. Wie auch den Chören,
die mal geisterhaft polyrhythmisch flüstern, mal als innere
Stimmen  säuseln,  als  Landsknechte  auftrumpfen  oder  als
Trauergemeinde leiden.

Dieser  „Hamlet“,  der  so  viel  Sinn  sucht  und  so  viel  Tod
bringt, leidet und klagt an unter brüchig klassizistischen
Säulen (Bühne: Sebastian Hannak). Regisseur Peter te Nuyl hat
allerdings diesem Purismus der Emotionen mit einem Spiel im
Spiel  einen  Teil  seiner  Kraft  genommen.  Die  Mimen  geben
„Hamlet“,  sagen  teilweise  die  Tableaux  an  –  das  schafft
Brüche, die der Musik nicht entsprechen.Andererseits: Wie te
Nuyl die Personen sich körperlich verklammern lässt, wie er
den Fokus von Hamlet löst, um ihn auf die Gewissensqualen des
Brudermörders Claudius zu fixieren, ist von großer Wirkung.
Dass die Figuren schließlich elisabethanisches Mobiliar aus
Regalen räumen zur Schaffung von Grabstätten, besitzt ganz
eigene Symbolkraft. Doch Jost hatte gewiss nicht im Sinn,
Shakespeare zu demontieren. Diese „Hamlet“-Oper ist vielmehr
spannende Annäherung.

Dortmunds Chefdirigent Jac van Steen hat sich beherzt für die
Aufführung  des  „Hamlet“  eingesetzt.  Unter  seiner  Leitung
wachsen Orchester, Chöre und Solisten über sich hinaus. Mit
Konzentration und Hingabe wird musiziert und gesungen. Maria
Hilmes in der Titelrolle, Bart Driessen (Claudius) oder Fausto



Reinhart  als  Laertes  zeichnen  vielschichtige  Charaktere  –
flexibel in der Stimmführung, spielfreudig, ja ergreifend.

Weitere Aufführungen: 13. und 25. Mai, 3. und 12. Juni

www.theaterdo.de

(Der Artikel ist am 3. Mai in der WAZ erschienen).

Shakespeare in Bochum: Kredit
mit Fleisch
geschrieben von Bernd Berke | 13. Mai 2023
Viele, viele Metallstühle, ein paar Tischchen, gläserne Theke,
Espresso-Maschine.  Wir  sind  „beim  Italiener“,  genauer:  auf
einer Piazza in Venedig. Wie passend. Denn das Bühnenbild
gehört zu Shakespeares „Der Kaufmann von Venedig“, mit dem
Intendant Elmar Goerden die neue Spielzeit in Bochum eröffnet.

Das  Stück  war  immer  schon  prekär.  Schon  zu  Shakespeares
Zeiten,  doch  vollends  im  Nachkriegs-Deutschland.  Zur
Erinnerung: Händler Antonio (Benno Iffland) leiht vom Juden
Shylock (Hosenrolle: Renate Becker) Geld, um seinem Freund
Bassanio  (Christoph  Pütthoff)  die  kostspielige  Brautwerbung
bei der reichen Erbin Portia (Claude de Demo) zu ermöglichen.
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Für die Rückzahlung des Kredits bürgt Antonio im rauschenden
Vollgefühl künftiger Einnahmen mit einem Pfund Fleisch aus
seinem  eigenen  Leibe.  Doch  seine  reich  beladenen
Handelsschiffe  sinken,  er  kann  also  nicht  zahlen.  Shylock
besteht auf der Vereinbarung; schon aus schierer Rachsucht,
denn der Christ Antonio hat ihn, den Juden, stets geschmäht.

Wie  dieser  Shylock  schließlich  mit  den  Winkelzügen  einer
Gerichtslist zur Staatsraison und um seinen Besitz gebracht
wird, das muss als antisemitische Intrige verstanden werden.
In Bochum blitzen bedrohliche Messer, und Blut klebt schmierig
an  den  Wänden.  Mit  schrecklicher  Eiseskälte  wird  diese
Angelegenheit  „erledigt“.  Hier  wird  nichts  verharmlost,
sondern  grell  verdeutlicht.  Danach  feiern  die  marktsatten
Christen sich selbst weiter, als wäre nichts geschehen. Sie
sind blind für gewesene und kommende Katastrophen.

Ein Kredit stößt also die Handlung an. Da liegt dieser Tage
die Versuchung nahe, bei aktuellen Vorgängen anzudocken. Auch
Goerden widersteht ihr nicht ganz, doch hat es sein Bewenden
mit  ein,  zwei  halbwegs  witzigen  Volten  zur  gegenwärtigen
Finanzkrise.  Ansonsten  hat  der  Regisseur  etliche  Ideen-
Partikel  und  mehr  oder  weniger  schlaue  Sätze  zum  Stoff
herbeizitiert, die sich hie und da lose anlagern. So kommt es
auch, dass Shakespeares Shylock hier mit Lessings „Nathan“
einen Dialog übers Judentum führt.

Gut  möglich,  dass  eine  solche  Materialsammlung  eine  der
besseren Arten ist, mit dem Text umzugehen, der nicht einmal
einen  richtigen  Schluss  hat  und  ohnehin  nicht  spielend
„auszudeuten“ ist. Wenn die eigentliche Handlung schon vorüber
ist, lässt Shakespeare die christlichen Sieger noch lang und
harmonieselig schwelgen. In Bochum wiegen sie sich trällernd
im Walzertakt.

Immer wieder leuchten paradoxe oder hintersinnige Sprüche als
Projektionen  auf.  Sollen  wir  uns  das  alles  notieren  und
darüber brüten? Die Sentenzen stammen beispielsweise von den



Sprach-Künstlern Jenny Holzer oder Urs Lüthi und lauten etwa:
„Bewahre  mich  vor  dem,  was  ich  will.“  Übrigens  alles  auf
Englisch. Warum eigentlich? Damit sie mehr „nach Shakespeare“
klingen,  nach  internationaler  (Finanz)-Welt  oder  gängigen
Lebensratgebern? Sie laufen jedenfalls recht unverbunden neben
dem Stück her und klären auch kaum die eingangs eindringlich
gestellte  Frage,  aus  welchem  Stoff  denn  die  menschliche
Depression bestehe. Wir raten mal kurzerhand drauflos: Geld
frisst Seele auf.

Die trotz mancher Lärmigkeit insgesamt achtbare Inszenierung
stellt einige schön und präzis umrissene Typen auf die Bühne,
die gewiss nicht mit jedem Ensemble zu erzielen wären. Vor
allem aber gibt es da eine veritable, tiefer durchdrungene
Figur,  nämlich  just  Shylock.  Renate  Becker  spielt  die
schwankende Gestalt knorrig, doch auch verletzlich; hölzern
verhärtet, doch auch fragil; staubtrocken, doch auch dämonisch
getrieben. Und siehe da: All diese Widersprüche formen sich
zum bewegenden Bild eines leidenden Menschen. Wer fragt da
nach Einkünften oder Glaubensrichtung?

Das  Böse  ist  nur  ein
Gaukelspiel – Lisa Nielebock
inszeniert  Shakespeares
„Macbeth“ in Bochum“
geschrieben von Bernd Berke | 13. Mai 2023
Bochum. In Shakespeares „Macbeth“ geht es wahrlich archaisch
und blutig zu, doch das Grundmuster kommt einem gar nicht mal
so  unglaublich  fremd  vor:  Lady  Macbeth,  jene  krankhaft
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machtsüchtige Gattin, stachelt ihren Mann an, alle möglichen
Widersacher  auf  dem  Weg  zur  Königsherrschaft  beiseite  zu
schaffen. Der anfangs skrupelhafte Macbeth steigert sich in
Rausch und Wahn hinein. Und wie deutet die junge Regisseurin
Lisa Nielebock die Tragödie in Bochum?

Die Bühne (Kathrin Schlecht) ist leergefegt. Nur ein paar
metallische, mit Kletter-Gestänge und Türen versehene Säulen
ragen  da  hoch  auf.  Reichlich  Platz  also,  auf  dem  sich
Phantasien und Phantome ausbreiten können. Und so geschieht’s:
Wir erleben vorwiegend Geisterspiele, Alpträume, irrlichternde
Kopfgeburten. Und zwar hurtig. In weniger als zwei Stunden ist
die ganze Sache gespenstisch abgetan. Auch das abgründig Böse
ist letztlich nur ein Gaukelspiel.

Branchenübliches, gewiss nicht mehr provokantes Verfahren: Der
Text (Übersetzung von Thomas Brasch) ist zwar nicht vollends
skelettiert, wohl aber arg gekürzt und teilweise umgeschichtet
worden. Etliche Satz-Bruchstücke von abwesenden Nebenfiguren
werden hier auf eine neue Gestalt namens „Ein Nichts“ (Agnes
Riegl) gehäuft, die gleichsam als Göre den ruhelosen Kobold
der Inszenierung gibt, doch auch den Jammer bis ins Opernhafte
treibt. Jedenfalls: Das Nichts ist hier ein steter Gast, als
sei’s ein Endzeit-Stück von Beckett.

Der Wille zur Kürze verlangt Opfer, zumal von den zuweilen ins
Konzept gezwängten Darstellern. Sehr unvermittelt muss Lady
Macbeth (Lena Schwarz) nach den ersten Mordtaten dem Wahn
anheimfallen.  Eben  noch  intrigant,  jetzt  schon  nicht  mehr
zurechnungsfähig. Macbeth (Martin Rentzsch), von Beginn an mit
blutigen Händen, hat seine verstörendste Vision (der Geist des
ermordeten Banquo erscheint ihm auf schauderliche Weise) hier
nicht  etwa  beim  wirklichen  Bankett.  Die  Gäste  sind  als
Geisterschar nur imaginär vorhanden.

Fast schon mit kühlem ärztlichen Interesse konzentriert man
sich  also  ganz  auf  Raserei  und  Hirnfraß.  Alles  gar  zu
offenkundig Gesellschaftliche wäre demnach wohl nur schnöde



Ablenkung.  Derweil  scheint  die  Erotik  des  mörderischen
Herrscherpaars längst erloschen, sie ist nur noch schemenhaft
als dunkle, untergründige Triebkraft zu ahnen. Es ist wie bei
Kindern, die mit aller schreienden Unbedingtheit ihren Willen
haben wollen.

Kein Wunder, dass die drei Hexen mit ihren doppeldeutigen
Prophezeiungen hier häufig, ja nahezu penetrant präsent sind.
Sie geben Takt und Melodie vor, wenn sich die naturwidrige
Apokalypse entfaltet. Freilich gerät das ganze mitunter ein
wenig zum Budenzauber. Da maunzt und jault es auch schon mal
unfreiwillig komisch. Doch zwischendurch erklingen teutonisch
tiefernst  die  in  deutschen  Theatern  immer  gern  gewählten
„Einstürzenden  Neubauten“  –  mit  der  Zeile  „Sehn-Sucht  ist
einzige Energie“. Es muss wohl etwas dran sein, man hätte
allerdings gern noch etwas mehr davon erfahren.

Der einstige König Duncan (Klaus Weiss) war wie ein gutmütig
verwirrter  Onkel.  Sein  Sohn  Malcolm  (Marco  Massafra),  der
schließlich  nach  dem  Tod  des  Usurpators  Macbeth  die
Königswürde  erbt,  kommt  als  routinierter  Rhetoriker  ohne
sonderliche  Moral  oder  Sehnsüchte  daher.  Er  könnte  ein
gewiefter Politiker aus neueren Epochen sein. Doch anders als
im Stück bereiten die Hexen auch ihm schon das Menetekel. Es
fällt Schnee auf ihn herab. Kältere Zeiten.

Sehr  herzlicher  Beifall  nach  Bochumer  Art,  vereinzelte
Buhrufe.

____________________________________________

Zur Person

Die Regisseurin Lisa Nielebock wurde 1978 in Tübingen
geboren.
Nach einigen Jahren als Schauspielerin in der Freien
Theaterszene  (Tübingen,  Stuttgart,  München)  studierte
sie Regie an der Folkwang-Hochschule in Essen.
Es  folgten  diverse  Regie-Assistenzen,  etwa  am



Bayerischen  Staatsschauspiel  in  München  und  bei  den
Ruhrfestspielen.
Seit 2005 ist sie als Hausregisseurin am Schauspielhaus
Bochum engagiert.
Dort inszenierte sie u.a. Sarah Kanes „Phaidras Liebe“
und Henrik Ibsens „Gespenster“. Besonderen Zuspruch fand
ihre Bochumer Deutung von Kleists „Penthesilea“.

(Der  Beitrag  stand  am  9.  Juni  2008  in  der  „Westfälischen
Rundschau“)

Die Suchmaschine bringt es an
den  Tag:  Durch  ein  paar
Mausklicks  kulturelle
Streitfragen klären
geschrieben von Bernd Berke | 13. Mai 2023
Von Bernd Berke

Ganz entspannt im Hier und Jetzt wollen wir mal ein paar
uralte Kultur-Streitfragen klären. Internet-Suchmaschinen wie
etwa  Google  machen’s  möglich.  Man  gibt  den  Namen  in  die
Suchmaske  ein,  und  schon  weiß  man,  wie  oft  er  im  Netz
vorkommt.

Frage  eins,  von  ergrauten  Rockfans  seit  Jahrzehnten
diskutiert: Wer ist bedeutender, die Beatles oder die Stones?
Also, bitte sehr, kein Problem, das haben wir gleich: Die „Fab
Four“  sind  mit  imponierenden  10,1  Millionen  Internet-
Fundstellen verzeichnet, die Rolling Stones gerade mal mit der
Hälfte: 5,12 Millionen. Und das, obwohl die englische Wort-
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Kombination für „rollende Steine“ auch anderweitig vorkommen
könnte, so vielleicht auf alpinistischen Seiten. Egal. Die
Entscheidung ist gefallen.

Zusätzliche Labsal für Beatles-Anhänger: In der Einzelwertung
liegt  John  Lennon  (2,1  Mio.)  auch  noch  deutlich  vor  Mick
Jagger (535 000). Yeah, yeah, yeah!

Mozart liegt nur knapp vor Beethoven

Erheblich knapper wird es schon im Bereich der klassischen
Musik. Mozart ist in den Weiten und Tiefen des Netzes 6,83
Millionen Mal zu finden, Beethoven kommt auf 5,68 Millionen.
Pech. Da hat ihm – bei allem Respekt – auch sein „Ta-ta-ta-
taaa“ nichts genützt.

Beim  Klicken  wachsen  (je  nach  Neigung)  das  sportliche
Vergnügen oder die Lust an der Lotterie (obwohl es hier keinen
Jackpot gibt). Also schnell weiter mit zwei Malern: Rembrandt
(2,05 Mio.) triumphiert über Michelangelo (1,88 Mio.). Ha!
Picasso  haben  wir  übrigens  bewusst  ausgelassen,  denn  da
kriegen wir alle einschlägigen Parfümsorten oder Automodelle
mit auf die Rechnung.

Und wie sieht es bei den großen Dichtern aus? Nun, hier heißt
der Champion zweifellos Shakespeare: Schier unglaubliche 12,6
Millionen Nennungen entfallen auf seinen wahrlich berühmten
Nachnamen. Dante (5,31 Millionen) und Goethe (3,81Mio.) wirken
damit verglichen wie Newcomer.

Apropos neu, und hier wird’s erstaunlich: Bei den deutschen
Schauspielern ist der Jungspund Daniel Brühl (236 000) dem
Haudegen Götz George (246 000) bereits ganz dicht auf den
Fernsen. Wie das wohl zustande kommt? Vielleicht hat die gar
nicht so unfehlbare Suchmaschine ja den Stadtnamen Brühl (bei
Köln)  gelegentlich  mitgezählt.mitgezählt,  wenn  denn  auch
irgend ein Herr namens Daniel auf der jeweiligen Homepage
erscheint.



Wenn Thomas Mann gegen Brecht antritt

Auch kulturhistorische Konfrontationen lassen sich auf diese
rabiate  Weise  nachbereiten.  Bert  Brecht  und  Thomas  Mann
mochten einander bekanntlich nie leiden. Den Ziffernsieg über
den Edel-Proletarier trägt nun der großbürgerliche Mann davon:
4,82  Millionen  (wobei  vielleicht  einige  Zeitgenossen
denselben,  wohl  nicht  gar  so  seltenen  Namen  tragen).

Bertolt Brecht kommt unterdessen auf schlappe 640 000. Selbst
wenn  man  die  Lesart  Bert  Brecht  (119  000)  und  die  (oft
verwendete, aber falsche!) Schreibweise Bertold Brecht (141
000) mitzählt, reicht es hinten und vorne nicht.

Muss man wirklich eigens betonen, dass dieses Verfahren völlig
kulturfern, ja geradezu barbarisch ist? Und dass die genannten
Zahlen schon heute nicht mehr genau stimmen, weil das Internet
sich als höchst veränderlicher „Organismus“ erweist? Muss man
nicht,  oder?  Schließlich  entscheidet  in  kulturellen  Fragen
nicht allein die „Quote“.

Aber Spaß hat’s eben doch gemacht. Und nun schauen wir uns mal
eben die 12,6 Millionen Shakespeare-Fundstellen genauer an.
Tschüs denn, bis in ungefähr 500 Jahren…

Herrlich blühender Irrsinn –
Junge  Regie-Hoffnung:  David
Bösch  inszeniert  „Romeo  und

https://www.revierpassagen.de/84591/herrlich-bluehender-irrsinn-junge-regie-hoffnung-david-boesch-inszeniert-romeo-und-julia-in-bochum/20041102_1903
https://www.revierpassagen.de/84591/herrlich-bluehender-irrsinn-junge-regie-hoffnung-david-boesch-inszeniert-romeo-und-julia-in-bochum/20041102_1903
https://www.revierpassagen.de/84591/herrlich-bluehender-irrsinn-junge-regie-hoffnung-david-boesch-inszeniert-romeo-und-julia-in-bochum/20041102_1903


Julia“ in Bochum
geschrieben von Bernd Berke | 13. Mai 2023
Von Bernd Berke

Bochum. Was sind das nur für wilde Burschen? Sie toben herum
wie nicht gescheit, sie röhren Rocksongs, spielen dazu heftig
Luftgitarre  und  brüllen  („Bumm,  zack,  bumm“)  manchmal  wie
aggressive Comic-Figuren.

Nun, die kampflustigen Sturm- und Drang-Kerle heißen Mercutio
und  Benvolio.  Sie  wollen  ihren  Freund  Romeo  über  dessen
fruchtlose  Liebe  zu  Rosalinde  hinwegtrösten  und  ihn  zu
schnellen Sex-Abenteuern mit willigeren Mädchen anstacheln. Zu
dumm nur, dass dieser Romeo sich bei der nächsten Fete in eine
gewisse Julia aus der feindlichen Sippe Capulet verknallt. Die
tragischen Folgen sind bekannt.

Der heiße Kern der Liebesgeschichte

Sehr dynamisch und phasenweise eminent komisch legt der junge
Regisseur  David  Bösch  (Jahrgang  1978)  das  berühmte
ShakespeareLiebesdrama „Romeo und Julia“ in Bochum an. Man
nehme die eh schon etwas schnoddrige Übersetzung von Thomas
Brasch,  spitze  sie  nochmals  listig  zu  und  streiche  das
vielköpfige Gefolge aus den Häusern Montague und Capulet. Dann
hat man den heißen Kern, und der wirkt frappierend modern. Das
reimt sich nicht nur wörtlich, sondern auch als Inszenierungs-
Leitlinie.

Bösch erschöpft sich nicht in Übermut und Überschwang, sondern
findet dann auch zartere, bewegende Bilder für die allererste
Begegnung des legendären Paares. Es ist ein urplötzliches,
verrücktes Aufblühen. Geradezu physisch spürt man den Hauch
ersehnter Küsse, der die beiden umweht. Auch das Kindliche,
noch Ungelenke dieser blitzartigen Liebe kommt zum Ausdruck.
Übrigens: Der hierbei sehr stimmig und dezent eingesetzte Pop-
Song „Consequence“ ließ viele Besucher rätseln. Lösung: Die
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ungemein eingängige Melodie stammt vom Album „Neon Golden“ der
bayerischen Gruppe „Notwist“.

Es war der Handy-Ton und nicht die Lerche

Später, in der Balkonszene, könnte es glatt heißen: Es war der
Handy-Ton und nicht die Lerche. Denn ganz ohne Nachtigall
führen  die  beiden  ihre  mobilen  Gespräche  –  bis  hin  zum
angedeuteten Telefonsex. Überhaupt lassen sich Julia (Julie
Bräuning)  und  Romeo  Johannes  Zirner)  zu  herrlicher  (und
dämlicher) Unvernunft hinreißen. Ein gar schöner Irrsinn.

Derweil deutet das Szenen-Geviert mit Wasserbecken, Neonlicht-
Stäben  und  Beton-Quadern  (Bühne:  Volker  Hintermeier)  auf
scheußlichen Neureichtum hin. Kein Ort für erotische Utopien.

Gewiss:  All  das  ergreift  einen  nicht  zutiefst.  Doch  der
jugendfrische,  leicht  ironisch  getönte  Zugang  eröffnet
Spielräume,  um  die  altbekannte  Geschichte  leichten  Sinnes
(aber eben nicht leichtsinnig) zu entfalten. Das ist schon
einiges, auch wenn’s gelegentlich noch an einer Ökonomie der
Mittel mangelt. Die zwar rasanten Fechtszenen sind denn doch
ein  wenig  zu  lang  geraten.  Vielleicht  sollen  sie  ja  auf
ungebrochene Dominanz der Männerwelt verweisen.

Am Ende bleibt ein Geisterreigen

Beachtliche Besetzung bis in die Nebenrollen hinein: Ebenso
handfest-sinnlich  wie  empfindsam  spielt  Martina  Eitner-
Acheampong  die  rührend  besorgte  Amme  der  Julia.  Bernd
Rademacher als Julias Vater ist ein schmieriger Conferencier
der Machterhaltung, in übler Kumpanei mit seinem linkischen
Wunsch-Schwiegersohn  Paris  (Thomas  Büchel).  Fabian  Krüger
vollführt irrwitzige Bauchredner-Dialoge mit einem geknoteten
Taschentuch-Püppchen;  ein  Kabinettstück,  das  freilich  die
Grenze zur Albernheit streift.

Das erste und letzte Wort hat der über allen stehende und doch
so ratlose Prinz (Manfred Böll). Vergebens predigt er Frieden,



hilflos preist er Poesie, Licht und Liebe. Am Ende kann er uns
nur einen Geisterreigen zeigen: Erst im Jenseits sind alle
Figuren kampflos beisammen – beim Totentanz.

Tosender Beifall für eine veritable Regie-Hoffnung und das
Ensemble!

Termine:  2.,  8.,  15.,  19.,  22.  und  27.  November.  Karten:
0234/3333-111.

Ein  Dreckskerl  von  heute  –
Karin  Beier  verquickt
Shakespeares  „Richard  III.“
mit den New Yorker Anschlägen
geschrieben von Bernd Berke | 13. Mai 2023
Von Bernd Berke

Bochum. Das „Friedens-Trallala“ im „Wackelstaat“ ist Richard
III. ein Graus. Auch für die Freuden der Liebe fühlt sich der
bucklig-schiefe Mann nicht geschaffen. Da beschließt er eben,
„ein Dreckskerl“ zu werden.

Regisseurin Karin Beier stellt Shakespeares monströse Figur in
ein  Plastik-Pop-Ambiente  wie  aus  den  60er  Jahren  (Bühne:
Florian Etti). Große bunte Zielscheiben markieren in Bochum
die prekäre Schwebelage zwischen Show und Gewalt. Natürlich
neigt sich die Wippe zum Verderben. Doch Richard (Armin Rohde)
schlendert zunächst so lässig wie ein Tramp durch seine Schule
des Bösen, in die er uns mit diabolischem Charme einführt.

Die Friedensschlüsse zwischen den Häusern Lancaster und York
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werden hier als faule Kompromisse dargestellt, die Machtkämpfe
gehen weiter – und der Skrupelloseste ist just dieser Richard.
Er lässt die halbe Verwandtschaft ausrotten – und alle, die
ihm sonst im Wege stehen. Ein paar Herren (aalglatt: Matthias
Leja  als  Buckingham)  helfen  ihm  beim  Mordhandwerk,  die
seelischen  Kosten  tragen  vor  allem  die  Frauen
(schmerzensreich: Johanna Gastdorf als Königin Elizabeth).

Nur ein Katalysator der üblen Verhältnisse

Zwischendurch tobt sich eine besinnungslose Spaßgesellschaft
in Tänzen und Slapstick aus. Dass hier ein Blitz dreinfahren
möge, kann man Richard fast nachfühlen. Er bringt ja, so legt
uns Karin Beier nahe, letztlich nur ein verderbtes Gesindel
auf seinen nackten Begriff und ist lediglich ein Katalysator
der  eh  schon  herrschenden  Verhältnisse.  Richard  muss  sich
nicht  einmal  selbst  mit  Blut  beflecken,  sondern  kann  auf
willfährige Handlanger zählen.

Im  Arena-ähnlichen  Bühnenviereck  flimmern  acht  Bildschirme,
meist sieht man die grünlich flackernden CNN-Bilder vom US-
Angriff  auf  Afghanistan.  Damit  beginnt  ein  Elend  dieser
Inszenierung. Karin Beier aktualisiert auf Teufel komm ‚raus.
Ein  Mordanschlag  auf  das  Haus  York  wird  mit  einem
Verlautbarungs-Mix  aus  Redefetzen  à  la  Bush,  Blair  und
Schröder beantwortet. Schwacher Trost: Osama bin Laden hat
keinen Auftritt, und Milzbrand-Briefe kommen auch nicht vor…

Offenbar  sollen  alle  Beileids-Bekundungen  als  Heuchelei
entlarvt werden. Sogar beim Gedenk-Vaterunser schnarchen sie
alle.  Schöne  Christenmenschen,  ha!  Keine  Spur  von
Spiritualität. Offenbar Grund genug, dass man das Kreuz-Symbol
bei Richards königlicher Machtergreifung mit „Heil“-Rufen der
Masse verknüpft, die den Diktator als Erlöser feiert.

Das Handy zirpt wie bei Joschka Fischer

Überdies  schwafelt  man  von  Teppichmessern,  und  auch  das
Schlagwort  von  der  „uneingeschränkten  Solidarität“  bleibt



nicht aus. Zudem zirpt einmal ein Handy in der Hosentasche –
wie neulich bei Joschka Fischer, als er neben dem Kanzler
stand. Karin Beier hat eben viel ferngesehen in den letzten
Wochen. Statt Dringlichkeit aus dem Text zu schöpfen, pfropft
sie Tages-Details auf. Oh, wie billig.

Was aus der Sache hätte werden können, ahnt man nach der
Pause. Richards Machtrausch läuft sich leer, die Königskrone
ist nur noch Tand. Er brütet in gottserbärmlicher Einsamkeit.
Hier hat Armin Rohde große Momente. Und endlich verspürt man
das Gefühl, eine Shakespeare-Tragödie zu sehen.

Als Richard alle Untaten gesteht, gibt es kein Echo mehr.
Niemand  hört  zu.  Ihm  bleibt  nur  das  Fernsehen,  das  von
anrückenden Feindestruppen berichtet. Das medial vermittelte
Übel ist dauerhaft in der Welt. Gespenstisch.

Im Premierenpublikum gab’s ein heftiges Gewoge von Bravos und
Buhs.

Termine: 27., 28. Okt, 1., 3., 23, 24. Nov. Karten: 0234/
3333-111.

Der  Diener  aller  Herren  –
Ruhrfestspiel-Doppelpremiere:
Heyme  verknüpft  Shakespeare
mit Goldoni
geschrieben von Bernd Berke | 13. Mai 2023
Von Bernd Berke

Recklinghausen. So mies können Menschen sein: Immer wieder
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spucken  sie  hier  verächtlich  voreinander  aus.  Hansgünther
Heyme  untersucht  mit  seiner  Ruhrfestspiel-Doppelpremiere
(Stücke von Shakespeare und Goldoni) Herr- und Knechtschafts-
Verhältnisse. Die Figuren, denen man befremdet zuschaut, sind
meist abgebrühte Interessenvertreter ihrer selbst, daher oft
auch  Überläufer  und  Verräter.  Taktik  rangiert  allemal  vor
unverstelltem Gefühl.

Shakespeares „Der Kaufmann von Venedig (um 1596) wird vom
Teatro de La Abadia in spanischer Sprache (mit Übertiteln)
gegeben, Carlo Goldonis Komödie „Der Diener zweier Herren“
(1746)  firmiert  als  Koproduktion  mit  dem  Luxemburger
Nationaltheater. Bei beiden Stücken, die am Sonntag im über
fünfstündigen  Doppelpack  verabreicht  wurden,  führt  Heyme
Regie.

Der Festspielchef hat in den 150 Jahre auseinander liegenden
Texten,  die  beide  (teilweise)  in  Venedig  spielen,  etliche
Ähnlichkeiten erblickt. Geld regiert hier wie dort die Welt.
In beiden Fällen verkleidet sich eine Frau als Mann, um ihre
Heirats-Interessen  durchzusetzen.  Juristische  Finten  prägen
jeweils die Beziehungen. Dem finalen Hochzeitsreigen beider
Stücke  traut  Heyme  auch  nicht,  er  sieht  bereits  das  laue
Unglück auf die Paare zukommen.

Doch  ganz  besonders  richtet  er  sein  Augenmerk  auf  jene
deklassierten  Diener-Gestalten,  die  in  den  zwei  Stücken
zentrale Rollen spielen. Shakespeare auf Spanisch: Welch eine
Hitze, welch‘ ein rollendes Rasen! Zwischen all den kühlen
Kacheln des Spielorts (Schwarzkaue der Recklinghäuser Zeche
Blumenthal/Haard) beginnen die Worte zu glühen. Wir sehen (zum
Text  durchaus  passend)  gespreizte  Posen  voller  Pathos  und
offenem Machismo, wie sie auf hiesigen Brettern sonst kaum
denkbar sind.

Auch Shylock ist keine Lichtgestalt

Heyme und die höchst präsenten Darsteller (fulminant: Carmen



Machi, sozusagen als „Diener aller Herren“) stilisieren das
Spiel kunstvoll. Tänzerisch und opernhaft scheint das Tun und
Treiben jener eitlen Gecken, die dem Juden Shylock mit ihrer
Verachtung so arg zusetzen, dass er sich mit dem Schuldschein
rächen will: Bei Nichtzurückzahlung des geliehenen Geldes darf
er  dem  Kaufmann  Antonio  ein  Pfund  Fleisch  aus  dem  Leibe
schneiden…

Spanier gehen mit dem prekären Stoff im Prinzip unbefangener
um,  als  Deutsche  dies  je  könnten.  Doch  Heyme  hat  große,
einfühlende  Sorgfalt  auf  die  Figur  des  Shylock  verwendet.
Gabriel  Garbisu  spielt  den  jüdischen  Geldverleiher  im
schneeweißen  Anzug  keineswegs  als  unschuldige  Lichtgestalt.
Man versteht aber, was ihn zu seinen Rachegelüsten treibt.
Lieber bliebe dieser Shylock geschäftlich-rational. doch die
Verhältnisse sind nicht so.

Wenn dieser Shylock am Ende zur christlichen Taufe genötigt
wird, kläglich dem Becken entsteigt und unter eine Brause
taumelt, so ist dies wohl gar ein furchtbarer früher Vorschein
der Vernichtungslager. Und die gelbe Nase, die er bis dahin
trug, hat schon auf den Judenstern verwiesen.

Eine solch pralle Aufführung, die derlei Abgründe bedenkt, ist
eine Menge wert. Große Pause mit Paella, Pasta & Co.

Rotation im immergleichen Chaos-Tempo

Dann der Goldoni in deutscher Sprache. Was in der Shakespeare-
Inszenierung als latente Gewalt spürbar war, hat sich nun
verfestigt,  die  Aggression  ist  jederzeit  sprungbereit.  In
einer Tonne stecken Degen, mit denen man gar häufig kämpft.
Die  Gesellschaft,  deren  Hierarchien  Heyme  mit  brechtischem
Blick diagnostiziert, ist noch fratzenhafter geworden.

Doch was im „Kaufmann“ noch elegant gezirkelt wirkte, kommt
nun eher trampelig daher. Die Aufführung rotiert im fast immer
gleichen  Chaos-Tempo  um  eine  ziemlich  leere  Mitte.  Manche
Zuschauer flüchteten vorzeitig. Gegen Schluss kann man’s kaum



noch ertragen, wie die Protagonisten immer wieder heillos auf
die Bühne stürmen und brachial frontal spielen.

Stellenweise ist’s bewegend, wie der alte Diener Truffaldino
die hochnotpeinlichen Balanceakte zwischen seinen Herrschaften
vollführt. Doch Ekkehard Schall, gleichsam der prototypische
Diener aller Zeiten und Klassen, packt diese Rolle so sehr
beim Schöpfe, dass er sie zu zerreißen droht. Er hat starke,
ganz lichte, chaplineske und eben brechtische Passagen, doch
überdreht  er  die  Tourenzahl.  Um  ihn  herum  gibt’s  manch‘
gewittriges  Chargieren.  So  wild  und  bunt  kann  Langeweile
aussehen.

Termine: Nur das Goldoni-Stück: 15, 16., 17. Mai (20 Uhr) /
Goldoni  plus  Shakespeare:19.,  20.,  26.,  27.Mai  (17  Uhr).
Karten 02361/9218-0.

Macbeth  auf  der  Suche  nach
dem Kick – Intendant Johannes
Lepper inszeniert Shakespeare
im Schlosstheater Moers
geschrieben von Bernd Berke | 13. Mai 2023
Von Bernd Berke

Moers. Überall wabert der Bühnennebel, und die Scheinwerfer
leuchten so schockfarbig wie in einem Rock-Schuppen der frühen
70er Jahre. Es scheint, als hätte man Shakespeare mitsamt
seinem „Macbeth“ unter Drogen gesetzt.

Fremder  und  ferner  als  Shakespeares  elisabethanisches
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Zeitalter kommt einem dieser Einstieg im Schlosstheater Moers
vor.  Die  Stimmen  der  Hexen,  die  Macbeth  auf  magisch-
doppeldeutige  Art  den  Aufstieg  zum  Königtum  prophezeien,
ertönen mit Verzerrer und Echo-Hall. Sodann verheißt der alte
Beatles-Song „For the Benefit of Mr. Kite“ eine bizarre Show
mit allseits garantiertem Vergnügen. Um im Genre zu bleiben:
sozusagen „Best of Macbeth“ mit ein paar BonusTracks. Yeah!

Hausherr Johannes Lepper (auch Bühnenbild) hat das blutige
Drama von der entgrenzten Machtgier tatsächlich inszeniert,
als  sei’s  eine  Show-Improvisation,  eine  mal  lässige,  mal
überdrüssige, mal hysterisch aufwallende Probe aufs bereits
tausendfach in Theatern gespielte Exempel.

Sie streiten wie im Kasperletheater

Seine nicht immer trefflichen Bilder sucht und findet dieser
„postmoderne“  Zugriff  zwischen  Rock  und  Pop,  Horror-  und
Gruftie-Ästhetik, Pornofilm und Variété, Comic und Hollywood-
Kitsch.  Sogar  ein  Bingo-Spielchen  gehört  zum  Repertoire.
Gewiss: Die winzige Bühne erlaubt keinen Panorama-Stil,. keine
weitläufigen  Aktionen,  sie  nötigt  zum  theatralischen
„Tunnelblick“,  zum  (womöglich  frechen)  Konzentrat.

Offenbar haben alle Darsteller „Hier!“ gerufen, als es an die
Besetzung der Hauptrollen ging. Lepper hat ihnen die Gunst
erwiesen. Er lässt den Macbeth gleich von drei Schauspielern
(Mike  Hoffmann,  Frank  Wickermann,  Jeffrey  Zach)  geben  und
verteilt die blutrünstige, ihren Gemahl zu etlichen Morden
aufstachelnde Lady Macbeth auf zwei Damen (Stella-Maria Adorf,
Sabine Wegmann).

Erst Athlet, dann Hänfling, dann Berserker

Aus  dieser  Mehrfach-Besetzung  erwächst  eher  ein  sich
abnutzender Effekt als wahrer dramaturgischer Ertrag: Macbeth
taucht  zunächst  als  aggressiver  Athlet  auf,  sodann  als
flatternd  nervöser  Hänfling,  schließlich  als  wahnwitziger
Berserker. Man könnte derlei Wandel auch spielen, doch hier



herrscht Körper-Wechsel. Jede Identität ist eben dahin. Nun
ja, so mag es denn zeitgemäß sein.

Mit  seinen  Armen  imitiert  Macbeth  immer  wieder
angriffslustigen Flügelschlag, und er stoßt die Drohrufe eines
Erpels aus. Ein Inbild der Gewalt-Anmaßung. Lady Macbeth, in
ein blutrotes Kleidchen gehüllt und immerzu einen roten Ball
in den Händen, tollt mit ihm zuweilen wie ein unartiges Kind
umher. Dann wieder treiben sie’s gar ruppig. So sucht man den
tierischen Kick, so geilt man sich auf zur nächsten Untat.

Und  immer  wieder  hauen  sie  einander  mit  aus  Zeitungen
gekniffelten Papier-Pritschen, als würde Kasperle aufs böse
Krokodil eindreschen. Da kann auch der edle König Duncan nur
noch den lächerlichen Popanz im Schottenrock mimen.

Huldigungen nach Art eines Disney-Films

Und nicht etwa der gütige Malcolm wird am Ende neuer Regent,
sondern Macduff nimmt, nachdem er Macbeth erstochen hat, die
Huldigungen  entgegen  –  bonbonbunt  beleuchtet  wie  in  einem
Disney-Streifen. Merke: Mord ist Macht, und Macht ist Mord.
Und die Show geht weiter.

Im  Grunde  aber  sind  all  diese  Gestalten  nur  bleiche
Wiedergänger.  Auf  einem  Bildschirm  huschen  zudem  ihre
flüchtigen  Schatten  einher.  Vom  Piano  tröpfeln  derweil
melancholische Akkorde.

Etwas haltlos schien bisweilen die Inszenierung in ihrem Jux,
aber auch in ihrem ernsten Drang. Doch selbst das Geschrei, in
dem manche Textstelle markig hervortrat, manch andere jedoch
unterging, scheint letztlich geisterhaft zu verwehen. Genau da
horcht man plötzlich auf.



Ein  „Sturm“  im  üblichen
Rahmen  –  Shakespeares  Drama
am Dortmunder Schauspiel
geschrieben von Bernd Berke | 13. Mai 2023
Von Bernd Berke

Dortmund.  Ganz  träge  bewegen  sich  die  Gestalten  auf  dem
schlingernden Schiff. Doch allmählich begreifen sie, dass der
Kahn unterzugehen droht. Plötzlich wird aus Bräsigkeit helle
Panik, es erhebt sich Geschrei, und das Wasser spritzt hoch –
bis in die ersten Sitzreihen des Schauspielhauses.

„Der Sturm“ von William Shakespeare tobt mal wieder über die
Bühne, seit Samstag herrscht schwere See in Dortmund. Sie
lässt Neapels König Alonso samt Gefolge (darunter Antonio,
unrechtmäßiger  Herzog  von  Mailand)  auf  einem  verlassenen
Eiland stranden. Zauberkräftiger Beherrscher dieser Insel ist
ausgerechnet Prospero, dem eigentlich Mailand zustünde, der
aber vor zwölf Jahren von seinem Bruder Alonso schmählich auf
offener See ausgesetzt wurde, mitsamt seiner kleinen Tochter
Miranda.

Shakespeares  mutmaßlich  letztes  Stück,  schwankend  zwischen
heiterer  Gelassenheit,  Melancholie  und  Verzweiflung,  lässt
keine  Rache  zu.  Der  Büchermensch  Prospero,  Muster  eines
geistvollen Regenten, vergibt am Ende seinen einstigen Feinden
und  schwört  aller  magischen  Macht  ab.  In  Dortmund  (Regie
Hermann Schmidt-Rahmer/Bühnenbild Herbert Neubecker) verzeiht
Prospero  gleichsam  zähneknirschend.  Er  ist  der  weltlichen
Dinge müde, von Alters-Verzweiflung satt – und tröstet sich
zum Sçhluss mit Dosenbier.

Das  hier  bisweilen  eher  tapsig  als  wundersam  chaotisch
wirkende  Drama  begibt  sich  auf  sehr  schräges  Geläuf  aus
morschem Holz. Einige Planken werden herausgerissen, so dass
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Blicke ins buchstäblich „Bodenlose“ fallen. Man meint, derlei
Bühnenaufbauten schon des Öfteren gesehen zu haben. In diesem
Ambiente  durchdringen  einander  die  Welten:  Hier  Alonsos
dümmliche  Hofschranzen,  da  die  von  Prospero  gezähmte
Geisterwelt  mit  dem  guten  Laufwesen  Ariel  und  dem  bösen
Erdling Caliban.

Ein Drang zur sinnreichen Form bleibt spürbar .

Beim oft simultanen Spiel wird es zuweilen eng auf der Bühne.
Die Menschen sind niemals allein, sondern stets von Geistern
und  Träumen  umfangen.  Und  beide  Sphären  sind  geprägt  von
allerlei Knechtschafts-Verhältnissen; ein Umstand, den diese
Inszenierung  füglich  betont.  Doch  allzu  viel  Erhellendes
gewinnt sie dem Stoff so nicht ab, wie denn überhaupt ein
Drang  zur  sinnreichen  Form  stets  spürbar  bleibt,  doch
Formvollendung sich nur selten einstellt. Mit der Zeit mag
sich die Sache noch entwickeln. Die Premiere muss nicht das
Maß aller Dinge bleiben.

Jede Figur bekommt ihre Attribute oder Schrullen zugeteilt,
nicht immer erschließen sich die Motive: Prospero (Andreas
Weißert)  wandelt  einher  wie  ein  altgriechischer  Philosoph,
immer  mehr  bebenden  Ernst  in  der  Stimme,  um  bedeutsame
Innigkeit bemüht. Alonso (Günther Hüttmann) ist kein König zum
Aufschauen, sondern einer zum Knuddeln.

Wenn der Kulturlose in Büchern blättert

Gar gelenkig rollt und wälzt sich Prosperos nun 15-jährige
Tochter Miranda (Birgit Unterweger) über den Bühnenboden – ein
immerzu tollendes Kätzchen. So bezaubert sie Alonsos etwas
unbedarften Sohn Ferdinand (Alexander Swoboda) und so weckt
sie die Geilheit des wilden Caliban (hier die interessanteste
Figur:  Felix  Römer).  Der  ach  so  Kulturlose  wird  ganz  am
Schluss in Prosperos Büchern blättern, und man darf raten:
Paart sich hier Bosheit mit Wissensdurst, oder wird er sich
zivilisieren?



Zwei Figuren gesellen sich dem Caliban zu wie eine brutale
Ausgabe von Dick und Doof: Trinker (Sebastian von Koch) und
Stephan  (Rainer  Galke),  der  eine  ein  arger  Proll  mit
Bierdosen-Paletten und „saustarken“ Ballermann-Sprüchen, der
andere ein feiger Depp mit österreichischem Zungenschlag. Es
sind  wandelnde  Zugeständnisse  ans  Unterhaltungsbedürfnis,
darin gar nicht so weit von Shakespeare entfernt.

Für Zauber und Poesie ist derweil der kahl geschorene, mit
hellem  Stimmchen  singende  Ariel  zuständig,  gespielt  von
Kindern  (im  Wechsel:  Anna  Bonkhoff,  Christina  Westermann),
sehr lieb und somit nicht von dieser Welt. In ein solches
Jenseits wären wir gern weiter entführt worden. Freundlicher
Beifall im Rahmen des Üblichen. Er entsprach dem Anlass.

Termine: 24;, 26. November, 2., 17. und 29, Dezember. Karten:
0231/5027222.

Bochumer  Frage:  War
Shakespeare ein Antisemit?
geschrieben von Bernd Berke | 13. Mai 2023
Von Bernd Berke

Bochum. „Regt uns Shakespeare noch auf?“ So heißt heute ein
Vertrag in Bochum. Um diese Frage rasch zu beantworten: Gewiss
tut er das!

Denn die Festrede der Bochumer Shakespeare-Tage hält diesmal
die prominente Autorin Mirjam Pressier („Bitterschokolade“).
Sie behauptet in ihrem Buch „Shylocks Töchter“ unumwunden, der
weltweit verehrte Dramatiker William Shakespeare sei Antisemit
gewesen.  Sie  will  dies  anhand  seiner  Figur  Shylock,  des
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jüdischen  „Kaufmanns  von  Venedig“,  darlegen;  wobei  sie
zugesteht, dass „Antisemitismus“ hier nicht im Sinne des 20.
Jahrhunderts  zu  verstehen  sei,  allerdings  als  höchst
problematische Vorform der später manifesten Judenfeindschaft.

Da wird es am morgigen Sonntag (ab 11 Uhr im Schauspielhaus
Bochum, 800 Plätze) wohl manchen Unmut geben. Denn in der für
alle Interessierten offenen Festversammlung werden viele der
rund 300 Tagungsteilnehmer sitzen – und die sind nun einmal
mehrheitlich Mitglieder der Deutschen Shakespeare Gesellschaft
e. V., welche dem Meister aus Stratford-upon-Avon forschend,
aber doch in erster Linie bewundernd nachspürt.

Prof.  Dieter  Mehl,  Präsident  der  in  Weimar  ansässigen
Shakespeare Gesellschaft, erläutert das Thema der Fachtagung,
die  sich  bis  Sonntag  hauptsächlich  im  Museum  Bochum
abspielt: Es gehe ums „Weiterspinnen shakespeare’scher Ideen
und Figuren auf literarischem Felde. Beispiele: Jane Smileys
Roman „ 1000 Acres“, der die „König Lear“-Legende aufgreift,
und Gertrud Fusseneggers neue Novellen „Shakespeares Töchter“,
in denen eine Schwester der berühmten Liebenden Julia zu Wort
kommt.

Die  Shakespeare  Gesellschaft  will  in  Kürze  eine  Stiftung
gründen, um reibungslos Spendengeld einsammeln zu können. Die
Vereinigung,  der  naturgemäß  zahlreiche  Professoren  und
Englischlehrer  angehören,  hat  2260  Mitglieder  aus  vielen
Ländern.

Sogar Engländer blicken mitunter neidvoll aufs Treiben der
deutschen Shakespeare-Freunde. Die haben ein Problem weniger
als die Briten: Dort ist Shakespeare vielen . Menschen durch
übermäßige Schullektüre verleidet worden.

Infos: Tagungsbüro 0234/51 600-30 (Heute 8.30-18 Uhr).



Shakespeare-Premiere  mit
Drehwurm und „Stinkefinger“ –
Leander  Haußmanns  harsche
Reaktion  auf  Buhrufe  in
Bochum
geschrieben von Bernd Berke | 13. Mai 2023
Von Bernd Berke

Bochum.  Hat  man  so  etwas  schon  erlebt?  Da  kassiert  das
Ensemble seinen Beifall und holt nun den Regisseur auf die
Bühne: Leander Haußmann, Intendant des Bochumer Schauspiels.
Der muß einige Buhrufe einstecken. Und wie reagiert er? Er
zeigt den Vogel, reckt sodann einen „Stinkefinger“ in Richtung
der vorderen Publikumsreihen und geht brüsk ab.

Welch  ein  Kerl!  Fürs  gleiche  Verhalten  ist  der  Fußballer
Stefan Effenberg jahrelang aus der Nationalmannschaft verbannt
worden. Fragt sich, von wem man mehr Souveränität, Reife und
Stilgefühl  erwarten  sollte  –  von  einem  Kicker  in  seinen
Zwanzigern, oder vom bald 40jährigen Chef einer ruhmreichen
Bühne.

Gespielt  wurde  auch,  und  zwar  Shakespeares  „Viel  Lärm  um
nichts“. Es war jene große Produktion mit fortgeschrittenen
Schauspielschülern,  die  in  Bochum  gute  Tradition  hat.  Die
berühmte  Komödie  handelt  vorwiegend  von  zwei  Paaren:  Graf
Claudio und die schöne Hero lieben einander sogleich, werden
aber  durch  gemeine  Ränkespiele  zunächst  am  Glücksgenuß
gehindert. Edelmann Benedikt und Heros Cousine Beatrice wehren
sich scharfzüngig gegen jede Gefühlsanwandlung, werden aber
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(gleichfalls  auf  intriganten  Wegen)  dann  doch  zueinander
gedrängt.

Bevor sich diese Verhältnisse herauskristallisieren, erleben
wir  erst  mal  das  kollektiveVorspiel.  Merke:  Die  böse
Gesellschaft behauptet ihren Vorrang, sie mischt sich in alle
„privaten“ Dinge. Männlein und Weiblein noch strikt wie in
einer Schlachtordnung getrennt, ergeht sich die junge Truppe
in  Gruppen-Übungen,  die  Merkmale  der  schauspielerischen
Ausbildungsgänge tragen. Welche Lektionen haben sie gelernt?
Beispielsweise  den  Umgang  mit  Fechtgerät  und  die  sichere
Einteilung  des  knappen  Bühnenraums:  Auch  wenn  alle
durcheinander  wuseln,  darf  keiner  den  anderen  ungewollt
anrempeln.

Der Reigen des Begehrens wird zum Totentanz

Die Bühne rotiert so ausgiebig, daß man schon vom Zuschauen
fast einen Drehwurm bekommt. Doch der technische Trick weitet
den Blick. Sinnfällige Simultan-Geschehnisse tun sich auf: Sah
man gerade noch ein geil sich wälzendes Paar, so saust schon –
wusch! –  die Szene vorbei, in der eine einstmals Geliebte
gewürgt wird. Der Reigen des Begehrens als Totentanz. Hübsche
Groteske:  Auf  dem  Karussell  erhebt  sich  ein  Gehäuse
(Bühnenbild: Alex Harb), durch dessen viele Türen Betrüger und
Betrogene mitunter wie von Sinnen stolpern.

Diese  Inszenierung  (Ko-Regie:  Leander  Haußmann,  Uwe  Dag
Berlin) sucht uns stets über Zusammenhänge zwischen Sex und
Tod, Gier und Vergänglichkeit auf dem laufenden zu halten.
Lustgott Cupido (längst kein Schüler mehr, sondern gestandener
Darsteller:  Steffen  Schult)  gibt  hier  den  melancholisch
singenden Mahner. Nichts Fleischliches ist von Dauer. Nun ja,
Derlei Einsicht hat begrenzte Leuchtkraft, sie erlischt rasch
zur Allerweltsweisheit.

Claudia (Lucas Gregorowicz) kehrt anfangs aus dem Kriege heim
und sehnt sich nach der Liebe. Doch Liebe ist hier just ein



anderes Wort für Krieg. Bescheidwisser von heute inszenieren
solchen Befund freilich nicht nur trübsinnig, sondern in einer
flackernden Mixtur aus Schwermut, Überdruß und Unernst, der
oft eher albern als komisch wirkt.

Trivialmythen fließen umstandslos ein: Fürst Don Pedro (Uwe
Eichler) tritt auf wie ein Bruder von Guildo Horn, Beatrice
(Yvon Jansen) und Benedikt (auffallend, das könnte „mal einer
werden“: Benjamin Höppner) hocken schon mal da, als hätten sie
sich bei einer kieksenden „Herzblatt-Show kennengelernt.

Trotz solcher Gags hat der fast dreistündige Abend ein paar
arge Längen. Das Ensemble hält sich insgesamt wacker, scheint
aber  mehr  auf  körperliche  Ausdruckspräsenz  denn  auf
Sprechkultur trainiert zu sein. Doch das eine oder andere, gar
zu nachdrückliche Über-Agieren wird sich im Laufe des langen
Bühnenlebens wohl noch geben…

Termine: 2., 6., 11., 13. Februar. Karten: 02 34/3333-111.

Im Dschungelkampf der Liebe –
Leander  Haußmann  inszeniert
Shakespeares
„Sommernachtstraum“  in
Salzburg
geschrieben von Bernd Berke | 13. Mai 2023
Aus Salzburg berichtet Bernd Be r k e

Lysander  liebt  Hermia  und  schenkt  ihr  ein  Paar  Schuhe,
womöglich aus dem Schlußverkauf. Hernach, wenn der Puck im
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Walde Lysanders Blick mit einem Kräutlein behext hat, glaubt
dieser plötzlich Helena zu lieben. Da entreißt er Hermia die
Schuhe und überreicht sie der neuen Angebeteten.

Die freilich ist ein rubenshaftes Mädchen und hat viel zu
große Füße. Sieht trotzdem so aus, als äußere sich Zuneigung
zumal in materieller Transaktion, als sei sie ein heilloses
Geschäft.

Bochums  Intendant  Leander  Haußmann  hat  Shakespeares
unverwüstliche  Liebesverwirrung  „Ein  Sommernachtstraum“  für
die Salzburger Festspiele in Szene gesetzt. Und er hat doch
hoffentlich  mehr  im  Sinn  als  vorschnelle  Denunzierung
geschlechtlicher  Umgangsformen?  Mal  sehen.

Ein roter Vorhang wogt und wallt über die ganze imposante
Bühnenbreite der Felsenreitschule. Schon bevor das Tuch vom
Sturme  beiseite  geblasen  wird,  erscheint  dahinter  in
leuchtenden  Reklame-Lettern  der  Schriftzug  „The  Wood“.  Der
Zauberwald lockt mit den Mitteln einer Imbißkette.

Im Hintergrund rauscht die Toilette

Wenn  die  wechselhaft  Liebenden  einander  hier  in  Lust  und
Streit begegnen, verfallen sie rasch in Sprech-Übertreibungen
wie  aus  dem  ComicHeft.  Poesie  wird  dann  hechelnde  und
geifernde Gier im Nu, es quieken und knarren die Stimmchen.
Und im Hintergrund rauscht gelegentlich eine Toilettenspülung.
Geht denn alles den Bach hinunter?

Hermia  (Steffi  Kühnert),  Helena  (Sabine  Orleans),  Lysander
(Oliver Stokowski) und Demetrius (Jan Gregor Kremp) entstammen
der achtlosen Konsumwelt und somit einer Pop-Fraktion: „Hello,
I love you, won’t you tell me your name?“ schmachten die
Männer mit einer „Doors“-Titelzeile.

Sowieso geht’s bei Haußmann wieder mal enorm sangesfroh zu;
auch Trompete, Mundharmonika und Laute kommen zum Einsatz.
Manch ist’s stimmige Klangmalerei, manchmal nur Trallala. Wie



denn  überhaupt  die  ganze  Inszenierung  einige  allerliebste
Einfälle mobilisiert und zuweilen wundersam kindlich geraten
ist, aber dann wieder nur töricht-kindisch vor sich hin kräht.
Auch das hält dieses unvergleichliche Stück aus.

Nur Rest-Grün mit Single-Bäumchen

„Natürlich“ besteht der Forst hier lediglich aus Restgrün mit
einem  Single-Bäumchen.  Ansonsten  ähnelt  die  Szenerie  einem
schwierigen  Parcours:  Ringsum  lauter  Gestellen  als
Stolperfallen,  in  der  Mitte  ein  vielseitig  verwendbarer
Holzkasten-Aufbau mit Drehscheibe. Wär’s Plastik, käm’s wohl
aus Legoland.

Gottlob beschränkt man das Spiel vor allem auf dieses Zentrum,
denn  das  ungeheure  Breitwandformat  der  gesamten  Bühne  hat
schon so manches Unterfangen in die lautstarke Deklamation
gedrängt und damit ästhetisch erstickt.

Im Waldbezirk, den nachts der zauberische Oberon (Christian
Grashof) und Titania (Almut Zilcher) mit ihren Elfen regieren,
treffen  die  Menschen-Paare  in  olivgrüner  Tarnkleidung
aufeinander. Fertig machen zum Dschungelkampf der Liebe! Doch
keine Angst! Es blitzt zwar Gewaltsamkeit auf, doch eher nach
Art  von  slapstickhaften  Videospielen,  Game-Boys  oder  eben
Comics. Ein Getümmel der ungereiften Liebesdinge. Von tieferem
Weh weiß man in diesem Waldstück wenig.

Muss man bestimmte Darsteller besonders hervorheben? O ja! Zum
einen André Eisermann als „Puck“, der mit irrwitzigem Gesten-
Vokabular kobolzt und alles auf Trab bringt. Tatsächlich ein
Wesen aus einer anderen Welt.

Sechs grandiose Darsteller treten zum „Klamauk“ an

Vor  allem  aber  mutet  es  wie  eine  der  großartigsten
„Verschwendungen“  der  jüngeren  Theatergeschichte  an,  die
Handwerkertruppe um Zettel und Squenz mit diesen sechs Größen
zu besetzen: Michael Maertens, Peter Fitz, Otto Sander, Ignaz



Kirchner, Hans-Michael Rehberg und Ulrich Wildgruber. Diese
grandiosen  Darsteller  müssen  also  ausgerechnet  jene
grottenschlechten  Hobby-Schauspieler  mimen,  die  Shakespeare
zum Klamauk antreten läßt. Doch wieviel mehr als bloßer Unsinn
steckt darin, man sieht es nun. So herrlich sinnzerstäubend
agiert das Sextett, daß in beinahe Beckett’scher Manier die
Anfangs- und Endgründe des Theaters aufwirbeln.

Am Schluß packt Hermia ihren Koffer und emigriert aus der
allseitig hergestellten Zufriedenheit mit dem öden Mittelmaß
der Beziehungen. Aufbruch ins Land der wahren Empfindung. Just
in  diesem  Moment  sehen  wir  ein  weißes  Einhorn
vorüberschreiten,  Aha!  Es  gibt  sie  also,  die  unfaßlichen
Dinge. Hätte uns Leander Haußmann nur noch mehr davon gezeigt
und sich nicht so sehr im Heutigen verloren.

Aus Lust und Liebe wird rohe
Gewalt  –  Düsseldorf:  Karin
Beier  inszeniert
„Sommernachtstraum“  in  neun
Sprachen
geschrieben von Bernd Berke | 13. Mai 2023
Von Bernd Berke

Düsseldorf.  In  grauer  Vorzeit  wurden  alle  Wesen  in  eine
männliche und eine weibliche Hälfte geteilt. Seitdem, so will
es  der  griechische  Mythos,  gibt  es  die  Sehnsucht  nach
Vereinigung.  Und  irgendwann  fiel  die  Menschheit  in
babylonische  Sprachverwirrung.  Seither,  so  steht’s  in  der
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Bibel, ringen wir um Verständigung. Karin Beiers Düsseldorfer
„Sommernachtstraum“-lnszenierung handelt von den Folgen beider
Ur-Trennungen.

In  neun  bunt  durcheinander  gewirbelten  Sprachen  wird
Shakespeares  Stück  vom  internationalen  Ensemble  gespielt:
Italienisch,  Englisch,  Französisch,  Hebräisch,  Ungarisch,
Polnisch, Bulgarisch, Russisch und Deutsch.

Man  muß  sich  erst  an  den  schwindelerregenden  Wechsel  der
Idiome  gewöhnen.  Doch  die  so  verschiedenen  Sprachmelodien
verleihen  dem  Text  musikalische  Qualität,  als  spielten  da
diverse  Instrumente  eines  Orchesters;  schrille  Mißklänge
inbegriffen.  Denn  die  Figuren  und  ihre  Sprachen  hetzen
einander  auch  schon  mal  mit  nationalistischen  Untertönen.
Jedes Wort birgt Gefahr.

Wenn die Körper zu reden beginnen

Vor  allem  aber:  Shakespeares  unverwüstliche  Liebes-Wirrnis.
mit der man auf der Bühne so manches wilde Phantasie-Abenteuer
riskieren  darf,  wird  im  polyglotten  Chaos  ungeheuer
körperbetont dargeboten. Wie im Urlaub: Menschen, die einander
sonst nicht verstehen, reden mit Händen und Füßen. Hier erlebt
man hochgezüchtete Kunstformen solcher Bemühungen. Sie münden
mal in tanztheatralische Figuren à la Pina Bausch, mal in die
vollends famosen Clownerien des (beileibe nicht nur) komischen
Handwerker-Haufens, der hier mit Bohrmaschinen zum Satyrspiel
antritt. Über den aufgebockten Bühnenboden, in den allerlei
Falltüren eingelassen sind, werden nur hie und da ein paar
Tücher gespannt und drapiert. Schon kann es losgehen mit der
Ideenflut, mit unbändigem Spaß und blutigem Ernst.

Karin Beier beweist, auch unter erschwerten Bedingungen der
vielen  Zungenschläge,  ihr  enormes  Geschick  im  Umgang  mit
Schauspielern.  Gelegentlich  wirkt  das  Ensemble  wie  ins
absolute Spielglück „freigelassen“; mag die Szene denn rollen,
wohin sie auch will. So bekümmert man sich auch nicht allzu



sehr um integren Text, sondern dichtet munter hinzu und borgt
Zeichen auch aus trivialen Bereichen (Comics, Kino, Fernsehen,
Horror).

Zupackende Frauen und hilflose Männer

Elfenkönig Oberon und Athens Herrscher Theseus werden hier vom
selben  Manne  gespielt  (Paolo  Calabresi  mit  perlendem
Parlando). Er ist Doppel-Regent im Tages- wie im Traumreich
(durch das der Puck in Damenschuhen stöckelt) und präsentiert
die Szenen wie ein Impresario.

Unnachgiebig  enthüllt  werden  zumal  die  Demütigungen  und
Gewaltakte,  die  aus  Liebe  und  Lust  erwachsen.  Die  Frauen
werden heftig handgreiflich in ihrer Liebessucht, sie reißen
den Männern geradezu Hemd und Hosen runter. Dies macht die
Herren  so  hilflos,  daß  sie  sich  in  Aggression  flüchten.
Jedwede  erotische  Anziehung  endet  als  brutale  Abstoßung,
gewaltsames  Mitschleifen,  Schlagen  oder  Würgen.  Dunkle,
unbeherrschbare Macht der Triebe. Liebe oder Haß? Es scheint
fast egal zu sein. Oh, jammervolles Begehren. Gegen solche
Härten werden – wie poetische Wunschbilder – jene hauchzarten
Szenen gesetzt, durch die von fernher leise ein magisches
„Kling-Klang“ zu wehen scheint.

Phänomenal,  wie  sich  Karin  Beier  eine  gleichsam  kindliche
Sicht bewahrt hat. Manchmal wähnt man sich auf dem Spielplatz.
Dann setzt es z.B. Pitsche-Patsche-Ohrfeigen, und alle tummeln
sich mit heißen Köpfen und Geschrei. Doch derlei wunderliche
Alberei kann sogleich in untröstliche Trauer übergehen – wie
ein lachlustiger Kindertag in plötzliche Tränen.

Termine: 3., 4., 5., 18. Nov. Karten: 0211/36 99 11.

 



Holzfäller  im  Zauberwald  –
Sewan  Latchinian  inszeniert
Shakespeares
„Sommernachtstraum“  in
Dortmund
geschrieben von Bernd Berke | 13. Mai 2023
Von Bernd Berke

Dortmund. Beim Griechen um die Ecke wird Ouzo gesoffen und
dann Sirtaki auf dem Tisch getanzt, weil Clan-Chef Theseus es
so haben will. Was’n das wieder für’n Stück? Na, Shakespeare
natürlich, sein „Sommernachtstraum“. Der spielt ja in und um
Athen – und da denken wir gleich an Gyros, Tsatsiki & Co. Hier
knüpft das Dortmunder Theater an.

Wie gut, daß diese Zauberkomödie vom erotischen Begehren und
seinen dunklen Urgründen so unverwüstlich ist. Da schadet es
nicht viel, daß Regisseur Sewan Latchinian sie durchstöbert
hat. Doch braucht man wirklich Alltagsklamotten, Funktelefon
und Rave-Rhythmen, um dieses Stück auf „modern“ zu trimmen?
Steckt  nicht  schon  (und  immer  noch)  im  Text  die  ganze
Klimakatastrophe der Beziehungen, wie sie heute kaum anders
durchlitten wird?

Als sei man in der Bundesliga, sucht man in Dortmund vor allem
den schnellen Erfolg. Die zuweilen arg gröbliche Übersetzung
Frank  Günthers  (wo  sich  „Fo…“  auch  schon  mal  auf  „Kotze“
reimt)  durchdringt  das  Geschehen  nicht  so  sehr,  sondern
pflanzt Gags obenauf. Wie soll da eine Inszenierung wesentlich
tiefer greifen? Da darf halt auch einmal gejodelt werden.
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Das große „U“ gerät ins Wackeln

Was ja so fern von Shakespeare nicht liegen muß. In seinem
magischen Traumreich ist vieles erlaubt – sogar ein Esel, der
beim  Akt  mit  Elfenkönigin  Titania  (Iris  Atzwanger)  aus
gigantischem  Glied  ejakuliert,  so  daß  das  große  „U“
(Dortmunder  Brauerei-Wahrzeichen)  ins  Wackeln  gerät.

Sehr sinnfällig wird gezeigt, wie geschlechtliche Lust und
Verachtung,  Glück  und  Ekel  ineins  fallen  können.  Solche
Mixturen  sind  eine  Stärke  dieser  Inszenierung.  Lysander
(Michael  Fuchs)  bekommt  schließlich  seine  Hermia  (Anja
Kirchlechner), Helena (Sylvie Rohrer) ihren Demetrius (Jörg
Ratjen). Das bedeutet hier freilich keine Erlösung: Haben sich
–  nach  all  den  Liebes-Wechselfällen  im  diesmal  baumlosen
Zauberwald  (eine  Öko-Pflichtübung)  –  die  „passenden“  Paare
gefunden, so fügen sie sich alsbald wieder ganz körperlich in
jene  altgriechische  Säulen-Ordnung  ein,  aus  der  anfangs
Herrscher  Theseus  (Alexander  Muheim)  und  seine  Amazone
Hippolyta (Doina Weber) hervorgestiegen waren.

Nachdem der spukhafte „Puck“ (Ines Burkhardt) im Superman-
Kostüm  auf  Flugreise  gegangen  ist,  erleben  wir  die
Anverwandlung eines weiteren trivialen Mythos: Denn es ist der
reinste Vampirismus, mit dem Elfenkönig Oberon (Helmut Rühl)
unter den Menschenkindern gehaust hat. Blutleer erstarren sie
und werden am Ende zu kaltem Marmor. Sobald die I.iebeswogen
sich  gelegt  und  zu  festeren  Verbindungen  geführt  haben,
versteinern die Verhältnisse.

Zuvor haben wir ein Liedchen gehört über Treue, die keinen
Spaß  bereite.  Einzig  die  fortgesetzte  Untreue  hält  also
schmerzhaft  lebendig,  könnte  man  meinen.  Leicht  angewidert
sagt’s der ,Puck“: „Jeder Hengst kriegt seine Stute. Alles
Gute!“

Lachstoff zum baldigen Verzehr

So recht bei sich angekommen ist die Inszenierung mit jenen



sechs unbedarften Handwerkern (u.a.: Jürgen Uter, Claus Dieter
Clausnitzer, Günther Hüttmann), die die traurige Komödie zur
Farce auflösen. Da gibt es Lachstoff zum alsbaldigen Verzehr.
Je blöder, desto besser – die Rechnung geht auf. Und sind die
Liebenden auch dumm, so sind die Dummen eben liebenswert.

Ein gutes Ensemble kommt über schwache Momente hinweg. Dies
ist hier der schöne Fall. Es mindert die Leistung der anderen
nicht,  wenn  man  hervorhebt:  Ines  Burkhardt  als  weiblicher
„Puck“,  eine  Dreh-  und  Angelfigur,  mit  variantenreich
modulierter Geisterstimme. Kennt den ganzen Weltenlauf schon
tausendfach, tut um des lieben Zaubers Willen mit. Sodann
Sylvie Rohrer mit einem Hauch von Hysterie als Helena; schon
jetzt, in jungen Jahren, eine Schauspielerin von Rang.

Alles in allem verdienter, recht animierter Premierenbeifall.
Die Sache verspricht Erfolg – auch beim Abo-Publikum.

Nächste Vorstellungen: 1, 4., 5., 11. und 12. März, jeweils
19.30 Uhr. Tel.:0231/163041.

Shakespeare als Kind und als
Karnevalist  –  Berliner
Theatertreffen:  Verdruss  mit
dem  Klassiker,  Glück  mit
Jelinek
geschrieben von Bernd Berke | 13. Mai 2023
Von Bernd Berke

Berlin. „Wow, sterben! Echt?“ So spricht sonst keine Julia von
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Shakespeare,  so  quatschen  vielleicht  Comic-Figuren  oder
„Szene“-Typen. Doch wenn eine Regisseurin wie Karin Beier sich
das alte Liebesdrama in Frank Günthers Übersetzung vorknöpft,
wächst Julia der Schnabel anders.

Es stand zu befürchten, daß das Berliner Theatertreffen nach
seinem Senkrechtstart (die WR berichtete) ins Trudeln geraten
würde. Tatsächlich legte die Düsseldorfer Version von „Romeo
und Julia“ keine sonderliche Ehre ein. Der Beifall des kundig-
kritischen  Berliner  Publikums  im  Schillertheater  (als
Staatsbühne  bekanntlich  weggespart)  war  Pflichtübung,  mit
Buhrufen für die Regie versetzt.

Karin Beier, die schon in der freien Szene mit Shakespeare
umsprang  und  dann  von  Volker  Canaris  ans  Düsseldorfer
Schauspielhaus geholt wurde, setzt das berühmte Paar (Matthias
Leja,  Caroline  Ebner)  in  eine  Szenerie  aus  industriellen
Fertigteilen. Sieht aus wie unter ’ner Autobahnbrücke. Hier
können sich die jungen Leute mal richtig austoben – mit Disco-
Tanz und Kung-Fu-Kampf.

Eine ganze Spielzeugkiste wird ausgekippt

Einmal  hüpft  sogar  ein  lustiger  Aufziehfrosch  daher.  Eine
Mixtur aus schöner neuer Fitness-Welt und Spielplatz. Beiers
bunte Bühne spielt „Pelle, Petz und Pingo“. Doch solch allzu
grelle Farbigkeit wird auf Dauer grau.

Platz für Liebe gibt’s hier natürlich nicht, nur für einen Zoo
von  wirren  Gefühlen.  In  der  gemeinhin  als  Balkonszene
bekannten Sequenz schweben Romeo und Julia auf zwei Schaukeln
und plappern wie Papageien. So etwas färbt ab. Auch ernstere
Sätze klingen später kindsköpfig.

Leider sonnenklar, was Karin Beier uns beibiegen wollte: daß
heutige Jugendliche die alten dramatischen Gefühle nicht mehr
aufbringen können. Doch muß sie dazu ihre ganze Spielzeugkiste
vor uns auskippen?



Sonderbar, wie sich die Handlung schließlich ins Hoffnungslose
wendet. Vielleicht erklärt sich der schroffe Wandel so: Kind
lacht. Kind weint. Und wird auch wieder lachen. Aber warum hat
man  diese  Talentprobe  gleich  zum  Berliner  Theatertreffen
eingeladen?  Man  hätte  Karin  Beiers  weitere  Entwicklung
abwarten sollen.

Weißer Mercedes, schnurlose Telefone

Mit ihrer Auswahl von Shakespeare-Umsetzungen hatte die Jury
der Theatertage eh keine glückliche Hand. Das zeigte auch
Michael Jurgons‘ Schweriner „Othello“-Inszenierung, vorgeführt
im  Haus  des  Berliner  Ensembles.  Das  Stück  erstickt  unter
karnevalistischen  Einfällen.  Vordergründige  Modernismen  der
kaum noch erträglichen Art kommen hinzu. Der eifersüchtige
Othello (Dirk Glodde), im Übermaß geschminkt wie ein „Sarotti-
Mohr“ und meist äffisch in seinem Gehabe, fährt schon mal im
weißen  Mercedes  vor,  und  es  wird  eifrig  mit  schnurlosen
Telefonen  hantiert.  Man  führt  DDR-Uniformen  spazieren,  ein
Transvestit sächselt wie einst der verhaßte Staatschef Walter
Ulbricht. Wenn ein Regisseur dermaßen Shakespeare nicht für
voll  nimmt,  fällt  es  auf  ihn  selbst  zurück.  Überzeugend
freilich der Intrigant Jago (Thorsten Merten), sympathisch-
hemdsärmelig und kumpelhaft. Diesem Keri kann man es kaum übel
nehmen,  wenn  er  die  Militaristen  des  Stücks  gegeneinander
hetzt.

Die Sprachmaschine wirft Deutsches aus

Mit  einem  ungeheuer  schwierigen  Text  von  Elfriede  Jelinek
plagte sich anderntags im Ballhaus Rixdorf zu Berlin-Neukölln
ein  sechsköpfiges  Frauenensemble  des  Deutschen
Schauspielhauses  Hamburg  (Regie:  Jossi  Wider):  Jelineks
„Wolken. Heim.“ versucht sich an sprachlicher Tiefen-Analyse
prekären „Deutschtums“, anhand einer Textcollage von Hölderlin
bis  zum  RAF-Bekennerschreiben.  Die  Zusammenstellung  macht
nationale  Macken  dingfest,  sperrt  sich  aber  gegen
theatralische  Umsetzung.



Desto staunenswerter. was die Hamburger daraus gewinnen. Die
im Original nicht dialogisch aufgeteilte Textmasse wird zur
Partitur für sechs Frauenstimmen, zur bösen Sprach-Maschine,
die mit bedrohlichem Singsang immerzu erschreckend Deutsches
auswirft. In Anna Viebrocks Bühnenbild zwischen Führer-Bunker,
Kaserne  und  teutonischer  Gemütlichkeit  verleihen
Darstellerinen wie Ilse Ritter und Marlen Diekhoff dem Stoff
große Dringlichkeit. Die anwesende Autorin bekam rauschenden
Applaus. Da war es wieder: das Glück des Gelingens im Theater.

Schlag zu bei Shakespeare… –
Jürgen  Bosse  inszeniert
Shakespeares „Was ihr wollt“
als große Gaudi
geschrieben von Bernd Berke | 13. Mai 2023
Von Bernd Berke

Essen.  Vergoldete  Papp-Säulen  mit  allerlei  altertümlichem
Zierat rahmen die Bühne ein. Man fühlt sich in Vorzeiten des
Theaters versetzt. Gewiß wird wohl gleich ein stocksteifes
Spiel anheben? Doch das Gegenteil ist der Fall. Shakespeares
„Was  ihr  wollt“  wird  in  Essen  als  pralles  Lachtheater
serviert.

Der  neue  Schauspielchef  Jürgen  Bosse  versteht  Shakespeares
Komödie offenbar als reinste Gaudi. Die Aufführungspraxis der
letzten  Jahre,  die  mit  manchmal  gequälter  Vorliebe  den
psychologischen Windungen des Stücks nachspürte und es als
Spiegelkabinett  erotischen  Begehrens  begriff,  wird  beherzt
beiseite gewischt. Auch den Ehrgeiz einer eigenen Deutung läßt

https://www.revierpassagen.de/99286/schlag-zu-bei-shakespeare-juergen-bosse-inszeniert-shakespeares-was-ihr-wollt-als-grosse-gaudi/19940215_1449
https://www.revierpassagen.de/99286/schlag-zu-bei-shakespeare-juergen-bosse-inszeniert-shakespeares-was-ihr-wollt-als-grosse-gaudi/19940215_1449
https://www.revierpassagen.de/99286/schlag-zu-bei-shakespeare-juergen-bosse-inszeniert-shakespeares-was-ihr-wollt-als-grosse-gaudi/19940215_1449
https://www.revierpassagen.de/99286/schlag-zu-bei-shakespeare-juergen-bosse-inszeniert-shakespeares-was-ihr-wollt-als-grosse-gaudi/19940215_1449


man in Essen fahren. Und so wird die Geschichte der jungen
Viola, die – als Junge verkleidet – bei der verstockten Gräfin
Olivia den Liebesboten des Herzogs Orsino macht und dabei
selbst aufs Karussell gerät, zum durchweg derben Schwank.

Das ist bei Shakespeare bis zu einem gewissen Grad legitim, er
hat ja wirklich nicht fürs Mädchenpensionat geschrieben. Aber
die zarteren Liebes-Verwirrungen, die sich aus der Handlung ja
auch  ergeben,  werden  einfach  ruppig  überspielt.  Roll  over
Shakespeare.

„Fuck Yourself“: Theater-Kirmes mit Catchen

Theater-Kirmes in Essen: Bosse kostet zumal die Szenen um Sir
Toby von Rülp, Sir Andrew von Bleichenwang, den Narren und den
lachhaft ichsüchtigen Malvolio (der sich mit Selbstauslöser in
eitlen Posen fotografiert) bis zur Neige aus.

Eilhard Jacobs und Bosse haben das Stück neu übertragen und
bearbeitet. Da grölt der närrische Chor auch schon mal irische
Säuferballaden  („Wild  Rover“)  oder  einen  Kanon  mit  den
goldenen Worten „Fuck yourself“. Auch deutsche Dialekte kommen
zum Einsatz. Vielleicht hätte man den Titel gleich elektrisch
umpolen sollen: „Watt ihr Volt“.

Nichts,  wird  ausgelassen.  Man  sieht  sogar  zwei  beleibte
Glatzköpfe beim veritablen Catchkampf, das Publikum pfeift und
johlt  wie  bei  vergleichbarer  Gelegenheit  in  der  kleinen
Westfalenhalle. Schlag zu bei Shakespeare! Und beim Jux-Duell
erklingt aus der Mundharmonika – na, was wohl? – die berühmte
Melodie von „Spiel mir das Lied vom Tod“. Kurz: Man erlebt den
Ausverkauf gängiger Mythen und Marotten gegen kleine Münze.
Fehlte nur noch eine „Polonäse Blankenese“…

Immer fröhlich zur Rampe hin

Es gibt wirklich was ,zu lachen in dieser Aufführung, die
Darsteller  spielen  komödiantische  Routine  aus.  Mit  draller
Lust und Könnerschaft agieren sie zur Rampe hin. Doch in ihrem



Frohsinn,  ihrer  Clownspower  geht  alles  andere  so  ziemlich
unter. Von Melancholie, von der das Stück doch auch eine ganze
Menge weiß, bleibt kaum eine Spur. Das betrifft besonders die
Rollengestaltung  des  Orsino  (Soeren  Langfeld),  die  keine
rechte Kontur gewinnt, während die junge Katja Hensel als
Viola mit naiver Frische all die komischen Attacken recht gut
übersteht, unverwundbar wie ein Hans im Glück.

Auf  der  beengten  Bühne  des  Grillo-Theaters  spielt  man  in
hintereinander gestaffelten Durchsichten – eine Art Fenster-
Dramaturgie  mit  voyeuristischen  Effekten.  Die  Figuren
definieren  sich  im  Grunde  schon  durch  ihre  Kostüme  (samt
Bühnenbild: Wolf Münzner) und durch deren bläuliche, rosarote
oder schwarze Farbgebung. In derlei Typisierung zeichnet die
Aufführung scharfe Umrisse. Man weiß immer gleich, woran man
ist.

Es war so recht ein Theaterabend zwischen Schlußverkauf und
Karneval. Und was machen wir am Aschermittwoch?

Weitere Aufführungen heute (15. Februar), 18. und 24. Februar,
jeweils 19.30 Uhr.

 

Theater wie in Fels gehauen –
Shakespeares  „Coriolan“  bei
den Salzburger Festspielen
geschrieben von Bernd Berke | 13. Mai 2023
Von Bernd Berke

Salzburg.  Die  Felsenreitschule  ist  der  Tod  jeder
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Differenzierung  oder  Innigkeit.  Dieser  Spielort  taugt  für
gravitätisches  Breitwandtheater.  Hier  kann  man  gleichsam
Stücke  in  den  Fels  hauen,  aber  niemals  ziselieren.  Ein
passender Platz also für Haupt- und Staatsaktionen wie in
Shakespeares Römer-Drama „Coriolan“? Salzburg machte die Probe
aufs Exempel.

„Coriolan“, so will man fast meinen, ist eigentlich gar kein
„richtiger“  Shakespeare,  kein  umfassendes  Welt-,  sondern
staubtrockenes Machttheater. Der Griff ins Archiv beweist es:
ein durchaus ungern gespieltes Stuck. Zuletzt wagte sich vor
drei Jahren Christof Nel in Basel daran, die Machtspielchen
als bloßen Treppenwitz darstellend. Keine Chance gegen Hamlet,
Lear & Company.

Man  möchte  allen  und  niemandem  glauben:  dem  Volkshasser
Coriolan, denn die Masse, der er vorsteht, scheint wirklich
breit und dumm, beliebig lenkbares Stimmvieh. Dann aber auch
dem  Volke,  denn  dieser  Coriolan  ist  in  seinem  durch
militärische  Erfolge  gespeisten  Selbstbewußtsein  gar  zu
dreist.  An  wen  soll  man  sich  da  halten,  wem  seine
Zuschauerseele  schenken?  Das  Stück  markiert  freilich  einen
historisch  interessanten  Moment  staatlicher
Rechtfertigungskrise: Wer Konsul werden will, muß das Volk um
Zustimmung bitten. Doch Coriolan verhöhnt die Massen nur.

Deklamation und großspurige Gestik

Regisseurin  Deborah  Warner  kommt  aus  der  britischen
Shakespeare-Tradition  –  und  damit  wird  es  vollends  fatal.
Übermächtig das Erbe, gegen das sie sich kaum Frechheiten
erlauben  darf.  Also  ist  Deklamation  gefragt,  große,  ja
großspurige Gestik, die der Aufführungsort sowieso verlangt.
Und  so  gerät  man  stracks  ins  klassizistisch  volltönende
Staatstheater der 50er Jahre. Dabei wirken die Figuren in
ihren antiken Gewändern doch so zeitlos gemeißelt.

Ein Theaterwunder, nicht genug zu bestaunen, wenn in solchen



Zusammenhängen doch intensive Szenen gelingen. Besonders Bruno
Ganz (Coriolan) und Hans Michael Rehberg als sein Vertrauter
Menenius stehen dafür ein. Doch insgesamt schleppt sich die
Handlung in endloser Rede und Widerrede dahin.

Bataillone von Statisten

Ganze  Bataillone  von  lärmenden  Statisten  werden  für  die
kriegerischen Szenen zwischen Römern und Volskern aufgeboten.
Wenn  sie  auf  die  in  drei  Ebenen  postierten  rostigen
Stahlplatten  einschlagen,  gemahnt  dies  freilich  eher  an
Knastrevolte denn an Völkerschlacht.

Grandios  immerhin  die  Sprechkultur  auf  der  kaum
sprachfreundlichen Riesenbühne. Eine große alte Tragödin wie
Maria Wimmer (Coriolans Mutter Volumnia) ist hier ganz in
ihrem Element, und auch Bruno Ganz glänzt in dieser Hinsicht.

Schmerzlich  aber  vermißt  man  auf  Dauer  eine  zeitgemäße
Aneignung des Stoffes. Mag ja sein, daß wir am Ende aller
Ideologien  angelangt  sind.  Aber  deswegen  schon  beinahe
meinungsloses Theater, ein bloßes Auf- und Abtreten teilweise
großartiger Darsteller?

Kompromißlos ist Coriolan, jedem Taktieren abhold. Ein an sich
sympathischer  Zug.  Doch  er  entlädt  sich  in  grinsender
Kriegswut  und  blindem  Volkshaß.  Und  das  Volk  brüllt
beisnnungslos seinen Tod herbei: „So soll es sein“, skandiert
die Menge. Im selben Rhythmus, wie sie seinerzeit riefen: „Wir
sind  das  Volk!“  So  unterschiedslos  verführbar  zu  Krieg,
Frieden und Verfolgung wären wir also? Dann gehörte ja die
Demokratie samt Tribunen zum Plunder der Weltgeschichte. Eine
höchst bittere Erkenntnis, wenn es denn eine wäre.



Schöpfungsgeschichte  der
ewigen  Eifersucht:  Roma-
Theater  Pralipe  spielt
Shakespeares „Othello“
geschrieben von Bernd Berke | 13. Mai 2023
Von Bernd Berke

Mülheim.  Über  die  ganze  Bühne  verstreut  liegt  Herbstlaub.
Vergänglichkeit der Natur. Doch auf den Blättern kauert – wie
zu Zeiten biblischer Schöpfung – ein nackter „Adam“. Später
zieht  er  sich  an  und  schminkt  sein  Gesicht  weiß.  Als
Zivilisationsmensch  mit  der  „richtigen“  Hautfarbe  taugt  er
fortan zu schmutzigen Intrigen: Sein Name sei Jago. Unter dem
Laub  liegen  anfangs  die  Opfer  Othello  und  Desdemona.  Sie
wühlen  sich  daraus  hervor,  tollen  wie  die  jungen  Hunde
miteinander. Doch ihr Glück ist von kurzer Dauer.

Das Roma-Theater „Pralipe“, das eine feste Heimstatt m Mülheim
gefunden  hat,  spielt  Shakespeares  „Othello“  (Regie:  Rahim
Burhan)  –  in  Roma-Sprache.  Als  Zuschauer  sollte  man  also
vorher das Stück (wieder) gelesen haben.

Besagter  Jago  (Sami  Osman)  also  richtet  sich  hier  den
ungeschminkten Othello (Nedjo Osman) gleichsam als Spielfigur
zu,  die  er  nach  Belieben  lenken  und  in  Eifersuchts-Wahn
treiben  kann.  Und  wenn  „Othello“  in  seinem  Furor  einmal
nachzulassen droht, haucht Jago ihm sozusagen neuen Odem ein.

Überhaupt  verquickt  man  das  Drama  mit  der
Schöpfungsgeschichte.  Das  verleiht  der  Sache  etwas
Naturwüchsiges, Unausweichliches. Verführer Jago reicht seinen
Mitspielern knallrote Sünden-Äpfel. Wenn er das gleichfalls
rote Tuch in die Hand bekommt, mit dem er den Schein-Beweis
über Desdemonas angebliche Untreue führen kann, läßt er es

https://www.revierpassagen.de/109493/schoepfungsgeschichte-der-ewigen-eifersucht-roma-theater-pralipe-spielt-shakespeares-othello/19911129_1242
https://www.revierpassagen.de/109493/schoepfungsgeschichte-der-ewigen-eifersucht-roma-theater-pralipe-spielt-shakespeares-othello/19911129_1242
https://www.revierpassagen.de/109493/schoepfungsgeschichte-der-ewigen-eifersucht-roma-theater-pralipe-spielt-shakespeares-othello/19911129_1242
https://www.revierpassagen.de/109493/schoepfungsgeschichte-der-ewigen-eifersucht-roma-theater-pralipe-spielt-shakespeares-othello/19911129_1242


schlangengleich  wedeln.  In  ihm  steckt  offenbar  ein
teuflisches, seit Anbeginn der Welt herrschendes Prinzip.

Manches  Bild  wird  durch  Auf-  und  Abblenden  nur  kurz
angerissen, wie eine flüchtige Erscheinung. Szenen, die auf
Gesellschaft  hindeuten,  werden  weitgehend  ausgespart.  Als
Mitwelt  der  drei  Hauptpersonen  tauchen  immerhin  schon  mal
Figuren mit Hüten auf, die den Kriminalfilmen der „Schwarzen
Serie“ entstiegen sein könnten. Ohne Kino-Vorbilder ist denn
auch  manches  nicht  denkbar,  besonders  der  höchst  gekonnte
Umgang mit Licht und Schatten gemahnt an Filmästhetik.

Ansonsten  konzentriert  sich  „Pralipe“  ganz  auf  die
Zweipersonen-Auftritte. Diese Konflikte spielt man mit einem
Nachdruck  und  einer  Emphase,  die  uns  fremd  geworden  ist.
Vielfältig die Bewegungsformen: Mal wird das Fassen und Lassen
zwischen  Othello  und  Desdemona  ballettös  und  in  quälender
„Zeitlupe“  dargestellt,  mal  grundieren  kultische  Handlungen
und  Ding-Magie  das  Geschehen.  Zeichen  aus  einem  anderen
Kulturzusammenhang.  Soll  man  sie  nach  unseren  Maßstäben
beurteilen?

Das Gesten-Repertoire ist hingegen ziemlich fest umrissen, ja
standardisiert.  Sehr  schwer  zu  sagen,  ob  es  sich  da  um
Begrenztheit der Mittel oder um bewußte Stilisierung handelt.
Doppelgesichtig auch das Bühnengeschehen insgesamt. Da gibt es
ergreifende, oft weit in die Bühnentiefe gestaffelte Bilder.
Doch solche Momente sind stets absturzgefährdet. Links lauert
bodenloser  Tiefsinn,  rechts  flacher  Kitsch.  Es  ist  eine
Gratwanderung.

Zudem findet kaum Entwicklung statt. Statt einer Tragödie, die
sich ja irgendwie entfalten müßte, sehen wir eher eine Art
Wehklage von Anfang an. Schon sehr bald bebt Othello mächtig
vor Zorn – früh verschenkte Kraft. Es folgt ein ständiges Auf
und  Ab  zwischen  Erregung  und  Beruhigung,  das  wellenförmig
durch die ganze Aufführung hindurchgeht.



Freundlicher Beifall des (theaternahen) Publikums.

Bücherberg und Bilderfluten –
Peter  Greenaways  Film
„Prosperos Bücher“
geschrieben von Bernd Berke | 13. Mai 2023
Von Bernd Berke

In David Lynchs „Wild at Heart“ wurde ein leinwandfüllendes
Streichholz krachend angerissen. Das Feuer kündete von Gewalt.
In Peter Greenaways „Prosperos Bücher“ knallt nun – ebenso
vollformatig – ein Wassertropfen wie ein Geschoß herab. Eine
Art „Antwort“ auf Lynch? Tatsachlich waltet bei Prospero am
Ende Gnade vor Rache: Wasser löscht Feuer, Gewaltlosigkeit
obsiegt.

Ist es nun „ganz große Oper“ für die Augen oder nur ein
gewaltiger Budenzauber? Für seine Shakespeare-Adaption (nach
dem Drama „Der Sturm“) hat Greenaway alle Geisterwesen des
Himmels,  der  Erdnatur  und  des  Höllenkreises  in  Bewegung
gesetzt.  Zu  Hunderten  wandeln  da  faunische  Gestalten  und
Nymphchen, allesamt nackt, durch die Szenerie. Dagegen wirken
Fellini-Filme karg.

Als traue Greenaway der Aussagekraft einzelner Bilder nicht
mehr, lagert er oft verschiedene Bildkarrees übereinander: Ein
Geviert in der Mitte, ringsum ein Rahmen-Geschehen, dazu noch
Uberblendungen  –  alles  synchron.  Dazu  jener  Greenaway-
typische,  unterkühlt  registrierende  Kamera-Blick  aus
gleichbleibend  weiter  Distanz.
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Der  große  alte  John  Gielgud  spielt  den  Prospero,  jenen
Intellektuellen,  der  seine  Bücher  höher  schätzt  als  ein
Herzogtum. Da aber Intriganten ihn einst entmachtet haben,
läßt er deren Schiff in einen Sturm geraten und auf einer
Insel  stranden.  Dort  lehrt  der  mit  Zauberkraft  begabte
Prospero, unterstützt von Luft-und Ergeistern, seine Feinde
das Fürchten. Doch statt Rache übt er schließlich Gnade –
Utopie für den seltenen Fall, daß ein geistiger Mensch zur
Herrschaft gelangt.

Greenaway  macht  aus  Shakespeares  spätestem  Stück  einen
freischwebenden  Vorgang  im  Kopf  des  Prospero,  der  auch
sämtliche  Texte  der  anderen  Figuren  spricht.  Zutat  des
Regisseurs ist die Geschichte jener 24 Bücher Prosperos („Buch
vom  Wasser“,  „Buch  der  Sprachen“  usw.),  die  von  allen
Wissenschaften der Shakespeare-Zeit handeln. Diese Schriften
inspirieren Greenaway zu überwältigenden Bildern. So lebendig,
endlos  wandelbar  und  in  so  inniger  Verquickung  mit  den
„Elementen“ Feuer, Wasser, Luft und Erde hat man Bücher noch
nie gesehen. Es ist ein ästhetisches Erlebnis mit ungeahnter
technischer  Raffinesse:  Computergestützte  HDTV-Technik
ermöglichte  Greenaway  die  „malerische“  Nachbearbeitung  des
Zelluloids.

Zwar folgt der Film dem Text (bei uns in der guten alten
Schlegel-Tieck-Übersetzung)  ziemlich  getreu,  doch  lösen
bestimmte Stichworte beispiellose Bilderfluten aus. Dann gerät
alles aus den Fugen, manchmal leider auch geschmacklich. Kaum
ein  Moment  ohne  antikisierende  Architektur-Versatzstücke
(Säulen, Portale), dazu puttenhafte Kindergesichter und holde,
ranke  Jungfrauen  im  Tanze  zu  sphärischer  Musik.  Ein
gigantischer  Videoclip  zu  „Shakespeare  Superstar“?

Bei allem Respekt vor Greenaways malerischem Sinn: So turmhoch
angehäufter  Klassizismus  wirkt  auf  Dauer  –  will  man  den
problematischen „Kitsch“-Begriff beiseite lassen – zumindest
ermüdend.



„Prosperos Bücher“. Regie: Peter Greenaway. Mit John Gielgud
und vielen anderen. Ab morgen im Kino.

Shakespeares  Zauberspiel  im
schönen  Wunderland  –
Dortmunds  Schauspielchef
Guido  Huonder  inszeniert  in
Frankfurt/Main  den
„Sommernachtstraum“
geschrieben von Bernd Berke | 13. Mai 2023
Von Bernd Berke

Frankfurt.  Wer  die  neueste  Inszenierung  des  Dortmunder
Schauspielchefs Guido Huonder sehen will, muß an den Main
pilgern.  Huonder  bringt  –  mit  Dortmunder  Regieteam  und
Frankfurter Schauspielern – Shakespeares „Sommernachtstraum“
auf die Bühne des Bockenheimer Depots.

Huonder knüpft somit Verbindungen, die auf eine Gast-Option
hinauslaufen könnten, falls es mit dem Wechsel von Dortmund
nach Leipzig nicht klappt. Noch dazu trifft er beinahe auf ein
Vakuum: Die Frankfurter werden ihrer Bühnen nicht mehr recht
froh, das Haus hat an Renommee verloren. Schon vorab sieht
sich auch der künftige Leiter des Schauspieis, der aus. Bonn
kommende Peter Eschberg, herber Kritik ausgesetzt.

„Ein  Sommernachtstraum“  also.  Bekanntlich  nicht  irgendein
Stück, sondern eine der reichsten Komödien der Weltliteratur
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und  allemal  eine  große  Bewährungsprobe.  Zuletzt  hatte
Hansgünther Heyme den Zauber des Liebens und „Ent-Liebens“ zur
Wiedereröffnung des Grillo-Theaters in Essen inszeniert – samt
Puffmutter und Transvestiten.

Nichts dergleichen bei Huonder. Er zeigt nicht das Monströse,
sondern  das  Märchenhafte.  Das  originelle,  spieldienliche
Bühnenbild  (Gerd  Herr)  gleicht  einer  überdimensionalen
„Laubsägearbeit“.  Die  Holzverschalung  hat  vorgestanzte
Durchlässe – für einen Baum in wechselnder Traumbeleuchtung,
für Überraschungs-Auftritte und Effekte wie Lichtgewitter.

In  dieser  Arena  sieht  man  Szenenbilder  fast  wie  aus  dem
Weihnachtsmärchen.  Sonne,  Mond  und  Sterne.  Bunt,  lieb,
poetisch  auch.  Shakespeare  im  Wunderland.  Und  „Puck“,  der
Troll  (Michael  Schlegelberger),  als  ferner  Verwandter  von
Disney-Figuren.  Hier  kann  es  nicht  animalisch  und  lasziv
zugehen.  Eigentlich  dreht  es  sich  auch  weniger  um  die
Wechselspiele  erotischer  Liebe,  als  um  das  unbedingte,
ziellose (und daher so wandelbare) Habenwollen und Begehren
der  Kindheit.  Das  muß  nicht  nur  niedlich  sein,  es  kann
elementare Schrecknisse bergen.

Tatsächlich sind die jungen Paare wie große Kinder kostümiert.
Während Oberon/Titania recht blaß bleiben, dürfen die Jungen
richtig toben, trampeln, spucken, brüllen, hauen; auch die
Mädchen  Hermia  und  Helena,  die  erst  per  Heirat  als
Zuckerpüppchen  domestiziert  werden.

Huonder läßt uns kaum in tiefere Abgründe des Stücks blicken,
nur feine Haarrisse tun sich da auf. Er erfindet jedoch fast
durchweg detailgenaue und dann desto leichteren Sinnes in den
Irrwitz kreiselnde Szenen. Besonders die Gruppe der Handwerker
(herrlich als „Zettel“: Giovanni Früh) mit ihrem Stück im
Stück  bekommt  Sonderapplaus.  Da  theatert  das  Theater  so
theaterhaft vor sich hin, daß man die Schwerkraft vergessen
könnte.



Immer wieder geht es auf der Bühne im Kreis herum: zu Fuß, mit
Fahrrädern, zu Pferde. Das hat etwas von Karussell und Kirmes.
Geradezu karnevalistisch mit ihrem derben Spaß am Reim: die
Übersetzung von Frank Günther, die streckenweise zum Klamauk
verführt.  Die  Schauspieler,  die  trefflich  bis  vortrefflich
agierten, erhielten rauschenden Beifall. Als Huonder die Bühne
betrat, legten ein paar entschlossene Buhrufer los, die aber
von noch mehr Bravos ausgekontert wurden.

„Romeo und Julia“: Die Liebe
zwischen  Schlafwandlern  –
Wolf  Redls  Inszenierung  zum
Saisonstart in Bochum
geschrieben von Bernd Berke | 13. Mai 2023
Von Bernd Berke

Bochum. Ein gigantisches Viereck lastet schwer über der Szene.
Es ist dunkelrostrot besprenkelt. Längst eingetrocknetes Blut?
Zeichenspur einer Gewalt, die sich seit altersher eingerichtet
und unüberwindbar verewigt hat? Dann wäre die Tragödie von
„Romeo und Julia“ nur eine unter vielen und man müßte nicht
gar so viel Aufhebens darum machen. In diese Richtung scheint
denn auch Wolf Redls vierstündige Bochumer Inszenierung des
Shakespeare-Klassikers zu zielen.

An „Romeo und Julia“ haben sich in den letzten Jahren kaum
noch große Bühnen gewagt. Das wird wohl seine guten Gründe
haben.  Tatsächlich  gibt  es  hier  ja  zahlreiche  Klischee-
Klippen.  Über  die  Abfolge  von  Selbstmordmonologen  und  -
vollzügen muß man sich erst einmal mit Anstand hinwegretten.
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Für Bochumer Verhältnisse und Erwartungshaltungen ist es eine
sehr konventionelle Inszenierung geworden, die sich eher in
Zurücknahme und Reduktion gefällt als darin, Überraschendes
aus  dem  Stoff  hervorzutreiben.  Selbst  die  zahlreichen
Degenfecht-Szenen werden in keiner Weise stilisiert, sondern
nach „alter Schule“ vorgeführt.

Schon die Musikbegleitung deutet auf „Sparflamme“ hin: eine
Art Minimal-Musik vom orgelstimmigen Sythesizer, ein stetes
An- und Abschwellen, hier und da mit Geräuschen elektronischer
Apokalypse angereichert. Sanfte Bedrohung und ein Hauch von
schlechter Ewigkeit.

Auch die Gefühlslage ist kaum einmal leidenschaftlich oder gar
hitzig. Es scheint, als sei man unschlüssig, ob man (noch oder
wieder) die „ganz großen“ Emotionen riskieren soll und darf.
Romeo (Thomas Wittmann) ist kein glühender Liebhaber, sondern
ein schlafwandlerischer Jüngling, der gleich in seiner ersten
Szene  wie  zwischen  Watte  gepackt  und  wie  auf  einer  Wolke
„hereinschwebt“. Ein somnambuler Märtyrer, der nichts bewirken
wird. Wenn er plötzlich mit zwei Degen auf Tybalt losstürmt,
wirkt  dieser  Furor  wenig  glaubhaft.  Ähnliches  gilt  für
Capulets unvermittelten Wutausbruch gegen seine Tochter Julia.
Auch diese Julia (Micheline Herzog) ist eher ein seelisches
Leichtgewicht; sie wird eben erst 14 Jahre alt. Mitleidig und
nachsichtig, nicht aufgewühlt sieht man Ihrer Tragödie zu.

Schlüsselfigur dieser Inszenierung ist der Fürst Escalus (hier
von  einer  Frau,  Hildegard  Kuhlenberg,  gespielt).  Kein
machtvoller Souverän, der die verfeindeten Familien Montague
und Capulet zur Versöhnung drängen könnte. Eher schon eine
schwarze  Klagegestalt,  die  die  offenbar  immer  schon
unvermeidlichen, furchtbaren Ereignisse lediglich schaudernd
konstatiert und Strafen nur noch der „Ordnung“ halber zumißt.

Die Versöhnung der Grafen Montague und Capulet angesichts der
Selbstmorde Romeos und JUlias wirkt denn auch eher wie eine
Pflichtübung. Kurz, beinahe achselzuckend wird der Tod der



jungen Liebenden bedauert. Dann gehen die beiden Grafen ab,
als  wollten  sie  nunmehr  ihre  Untaten  gemeinsam  ins  Werk
setzen.

Dankbare  Nebenrollen:  Stefan  Hunstein  (Mercutio)  und  Hedi
Kriegeskotte  (Julias  Amme)  bekamen  den  meisten
Premierenbeifall.  In  der  Tat  schienen  die  Nebenrollen
schlüssiger  besetzt  als  die  tragenden  Parts.

Fazit: Halbwegs gutes Stadttheater (ohne Herablassung gesagt),
aber  gewiß  keine  Aufführung,  die  den  –  doch  wohl  noch
vorhandenen?  –  Bochumer  Anspruch  einlöst,  zu  den  „ersten“
Häusern der Republik zu gehören.

Mordgelüste  –  eine
alltägliche  Krankheit  /
Shakespeares  „Macbeth“  beim
Theaterpathologischen
Institut in Hattingen
geschrieben von Bernd Berke | 13. Mai 2023
Von Bernd Berke

Hattingen.  Die  obszönen  Hexen  schänden  ein  Kreuz,  ein
bluttriefender Krieger dient als Lustobjekt, sein Kampfschwert
desgleichen.  Kein  Zweifel:  Wir  befinden  uns  im  „TPI“,  im
„Theaterpathologisehen Institut“ des Roland Reber zu Hattingen
an der Ruhr.

D o c h Zweifel! Denn mit besagten Szenen hat die Truppe nur
jene Erwartungshaltung ironisch zitiert, mit der ein Gutteil
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der  Zuschauer  zur  „Schulenburg“  gepilgert  sein  mag.
Schließlich  war  Shakespeares  „Macbeth“  (Titelrolle:  Reber)
angesagt,  dessen  diverse  Metzeleien  um  den  schottischen
Königsthron  das  Ensemble  wahrlich  mühelos  in  eine  seiner
berüchtigten Gewaltorgien hätte umsetzen können. Es kommt aber
alles ganz anders, nämlich über weite Passagen so bieder, als
müsse man ein kreuzbraves Publikum beschwichtigen.

Der TPI-Chef hat für dieses Projekt sein Ensemble um einige
Bühnenlaien verstärkt. Das merkt man. Streckenweise ist die
vollständig mit lehmigklumpigem Erdreich bedeckte, „L“-förmige
Bühne Schauplatz von „Schülertheater“. Die tragenden Rollen
sind hingegen diskutabel besetzt.

Der Untertitel lautet „Die vom Tod Befallenen“. Tatsächlich
grassieren  Mordlust  und  ihre  Begleiterscheinungen  hier  als
eine alltägliche Krankheit, fast einem Schnupfen vergleichbar.
Das  zynische  Endlos-Spiel  der  Macht  spielen  nämlich
ausnahmslos alle mit. Bereits Banquos Söhnchen bedroht den
alten König Duncan (Thomas Rech als kümmerlich-lächerlicher
„Papiertiger“) hinterrücks mit dem Schwert, was sein Papa, der
im Grunde auch keine edleren Gedanken hegt, grad mal mit einer
Backpfeife quittiert.

Keinesfalls ist Macbeth allein der große Usurpator. Höchstens
ist er derjenige, der den tödlichen Intrigen noch die meisten
Gelegenheiten zu ausgiebiger Theatralik abgewinnt – sei es,
daß er alle Geschehnisse demonstrativ auf die leichte Schulter
nimmt,  sei  es,  daß  er  gestenreich  vorgibt,  monumentale
Wahnsinnsanfälle zu haben. Am Ende findet er in Macduff, dem
die Hexen unheilvollen Ehrgeiz einflüstern, einen mutmaßlich
ebenbürtigen Nachfolger.

Bei genereller Zurückhaltung wirken einige Regieeinfälle desto
greller  –  so  der  Auftritt  eines  öligen  Muskelmanns,  so
verschiedene  pyrotechnisch-circensische  Effekte,  so  die
Sturzflut von Tischtennisbällen, die zum Schluß eine Treppe
hinabprasselt  und  das  Geräusch  des  Beifalls  vorwegnimmt.



Schließlich Banquos Geist, der – was eigentlich verpönt sein
sollte – körperlich erscheint. Solche Ideen liegen oft dicht
an der Geschmacksgrenze (was der Aufführung gar nicht einmal
zum Nachteil gereicht). Daß aber Macbeth’s Widersacher das
Horst-Wessel-Lied  anstimmen,  kommt  für  meine  Begriffe  denn
doch zu unvermittelt.

Warum diesmal „großes“ Theater beim TPI? Vermutlich wollte
sich  Reber  –  es  ist  seine  erzwungenermaßen  letzte
Theaterproduktioft in Hattingen – einen beeindruckenden Abgang
verschaffen, um andernorts Fürsprecher zu finden. Müßte er
ganz  aufgeben,  wäre  das  Revier  um  einen  kulturellen
Reibungspunkt ärmer; man mag zu seiner Arbeit stehen, wie man
will.

Mit  Gebrüll  ins
Unvermeidliche  –  Pavel
Mikulastik  inszeniert
„Macbeth“ in Dortmund
geschrieben von Bernd Berke | 13. Mai 2023
Von Bernd Berke

Dortmund. Auf der Bühne ein Schlachtfeld, „verbrannte Erde“.
Im Hintergrund liegen nackte Stilpuppen mit grotesk verrenkten
Gliedern. Dem Bösen ist von Anfang an buchstäblich „der Boden
bereitet“, als zehn Männer in Zivil die Szenerie betreten.

Diese „Einberufenen“ entnehmen ihren Plastiktüten Militärhosen
und  stehen  einander  bald  als  „blaue“.und  „rote“  Partei
gegenüber.  Sie  wollen  weinen,  sich  verbrüdern,  aber  das
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Gemetzel findet doch statt. Wie auch anders, wo doch kein
guter Herrscher in Sicht ist? König Duncan etwa, von William
Shakespeare  noch  mit  allen  Attributen  natur-  und
gesellschaftsgemäßen Lebens ausgestattet? Auch er ist in Pavel
Mikulastiks  Dortmunder  Inszenierung  des  „Macbeth“  nur
läppischer Vorsteher einer Militärmonarchie. Mit ihm wird kaum
einer Mitleid haben, wenn Macbeth ihn erdolcht. Und Duncans
rechtmäßiger Erbe Malcolm? Ein blasierter Jüngling, auch er
ein  möglicher  Usurpator  der  Macht,  weit  entfernt  von  der
hehren Lauterkeit, deren Demonstration Shakespeare eine eigene
Szene widmete (die hier nicht gespielt wird).

Duncan (Günter Knecht) umgibt sich selbstgefällig mit einer
Schar  von  Hofschranzen,  die  einem  absurden
Wachsfigurenkabinett entsprungen zu sein scheinen. Bei ihren
dümmlichen Ritualen und Rokoko-Spielchen werden sie erst durch
Macbeth (Fritz Eggert) gestört. Der soll denn in diesem Umfeld
wohl auch keine Inkarnation des Bösen sein, sondern nur der
Herrscher, der – und vor allem darum muß er am Ende auch „weg“
– das Wesen der Herrschaft am konsequentesten hervorkehrt und
sie so entlarvt, ja erschüttert, darin vielleicht ein Vetter
von Camus‘ „Caligula“.

Leider gewinnt Eggert aber nicht die dazu nötige Titanen-
Statur. Weder geht er mit analytischer Kälte zu Werke, noch
zeigt er uns die tieferen Abgründe der Macbeth-Seele. Eher
schickt er sich, mal seufzend, mal brüllend, ins gleichsam
„Unvermeidliche“. Freilich, Eggert hat es schwer, wird ihm
doch kein leuchtender Widerpart entgegengestellt, von dem er
sich  dunkel  abheben  könnte.  Daß  macht  die
dreieinviertelstündige  Aufführung  über  weite  Strecken
konturlos, kontrastarm.

Lady Macbeth (Ines Burkhardt), die sich „entweihen“ und ihren
Mann zu Mordtaten anstacheln will, sieht man zuallererst in
einem metallisch glänzenden Kasten, in schimmernder Wehr aus
Kälte und Isolation. Da ohnehin alles seinen Gang geht, muß
auch kaum ihre Durchtriebenheit aufflattern. Sie wäscht dem



wie ein Knäblein in einer Wanne kauernden Macbeth den „Pelz“.
Schon spurt er. Danach wird die Lady zum eigentlichen Geist
der  Inszenierung  und  hat  denn  auch  ihre  beste  Szene  als
Schlafwandlerin, wenn sie Schwäche zeigen darf.

Höchst real kommen, allem wallenden Rauch und Lichtgewitter
zum Trotz, hingegen die drei Hexen daher, die Macbeth mit
orakelhafter Doppeldeutigkeit Aufstieg und Fall prophezeien.
Drei kichernde alte Damen mit Mantel, Hut und Handtäschchen.
Offenbar ein biederees Kaffeekränzchen, das sich mal einen Jux
machen  will.  Mit  Budenzauber,  dessen  Ingredienzen  aus  dem
Warenhaus um die Ecke zu stammen scheinen.

Diffuses  Figuren-Inventar  –
Shakespeares „Maß für Maß“ in
Wuppertal
geschrieben von Bernd Berke | 13. Mai 2023
Von Bernd Berke

Wuppertal. Den Angelo würde man heute wohl einen „Zombie“
nennen.  Blutleer,  Grau  in  Grau  gekleidet,  betritt  er  die
Bühne,  ein  Abgestorbener  mit  abgetöteten  Gefühlen.
Ausgerechnet  ihm  überträgt  Herzog  Vincentio  die  Gewalt  im
Staate. Angelo, selbst nicht ohne Fehl, nutzt das weidlich,
bis an und über die Grenzen der Diktatur.

Die Ausgangssituation von „Maß für Maß“, die als Shakepeares
tiefgründigste  Komödie  gilt  und  dieser  Gattung  über  weite
Strecken gar nicht mehr angehört, gibt einiges her für die
Gegenwart. Das Stück hatte jetzt in der Inszenierung Jörn van
Dycks in Wuppertal Premiere.
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Geradezu  idealtypisch  lassen  sich  anhand  des  1603
uraufgeführten Stücks Mißbrauch von Macht und Überdehnung des
Rechts im Namen lebensferner Prinzipien darstellen. Daß das
Drama darüber hinaus in der Spielform der Verkleidung und des
Auftretens  von  Personen  unter  falschem  Namen  auch  die
Identitätsfrage  aufwirft,  kann  eine  Aufführung  um  so
spannender machen. Verkleidung fungiert hier als Enthüllung
und  ermöglicht  einen  versöhnlichen  Komödienschluß  nach
tragischem Geschehen.

In  Wuppertal  versucht  man,  die  Textvorlage  auf  die
Machtausübung  aller  Zeiten  zu  beziehen.  Als  Büttel  tritt
Elbogen (Adalbert Stamborski) mit preußischer Pickelhaube auf
und berlinert drauflos. Gleichzeitig stehen zukunftsträchtig
kostümierte Polizeikräfte auf der Bühne, die einem Entwurf für
Orwells  „1984″  entstammen  könnten.  Die  von  ihnen
drangsalierte,  halbseiden-lüsterne  Unterwelt  besteht  –
schließlich spielt „Maß für Maß“ in „Vienna“ – aus Wiener
Strizzis und Huren, die wiederum Erinnerungen an Schnitzler
und Molnár wachrufen.

Vielfalt  oder  Durcheinander?  Fusion  der  Epochen  oder
Konfusion? Zumindest erweist es sich als schwierig, ein solch
diffuses  Figureninventar  zusammenzuhalten.  Bündigkeit  und
Klarheit geraten dabei in Gefahr. Einleuchtender schon die
Darstellung des Angelo (Peter Hommen), der hier mit seiner
Gestik  tatsächlich  ein  epochenübergreifendes  Bild  dessen
skizziert,  der  seinen  Trieb  niedergekämpft  bzw.  zur  Waffe
umgeformt hat, um über andere zu herrschen.

Im zurückhaltend und sinnvoll konzipierten Bühnenbild Raimond
Schoops  –  eine  Art  zweistöckige  runde  Kanzel  dient  unter
anderem  als  Tresen  und  Gerichtsort  –  agieren  die  anderen
Darsteller,  wenn  auch  selten  mitreißend,  so  doch  durchweg
solide.  Es  gibt  keine  „Ausfälle“.  Hervorzuheben  vielleicht
Franz Trager als Herzog Vincentio und Michael Wittenborn als
schwatzhafter Lucio.



Den  Höreindruck  vorsichtig  interpretierend,  kann  man  den
Premierenbeifall eher als verhalten denn als enthusiastisch
bezeichnen.


