
Zwischen Brontë und O’Neill –
Schauspielhaus Bochum kündigt
Programm für 2024/2025 an
geschrieben von Rolf Pfeiffer | 19. Juni 2024

Der Intendant des Bochumer Schauspielhauses Johan Simons und
Chefdramaturgin  Angela  Obst  präsentierten  das  Programm  der
kommenden  Spielzeit  (Foto:  Daniel  Sandrowski/Schauspielhaus
Bochum)

„Ausgewogen“ – hartnäckig setzt sich das Wort fest und lauert
auf  Wiederaufruf,  wenn  man  sich  das  Programm  des
Schauspielhauses Bochum für die kommende Spielzeit durchliest.
Dreimal werden Stücke inszeniert, viermal ist Literatur die
Vorlage;  viermal  richtet  sich  das  Angebot  an  Kinder  und
Jugendliche,  vier  projektartige  Produktionen  schließlich
kreisen um die Themenfelder Ökologie, Frieden, KI. Der Rest
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ist unterschiedlich zuzuordnen.

Abhängig von den Zuordnungen kann man auch zu anderen Zahlen
kommen, jedenfalls ist für jeden (und jede!) etwas dabei. Und
einmal mehr ist man dem Hausherrn Johan Simons dankbar dafür,
daß er in Zeiten, in denen „Rechtspopulist*innen immer mehr
Zuspruch“ erhalten, sein Theater nicht zur dumpfen Trutzburg
gegen nämliche macht. Politisch ist sein Theater gleichwohl,
weil es immer politisch ist, wenn es seriös gemacht wird.

Zwei Regiearbeiten für den Chef

Die beiden Regiearbeiten jedenfalls, die der 78-jährige Chef
sich selbst vorgenommen hat, zeigen wohltuende Distanz zur
Tagesaktualität.  Zum  einen  will  er  Eugen  O’Neills  „Eines
langen  Tages  Reise  in  die  Nacht“  herausbringen  (27.
September),  laut  Programmbuch  „eine  Familientragödie,  in
Whiskey getränkt“; zum anderen hat er die Erfolgsautorin Elena
Ferrante für sein Theater entdeckt und wird die Bände 1 bis 5
ihrer  „neapolitanischen  Saga“  zum  Stück  „Meine  geniale
Freundin“ verarbeiten (24. Januar 2025).

Wir warten auf Godot

Alles Weitere sollen die Kollegen richten. Becketts „Warten
auf Godot“ war eigentlich schon für die jetzige Spielzeit
vorgesehen, mußte aber verschoben werden. Nun ist die Premiere
dieser Regiearbeit von Ulrich Rasche für den 6. September
vorgesehen.  Drittes  „richtiges“  Schauspiel  auf  der  Agenda
schließlich  ist  Brechts  „Trommeln  in  der  Nacht“,  Regie
Felicitas Brucker (11. April 2025).

Romane auf der Bühne

Weiter geht es mit den – man will immer Literaturverfilmungen
sagen, aber was wäre richtig? Inszenierungen vielleicht? Also
Literaturinszenierungen.  Lies  Pauwels  wird  sich  recht
freihändig dem Werther widmen (Untertitel, wie passend: „Love
and Death“, Premiere 1. November 2024). „Sturmhöhe“ heißt die



Produktion nach dem gleichnamigen Roman Emily Brontës, die
Claudia  Bossard  realisieren  wird.  Es  ist  ihre  erste
Regiearbeit am Schauspielhaus Bochum, sie gilt als Expertin
für  komplexe  literarische  Texte,  verwandelt  sie  in
eindrucksvolle Bilder und atmosphärische Szenen. Da muß man
gespannt  sein.  Schließlich  steht  in  der  Literaturabteilung
noch Kästners „Fabian oder Der Gang vor die Hunde“ auf dem
Zettel, eine Koproduktion mit der Folkwang Universität der
Künste in der Regie von Thomas Dannemann (31. Januar 2025).

Stücke für Kinder und Jugendliche

Bei den Arbeiten für ein junges Publikum wirken schon die
Titel  selbsterklärend,  „Vier  Piloten“,  „S.U.P.E.R.
Superheld*innen  in  eurem  Klassenzimmer“,  „Das  NEINhorn“…
Schließlich die Befassung mit aktuellen Themen. Wenn es um
„Künstliche Intelligenz – KI“ geht, heißt die Veranstaltung,
köstlicher Scherz, „Frankenstein“, (18. Oktober), „Exit Hambi
– Ein Escape Room zur Rettung der Welt“ nimmt – richtig! –
Bezug  auf  den  Hambacher  Forst  und  wird,  eigentlich  etwas
befremdlich,  vom  Bund  gefördert  (3.  Mai  2025).  „Gundhi“
schließlich – die Schreibweise ist gewollt, im Namen ist eine
Schußwaffe (engl. gun) versteckt – ist eine Produktion von De
Warme Winkel aus Holland, die kritisch fragt, was uns der
Frieden wert ist.

Illustre Gäste

So viel zum Bochumer Programm in Kürze, ohne Anspruch auf
Vollständigkeit. Außerdem kommen einige sehr attraktive Gäste:
Max  Goldt,  Frank  Goosen,  Lars  Eidinger  u.a.  Und  Norbert
Lammert, ehemals Bundestagspräsident und bekennender Bochumer,
wird  im  Format  „Ein  Gast.  Eine  Stunde“  wieder  sehr
persönliche,  spannende  Vieraugengespräche  führen.

Weitere Informationen: www.schauspielhausbochum.de

http://www.schauspielhausbochum.de


Zwischen Bühne und Familie –
Jörg  Hartmanns  Chronik  „Der
Lärm des Lebens“
geschrieben von Bernd Berke | 19. Juni 2024
Gibt  es  überhaupt  noch  Fernsehprominenz  ohne
Buchveröffentlichung? Schwerlich. Jetzt ist endlich auch Jörg
Hartmann  (weithin  bekannt  als  Dortmunds  zur  Depression
neigender „Tatort“-Kommissar Faber) an der Reihe.

Bei seinem Buch „Der Lärm des Lebens“ handelt es sich um eine
streckenweise  sehr  nachdenklich  und  zuweilen  melancholisch,
zwischendurch aber auch süffig erzählte Autobiographie. Eine
lebensnahe Mixtur also, die vom etwas aufdringlichen Titel
(Stichwort „Lärm“) gar nicht so recht erfasst wird.

Zungenschlag des östlichen Ruhrgebiets

Der 1969 im westfälischen Hagen geborene Hartmann ist im eher
beschaulichen Herdecke bei Dortmund aufgewachsen. Wann immer
er auf diese Vergangenheit zurückblickt oder spätere Besuche
bei  den  Eltern  schildert,  gibt  er  die  Dialoge  in  der
charakteristischen Mundart des östlichen Ruhrgebiets wieder.
Dabei stimmt nicht nur der Zungenschlag, auch die „Seele“ des
Gesprochenen und der Sprechenden kommt glaubhaft hervor. Als
in  Dortmund  aufgewachsener  Mensch  kann  ich’s  bezeugen.
Stellenweise  erzählt  Hartmann  auch  hinreißende  Dönekes  mit
Revier-Anklang: Wer hat denn nur einst die „Eier“ am Pferd des
Kaiserdenkmals auf Dortmunds Hohensyburg poliert? Hier erfährt
man’s. Übrigens haben zeitweise auch Roy Black und – viel
später  –  Jürgen  Klopp  in  Herdecke  gelebt.  Hätten  Sie’s
gewusst?
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Zur Sache: Die zeitlich hin und her pendelnde Handlung setzt
mit einem großen Traum des jungen Mannes ein, der dringlich
bei  der  großen  Regisseurin  Andrea  Breth  an  der  Berliner
Schaubühne vorsprechen und möglichst engagiert werden will.
Wie das abläuft, wird hier nicht verraten. Zu jener Zeit ist
Stuttgart  Hartmanns  Lebensmittelpunkt,  die  Alternativen  am
Theater heißen Wuppertal und Meiningen. Als dann noch der
Mauerfall  hinzukommt,  erscheint  Berlin  demgegenüber  noch
attraktiver. Man kann’s nachvollziehen, wenn auch die Berlin-
Schwärmerei mitunter ein wenig nervt.

Theater-Laufbahn mit Umwegen

Ein Umweg der Laufbahn führt über die Münchner Kammerspiele,
wo  Hartmann  die  Bühnen-Granden  Thomas  Holtzmann  und  Rolf
Boysen um Beihilfe, Zuspruch und Fürsprache bitten möchte.
Holtzmann  ist  quasi  unansprechbar,  Boysen  erteilt  immerhin
telefonisch  knappen,  aber  weisen  Rat.  Derweil  wittert  der
gleichfalls  schon  etablierte  Ulrich  Matthes  in  seinem
vermeintlichen  „Doppelgänger“  Hartmann  (nanu?)  offenbar
unliebsame Konkurrenz. In Berlin wird ihm Hartmann abermals
begegnen…

Bis Jörg Hartmann tatsächlich eines Tages an der Schaubühne
(ab  1999  unter  Leitung  von  Thomas  Ostermeier)  reüssiert,
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dauert es seine Zeit. All die vorherigen Fährnisse lassen
ahnen,  dass  der  Berufseinstieg  junger  Schauspieler(innen)
wahrlich mühselig ist und nicht nur vom Talent, sondern auch
von  Glücksumständen  abhängt.  Ohnehin  hadert  Hartmann  auch
hernach immer mal wieder mit der Profession, die ihn geradezu
aufzufressen  droht.  Heute  Lyon  oder  Brüssel,  morgen  Prag,
irgendwann auch ein Gastspiel in Shanghai. Da kann man sich
durchaus verlieren. Und das Privatleben leidet auch erheblich.

Pommesbude nach Feierabend

Ein zweiter Handlungsstrang ist Hartmanns Familie gewidmet,
besonders  seinen  Eltern  und  hier  wiederum  vornehmlich  dem
Vater, der mit fortschreitendem Alter an Demenz leidet und vor
der Zeit stirbt. In Herdecke und darüber hinaus war der Vater
(Handwerksmeister  im  Stromwerk,  phasenweise  nach  Feierabend
Betreiber  einer  Pommesbude,  außerdem  bestens  vernetzter
Handball-Freak) bekannt wie der sprichwörtliche bunte Hund,
was Jörg Hartmann mit einigen Anekdoten zu unterfüttern weiß.

Zunehmend rücken auch Hartmanns Frau und die drei Kinder in
den  Blickpunkt,  womit  die  Handlung  (seine  Großeltern
inbegriffen)  vier  Generationen  umfasst,  was  wiederum
zeitgeschichtliche  Bezüge  mit  sich  bringt  –  bis  hin  zur
Gehörlosigkeit der Großeltern, die schon allein wegen dieses
Leidens unter bedrohlicher Beobachtung der Nazis standen.

Es mag keine große, wortmächtige Literatur sein, die Jörg
Hartmann verfasst hat, doch ist es eine durchaus achtbare
Chronik  der  laufenden  Ereignisse  aus  dem  Bühnen-  und
Familienleben. Ein Gipfelpunkt wird, wie es sich wohl gehört,
gegen Ende erreicht, als Hartmann eine blasierte Kita-Party
bei stinkreichen Eltern in Berlin beschreibt. Da freut man
sich inständig, dass man nicht dabei sein musste.

Jörg Hartmann: „Der Lärm des Lebens“. Rowohlt Berlin. 300
Seiten. 24 Euro.

_____________



Lesungen (Auswahl – Einzelheiten bitte per Suchmaschine o. ä.
ermitteln)

12. März Berlin (20 Uhr)
14. März Dortmund (19.30 Uhr / ausverkauft)
21. März Leipzig (10, 11, 15, 17 und 20.30 Uhr – Buchmesse)
6. April Münster (20 Uhr)
7. April Unna (18 Uhr)
11. April Gladbeck (19.30 Uhr)
13. April Menden (19 Uhr)
9. Juni Herdecke (18 Uhr)
29. Juni Essen (20 Uhr)

Männliche  Familienbande  –
Johan  Simons  inszeniert
Dostojewskijs  „Brüder
Karamasow“  mit  viel
Gelassenheit
geschrieben von Rolf Pfeiffer | 19. Juni 2024
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Elsie de Brauw als Stariza Sossima in ihrer Klause. Der brave
Hund taucht in der Besetzungsliste namentlich leider nicht
auf. (Foto: Armin Smailovic/Schauspielhaus Bochum)

Dies  könnte  eine  Kirche  sein,  ein  lichter  Raum  mit  hohen
Fenstern und vielen Kerzen, sparsam möbliert; es könnte aber
auch  ein  Labor  sein,  steriler  Ort  für  emotionslose
Untersuchungen und Experimente. Beide Deutungen haben etwas
für sich. Auf der Bühne des Großen Hauses inszeniert Bochums
Schauspielchef Johan Simons den ersten Teil seiner „Brüder
Karamasow“-Produktion.

Später wird das Publikum ins Kleine Haus umziehen, noch später
im Foyer des Großen Hauses ein „Gemeinsames Dinner“ zu sich
nehmen. Dies ist nicht eben ein unaufwendiges Projekt, schon
das erste überaus beeindruckende Bühnenbild (Wolfgang Menardi)
läßt daran keinen Zweifel.

Dostojewskijs Qualen

Tief  tauchen  wir  ein  in  den  Kosmos  der  Dostojewskijschen



Qualen, in dem Himmel und Hölle, Wiederauferstehung, ewiges
Leben,  Schuld,  Strafe,  Vergebung,  Lebensüberdruß  zentrale
Begriffe  sind.  Klug  sind  sie  auch  in  diesem  Spätwerk  in
Kontrast zu den quasi niederen Motiven der Menschen montiert,
der  Gier,  dem  skrupellosen  sexuellen  Verlangen,  dem
Schuldenmachen. Die Figuren des Romans finden in jenen auf der
Bühne kongeniale Entsprechungen, allen voran im alten Pierre
Bokma als Fjodor Pawlowitsch Karamasow, Vater, Lebemann und
Dummschwätzer, dem seine Söhne in ehrlicher Abneigung zugetan
sind. Voneinander lassen kann man nicht, auch deshalb nicht,
weil eine üppige Erbschaft lockt. Und irgendwann, sehr viel
später an diesem Abend, ist der Alte tot.

Karamasows  in  Teilansicht:  Bruder



Iwan  (Steven  Scharf,  links),  Vater
Fjodor  Pawlowitsch  (Pierre  Bokma,
Mitte)  und  Halbbruder  Smerdjakow
(Oliver Möller, rechts). (Foto: Armin
Smailovic/Schauspielhaus Bochum)

Vorkenntnisse

Manches erklärt die Inszenierung dem Publikum, vieles aber
auch  nicht.  Ohne  recht  genaue  Kenntnis  des  Stoffs,  der
Charaktere und ihrer philosophisch-religiösen Verortungen ist
es nicht leicht zu folgen. Johan Simons’ Inszenierung zeigt
wenig Interesse daran, die dem Drama innewohnende Mechanik
offenzulegen,  sondern  verströmt  sich  in  der  oft
detailverliebten Illustration des als bekannt Vorausgesetzten.
So stehen hier hübsche Spielszenen großer Intensität neben
schwergewichtigen Sätzen, die, einmal in den großen Bühnenraum
hineindeklamiert, beziehungslos hängenbleiben und dann langsam
verblassen. Entschleunigung ist die Devise, doch führt sie
nicht zwingend zu Erkenntnisgewinnen.

Gute Leute

Gleichwohl ist das Schauspielhaus Bochum in der Intendanz von
Johan Simons nach wie vor und mehr als viele andere Häuser
immer noch ein Theater der Schauspielkunst. Und deshalb muß
man jetzt noch einige Namen nennen: Steven Scharf bringt es
als Iwan zu beachtlicher Intensität, Jele Brückner zeigt als
desillusionierte  Katerina  Ossipowna  Chochlakowa  im  Gespräch
mit  dem  Schuldner  Smerdjakow  (Oliver  Möller)  unerwartete
Abgründigkeit; die Rolle des weisen Starec Zosima wurde zur
Stariza Sossima und wird nun in Bochum von Elsie de Brauw
verkörpert,  die  sie  souverän  füllt  und  der  man  höchstens
vorwerfen könnte, daß sie für eine Sterbenskranke etwas zu
kraftvoll agiert. Als Hexe – später – ist sie noch besser. Die
Frauenriege wird vervollständigt durch Anne Rietmeijer als von
Vater und Sohn Dimitrij (Victor Ijdens) begehrte Schönheit
Gruschenka.  Danai  Chatzipetrou  schließlich  ist  Katerinas



behinderte Tochter Lise im elektrischen Rollstuhl. Konstantin
Bühler als zottelbärtiger Nachbar Nikolaj Iljitsch Snegirjow
sowie  die  Kinder  Davin  Cakmak  und  Mina  Skrövset
vervollständigen  die  Riege.

Abgeranzte Küche

Erste Pause um Viertel vor fünf, Wanderung durch die Kulissen
zum Kleinen Haus, Zwischenstop im Foyer. Weitergeht es um halb
sechs, mit einem völlig anderen Bühnenbild. Im Kleinen Haus
wird  deutlich,  warum  im  Großen  Haus  so  viele  Sitze  frei
bleiben mußten. Hier ist nun alles besetzt. Auf der Bühne
steht  als  raumgreifende,  naturalistisch  durchgestaltete
Kulisse  eine  recht  professionelle,  aber  auch  reichlich
abgeranzte Küche, Lüftungsrohre unter der Decke, Kellerlage
mit Treppenaufgang. Ein sinnfälliger Ort natürlich, hier unten
werden  Sachen  angerichtet,  der  Kohl  (für  den  Borschtsch)
ebenso wie die eine oder andere Mordidee. Hier fliegt das
Gemüse, hier fliegen die Töpfe; Konflikte werden zelebriert
und auch gelöst mit den Methoden des Tür-auf-Tür-zu-Theaters,
wenngleich es nur eine einzige Tür links im Bild – und eben
die Treppe – gibt. Fast hatte man es bei der ganzen Statuarik
im ersten Teil schon vergessen: Johan Simons ist ja auch ein
ganz vorzüglicher Possenreißer mit Wurzeln im Straßentheater,
der  mit  burlesken  Späßen  souverän  dramatische  Fallhöhe  zu
erzeugen weiß. Das wissen wir in Deutschland spätestens seit
„Sentimenti“.



Die Küche ist das Bühnenbild des zweiten
Teils.  Im  Vordergrund  liegt  Smerdjakow
(Oliver  Möller).  (Foto:  Armin
Smailovic/Schauspielhaus  Bochum)

Fallhöhe

Dramatische Fallhöhe – das Drama strebt dem Höhepunkt zu –
gibt es in Teil 3, nach dem Gemeinsamen Essen, nun wieder im
Großen Haus. Der Alte ist mittlerweile tot, liegt in der Ecke.
Wie  kein  anderer  Dostojewskij-Stoff  gelten  „Die  Brüder
Karamasow“  ja  auch  als  „Kriminalstory“,  doch  explizite
Elemente einer solchen fehlen in dieser Inszenierung. Spannung
oder ein bißchen „Whodunnit“ ebenso.

Fast  kommt  die  nun  geradezu  unerträglich  entschleunigte
Inszenierung zum Stillstand, doch dann wird die Verlangsamung
dankenswerterweise gebrochen durch den wunderbaren Dialog, in
dem Iwan (Steven Scharf) Smerdjakow (Oliver Möller) gleichsam
zu der Einsicht verführt, den Mord begangen zu haben. Mit
einem frommen Epilog des jüngsten Bruders Aljoscha (Dominik
Dos-Reis) geht die Inszenierung sieben Stunden nach dem Start
dann endlich zu Ende. Diese Zeit abzusitzen war schon ein
Angang; um so größer allerdings Respekt und Anerkennung für
die nicht eben große Schauspielerriege, die in dieser Zeit
eine unglaubliche Textmenge zu bewältigen hatte und dies mit



Bravour meisterte.

Borschtsch und Gemüsequiche

Zu  essen  gab  es  übrigens  den  nämlichen  Borschtsch
(vegetarisch), ein Stück Gemüsequiche und ein Pöttchen Panna
Cotta,  alles  qualitativ  nicht  zu  beanstanden,  von  einem
Catering schnell und freundlich auf die Tische gebracht. Zu
essen soll es auch an den weiteren Terminen geben; bei sieben
Stunden, sollte es denn dabei bleiben, braucht man schon was
Kleines zwischendurch.

Materieller Aufwand

Und nun sitzt man zu Hause, massiert sich die immer noch
schmerzenden Knie (vom langen Sitzen), wühlt sich durch die
Unterlagen und fragt sich, was man eigentlich erlebt hat, im
Kern, in der Essenz. Großes Theater war es sicherlich, schon
hinsichtlich  des  materiellen  Aufwandes  (beide  Häuser,
Publikumswanderung durch Kulissen und Garderoben, Heerscharen
von  Mitarbeitern,  die  den  Weg  weisen  mußten,  usw.).  Das
Ensemble gut bis großartig, eine doch sehr homogene Truppe,
deren  holländische  Mitglieder  mittlerweile  ein  untadeliges
Deutsch sprechen. Und schließlich: Eine gelassene Sicht auf
Stück  und  Autor,  die  sich  nur  ein  Regisseur  mit
uneingeschränkter Souveränität leisten kann, einer wie eben
Johan Simons mit seinen 77 Jahren.

Nicht alles geht in 90 Minuten

Bochum bietet großes, anspruchsvolles Theater, wie es nicht
(mehr) oft zu sehen ist im Ruhrgebiet. Es läßt sich nicht
alles in „90 Minuten, keine Pause“ (heutzutage ein beliebtes
Inszenierungsformat) erzählen, und das muß man auch nicht, und
das tut man hier eben auch nicht, jedenfalls nicht immer. Das
Publikum, wie könnte es auch anders sein, zeigte begeistertes
Verständnis  für  das  anspruchsvolle  theatralische  Großformat
und spendete reichen, anhaltenden Beifall.



Nächste Termine: 4.,5.11., 9., 10.12., 13., 14.1.24
www.schauspielhausbochum.de

Empathiemangel in Zeiten der
Cholera  –  Maxim  Gorkis
„Kinder der Sonne“ in Bochum
geschrieben von Rolf Pfeiffer | 19. Juni 2024

Szene  mit  (v.l.)  Amelie  Willberg,  Anne  Rietmeijer,  Guy
Clemens,  Dominik  Dos-Reis,  Victor  Ijdens  (Foto:  Matthias
Horn/Schauspielhaus Bochum)

Sie kommen einem alle so bekannt vor, der Weltverbesserer, der
liebestolle Tierarzt, der prügelnde Trinker, die enttäuschte
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Gattin, das aufsässige Dienstmädchen und all die anderen. Mag
sich die bürgerliche Gesellschaft im alten Rußland auch im
Niedergang befinden, ihre Vertreter wußten auf der Bühne, in
ungezählten Inszenierungen vergangener Jahrzehnte, zuverlässig
zu begeistern. Jedenfalls in den Stücken von, beispielsweise,
Maxim  Gorki,  „Die  Kleinbürger“,  „Nachtasyl“,  „Die
Sommergäste“.

Starke Charaktere sind sie, getrieben ebenso wie reflektiert,
auf tragische Weise unvollkommen. Jetzt gibt es in Bochum, in
der Regie von Mateja Koležnik, Gorkis „Kinder der Sonne“ zu
sehen. Und etwas irritiert fragt man sich, was aus den Helden
von einst geworden ist.

Anna  Blomeier  (Foto:  Matthias
Horn/Schauspielhaus  Bochum)

Wie von Hopper gemalt

Auf eigentümliche Weise wirken die Auftritte der Figuren wie
Soli, sogar dann noch, wenn sie miteinander reden. Sie tun
dies eher leise, trotz elektronischer Verstärkung. Schon in
den  vorderen  Reihen  gibt  es  manchmal
Verständnisschwierigkeiten.  Aber  wahrscheinlich  ist  das
Absicht, ebenso wie die Körperpositionen der Schauspieler und



Schauspielerinnen,  die  sehr  dazu  neigen,  sich  voneinander
abzuwenden. Die (Bühnen-) bilder, die so entstehen, wirken wie
von Edward Hopper gemalt, dem großen amerikanischen Maler der
Beziehungslosigkeit.  Farbigkeiten  und  Proportionen  des
Bühnenbildes (Raimund Orfeo Voigt), Dekorelemente und Möbel
könnten  ebenso  von  Hopper  sein,  und  auch  der  wenig
ansprechende Swing-Titel, der in der ersten Szene schon aus
der Musiktruhe erklingt, paßt dazu.

Im Lauf der Inszenierung verfestigt sich der Eindruck: Diese
ja eigentlich privilegierte Gesellschaft, diese „Kinder der
Sonne“  eben,  die  sich  in  existenzbedrohlichen  Zeiten  der
Cholera so ganz ihren Beziehungsproblemen hingeben, sind in
Koležniks Bochumer Inszenierung eine Ansammlung von Autisten,
denen lediglich ihre Unfähigkeit zur Empathie gemein ist.

Keine beglückenden Lösungen

Da man heutzutage auf der Bühne mit den Stoffen ja fast alles
machen darf, ist die Frage nach der Zulässigkeit einer solchen
Zeichnung müßig. Zu fragen wäre aber, ob es Sinn hat, Gorkis
doch oft recht pralle Bühnengestalten aus Fleisch und Blut,
wenn man einmal so sagen darf, durch gewollt flach agierende
Statthalter zu ersetzen. Zumindest spricht für die nun in
Bochum zu erfahrende Ausdeutung, daß die Resultate eigentlich
die  selben  sind.  Kraftvolle  Charaktere  gelangen  bei  Gorki
ebenso  wenig  zu  beglückenden  Lösungen  wie  in  Bochum  die
einsamen Autisten. Ob es fast zwei Stunden dauern muß, um
diesen Aspekt so herauszuarbeiten, sei dahingestellt.



Szene mit (v.l.) Emily Lück, Anne Rietmeijer,
Guy  Clemens  (Foto:  Matthias
Horn/Schauspielhaus  Bochum)

Einige Lacher

An Andeutungen, daß hier durchaus Schauspiel-Künstler auf der
Bühne  agieren,  mangelt  es  nicht,  doch  legt  ihnen  der
Inszenierungsstil Zurückhaltung auf. Lediglich Jele Brückner
(jetzt wieder fest im Bochumer Ensemble), die als liebestolle
Witwe Melanija die Frau des Chemikers Protassow zu überreden
versucht,  ihr  ihren  Mann  zu  überlassen,  macht  da  eine
unterhaltsame Ausnahme, die das Publikum mit dankbaren Lachern
quittierte.

Volle Hütte

Nun denn. „Kinder Sonne“ ist in Bochum eine konzentrierte,
gelassene, naturalistisch gehaltene Produktion, die alles in
allem  doch  erfreulich  respektvoll  mit  der  Vorlage  umgeht.
Einem  aufmerksamen  Publikum  weiß  sie  die  dem  Stück
innewohnenden  Konfliktlinien  sehr  wohl  nahezubringen,
sicherlich  auch  gerade  wegen  ihres  staubtrockenen
Inszenierungsstils.  Dankbarer  und  anhaltender  Applaus.  A
propos: Die Vorstellung, wiewohl nicht Premiere, war sehr gut
besucht. Man gewinnt den Eindruck, daß Bochum sein Publikum



nach jahrelangen Corona-Einschränkungen wiedergewonnen hat.

Weitere Termine: 17.11., 16., 20., 30.12.
Karten Tel. 0234 3333 5555
www.schauspielhausbochum.de

Alles so schön bunt hier –
„Das  Spiel  ist  aus“  nach
Jean-Paul Sartre in Dortmund
geschrieben von Rolf Pfeiffer | 19. Juni 2024
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Pierre und Eve (Adi Hrustemović
und  Sarah  Yawa  Quarshie)  sind
fast ein Traumpaar. (Foto: Birgit
Hupfeld/Theater Dotmund)

Bunte  Neonröhren  an  Wänden  und  Decke  illuminieren  in
rhythmisch  getaktetem  Aufleuchten  die  Bühne,  Wandflächen
konturieren sich in pulsierenden Lichtrahmen, harte, schnelle
Beats wummern durch den Raum.

Endlich betreten die beiden Hauptpersonen die Bühne. Sie sind,
das  wird  bald  klar,  durch  Farb-,  Licht-  und  Klangwirren
hindurch im Totenreich angelangt, wo nun Nummern aufgerufen
werden, mit denen die Neuen sich zur Registratur zu begeben
haben. Ordnung muß schließlich sein. Man prüft, man sieht:
etwas ist hier nicht in Ordnung, ein Fehler der Verwaltung,
der korrigiert werden muß. Das ganze nimmt Fahrt auf, und nur
am Rande irritiert, daß das Stück „Das Spiel ist aus“ heißt.
Denn ganz im Gegenteil folgt nun eine relativ fest gefügte
Handlung,  die  auch  Azeret  Kouas  Inszenierung  auf  der
Studiobühne des Dortmunder Schauspiels nicht verschweigt.

Film aus dem Jahr 1947

Vorlage für diesen Theaterabend ist der Film gleichen Titels
aus  dem  Jahr  1947,  für  den  Jean-Paul  Sartre  das  Drehbuch
schrieb und den die Kritik bis heute einhellig lobt. Lediglich
das  „Handbuch  der  katholischen  Filmkritik“  glaubte  1960
anmerken zu müssen, daß der Film „aber nur für wirklich reife
Menschen von Nutzen“ sei. Diese sauertöpfische Einlassung muß
man verstehen, geht es doch darum, daß der existentialistische
Philosoph Sartre hier den Zwang der Verhältnisse über die
gleichsam göttlichen Regelungen von Leben und Tod stellt, die
bekanntermaßen zur Kernkompetenz der Kirchen gehören.



Queen und King of Nebenrolle, hier zu sehen
im  Bürokratiehäuschen  des  Totenreichs:
Antje Prust und Raphael Westermeier. (Foto:
Birgit Hupfeld/Theater Dortmund)

Eve und Pierre

Die Geschichte erzählt von Eve und Pierre, die beide ermordet
wurden und nun im Totenreich aufeinandertreffen. Es stellt
sich heraus, daß sie eigentlich füreinander bestimmt waren und
ihre  Verbindung  auf  Erden  durch  einen  (quasi  himmlischen)
Verwaltungsfehler  unterblieb;  daher  bekommen  sie  die
Möglichkeit, innerhalb von 24 Stunden das Versäumte auf Erden
nachzuholen.  Und  was  in  Hollywood  eine  himmlische  Komödie
hätte  werden  können,  endet  bei  Sartre  –  zwei  Jahre  nach
Kriegsende recht nachvollziehbar – im Desaster. Zurück auf
Erden  will  Pierre,  Arbeiterführer  und  Revolutionär,  seine
mißtrauischen Genossen zunächst von einem Aufstand abhalten,
von dem er weiß, daß er verraten wurde; Eve muß feststellen,
daß ihr Mann sie ermordete, der lange schon ein unbemerktes
Techtelmechtel mit ihrer Schwester hatte. Wie unter diesen
Umständen die große Liebe finden? Bevor sich Eve und Pierre
final in die Arme fallen können ist die Zeit um, und zurück
geht es ins Totenreich. Dumm gelaufen.
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Streit  mit  Schwester  und  mörderischen
Gatten, beide links im Bild. Darsteller
von  links:  Raphael  Westermeier,  Antje
Prust,  Sarah  Yawa  Quarshie  und  Adi
Hrustemović (Foto: Birgit Hupfeld/Theater
Dortmund)

Einiges zu klären

Heutzutage,  da  das  Fernsehen  überquillt  von  soften
Liebesgeschichten  mit  garantiertem  Happy  End,  wirkt  das
Scheitern  der  Liebe  von  Pierre  und  Eve  auf  das  Publikum
möglicherweise  irritierend.  Da  wäre  von  der
Theaterinszenierung einiges zu erklären, einiges auch zunächst
zu  klären.  Die  Dortmunder  Produktion  jedoch  zeigt  wenig
Interesse  daran,  Motiv-  und  Problemlagen  ernstlich
auszuleuchten.  Dabei,  es  soll  nur  ganz  leise  angedeutet
werden, ist doch gerade die Liebe zwischen Mann und Frau oft
eine recht komplizierte Angelegenheit. Gern bemüht man zur
Verdeutlichung das Sprachbild vom Wechselbad der Gefühle; und
wenn es die erste (große) Liebe ist, wird es noch schwieriger.

Nach Art des Hauruck-Kaspers

Aber Psychologie kommt auf der Dortmunder Studiobühne nicht
vor. Ganz nach Art des Hauruck-Kaspers auf der Kirmes wird die
Geschichte  in  80  Minuten  atemlos  und  hoch  motorisch
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durchgebolzt.  Laut  und  grell  ist  das  ganze,  aber  nicht
wirklich lustig und auch nicht tragisch, weil den Figuren die
individuelle Zeichnung vorenthalten bleibt. Möglichkeiten der
Intensivierung durch den direkten Kontakt zum Publikum, über
die  nur  das  Theater  verfügt,  bleiben  ungenutzt.  Das
Geschwurbel schließlich vom „patriarchalen Kapitalismus“ auf
dem Programmzettel, mit dem das alles irgendwie zu tun haben
soll, wirkt gänzlich abwegig.

Sportlichkeit und Präsenz

Wenn aber Schauspielkunst kaum nachgefragt wird, haben es die
Schauspieler schwer. Auf jeden Fall ist Adi Hrustemović, Antje
Prust,  Sarah  Yawa  Quarshie  und  Raphael  Westermeier  viel
Sportlichkeit und Präsenz zu attestieren. Ihnen zu wünschen
bleiben Inszenierungen, in denen sie mehr von ihrem Können
zeigen können.

Weitere Termine
25., 26. Januar, 2., 19. Februar, 5., 24. März
www.theaterdo.de

Sozialer Aufstieg hat seinen
Preis  –  Theater  Dortmund
zeigt  „Der  Platz“  nach  dem
Roman von Annie Ernaux
geschrieben von Rolf Pfeiffer | 19. Juni 2024
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Marlena Keil, Antje Prust, Mervan Ürkmez, Linda Elsner, Lola
Fuchs, Raphael Westermeier (Foto: Theater Dortmund/Birgit
Hupfeld)

Was, so könnte man zu Beginn vielleicht fragen, macht den Wert
einer  Biographie  aus?  Bei  Herrschern,  Künstlern  oder
Verbrechern, beiderlei Geschlechts sie alle natürlich, fielen
uns  schnell  Antworten  ein;  stets  gilt  es  von  der
Lebensleistung  zu  berichten,  von  großen  Taten  oder  großen
Irrtümern, von Wahnsinn oder tragischer Verstrickung.

Macht  und  Reichtum  begünstigen  fraglos  die  Entstehung  von
Biographien, doch auch arme Leute können ein interessantes –
und somit berichtenswertes – Leben geführt haben. Wenn aber
nur ein zu jeder Zeit ausgesprochen durchschnittliches Leben
gelebt  wurde,  es  bis  zum  etwas  frühen  Tod  mit  68  keine
dramatischen Brüche und Wendungen gab – ja was soll man da
erzählen? Und vor allem: warum?
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Musikerin  Houaida  (links)  (Foto:
Theater Dortmund/Birgit Hupfeld)

Laden und Kneipe

Annie  Ernaux  (Jahrgang  1940),  französische  Schriftstellerin
mit starker Neigung zum Autobiographischen, hat es in ihrem
Buch „Der Platz“ (1983) getan. Sie erzählt die Geschichte
ihres  Vaters,  der  zuerst  Knecht  auf  einem  normannischen
Bauernhof war, später Industriearbeiter, und sich schließlich
mit einem kleinen Laden nebst Kneipe selbstständig machte. Die
kleinbürgerliche  Selbstständigen-Existenz  wird  als  sozialer
Aufstieg  gesehen,  wenngleich  die  Einkommensverhältnisse
bescheiden bleiben. Der Vater bemüht sich um ein gewandtes
Auftreten, um seine vermeintlich bessergestellte Kundschaft zu
beeindrucken, doch Minderwertigkeitsgefühle und die Angst vor
dem  Zurücksinken  in  eine  proletarische  Existenz  bleiben
lebenslang.

Das  ist  im  Grunde  die  Geschichte.  Erzählt  wird  sie
rückblickend  von  der  erwachsenen  Tochter,  die
Gymnasiallehrerin geworden ist und durch ihre Verbeamtung Teil
der bewunderten, beneideten, privilegierten Mittelschicht. Vom
Vater hat sie sich dadurch entfremdet, beklagt sie.
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Und  nochmal,  von  links:  Antje
Prust,  Linda  Elsner,  Raphael
Westermeier,  Lola  Fuchs,  Marlena
Keil, Mervan Ürkmez (Foto: Theater
Dortmund/Birgit HupfeldEEei

Endlich im Großen Haus

Im Schauspiel Dortmund hat Julia Wissert Annie Ernaux’ Buch
„Der Platz“ nun als Stück auf die Bühne gebracht. Es ist dies
die  erste  Inszenierung  von  Dortmunds  immer  noch  neuer
Intendantin im Großen Haus, wenngleich sie schon seit der
vergangenen Spielzeit im Amt ist, Corona hat Schuld.

Gleich sechs Darstellerinnen und Darsteller bietet sie für den
Monolog der Annie Ernaux auf, um das Leben des Vaters in recht
straff geordneten Rückblenden zu erinnern. In etwa, ganz genau
ist das nicht immer zuzuordnen, stehen verschiedene Akteure
für  die  unterschiedlichen  Entwicklungsstadien  der
heranwachsenden, später erwachsenen Tochter. Ihr Leiden unter
der  Nicht-Intellektualität  des  Elternhauses,  ihre
Minderwertigkeitsempfindungen  gegenüber  Kindern  aus  dem
bürgerlichen Milieu, ihre Trauer um die Förderung, die das
eigene Elternhaus ihr trotz gutem Willen nicht geben konnte –
das  sind,  wenn  man  einmal  so  sagen  darf,  wesentliche
Befindlichkeiten dieses Vortrags, der die Tochter (oder auch,
wenn man so will, die Romanautorin) weitaus gründlicher zum
Gegenstand autobiographischer Betrachtung macht als den Herrn
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Papa: Der schwere Aufstieg aus dem proletarischen Milieu –
voilà.

Peinlicher Alter

Noch einmal ketzerisch nachgefragt: Sind solche Biographien es
wert  erzählt  zu  werden?  Wie  gesagt,  Besonderes  geschieht
angeblich nicht. Oder könnte es sein, daß die Tochter an ihrem
Vater vieles nicht oder nicht hinreichend wahrgenommen hat?
Oder daß sie gar Dinge weggelassen hat, die nicht in das
letztlich recht schlichte Konzept von ungebildetem Vater und
zu kurz gekommener Tochter paßten? Ein dialektisch grundiertes
Verfremdungsgeschehen ist nicht zu erkennen, und das häufige
Hantieren  mit  Zentralbegriffen  wie  Scham  und  Entfremdung
vermag  nicht  gänzlich  zu  überzeugen.  Der  Alte  war  ihr
peinlich, könnte man respektlos vermuten, auch weit über die
Pubertät hinaus. Mehr jedenfalls wird uns nicht berichtet.

Die Frage nach den Ressourcen wird nicht gestellt

Dabei wäre die Frage nach den Ressourcen der erfolgreichen
Tochter wichtig gewesen, von denen es ja auch einige gegeben
haben muß. Warum zum Beispiel kommt die Mutter mit wenigen
kleinen Ausnahmen in all den Lebenserinnerungen nicht vor? Sie
dürfte doch auch wichtig gewesen sein für das Kind – und
übrigens  auch  für  den  gemeinsamen,  mutigen  Beschluß  der
Eheleute, eine selbstständige Existenz aufzubauen. Beim Vater
wird zumindest deutlich, daß er, wenn er seine Tochter auch
nicht intellektuell fördern konnte, doch stolz auf sie war und
ihr den sozialen Aufstieg gönnte.



Etwas somnambul und etwas rätselhaft: das
Ensemble in steter Bewegung (Foto: Theater
Dortmund/Birgit Hupfeld)

Recht ordentlich

Wenn man so schnell bei den inhaltlichen Valeurs eines Stückes
anlangt, dann spricht das für die Qualität der Inszenierung.
Zwei Männer und vier Frauen tragen in sachlich-engagiertem Ton
vor,  machen  neugierig  auf  zukünftige  Taten  des  neuen
Ensembles:  Antje  Prust,  Linda  Elsner,  Lola  Fuchs,  Marlena
Keil, Mervan Ürkmez, Raphael Westermeier.

Ihre Körperlichkeit steht dabei in einem gewissen Widerspruch
zum nüchternen Textprotokoll. Alle sind sie mehr oder weniger
immer in Bewegung, getrieben suchend, schematisch agierend,
ein wenig rätselhaft, ein wenig somnambul. Etwas emotionale
Aufladung durch feinen Gesang hier und da (Musik: Houaïda)
wirkt  entspannend.  Glücklicherweise  widersteht  die
Inszenierung  der  Versuchung,  Motive  von  Ausgrenzung,
Rassismus, Klassengesellschaft oder ähnlichem einzuflechten.
Kluge Theaterbesucher kommen auch von alleine darauf, daß es
da Bezüge gibt.

Wenig Publikum

Leider  kann  nicht  unerwähnt  bleiben,  daß  zur  fünften
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Aufführung kaum 30 Zuschauer den Weg ins Dortmunder Theater
(Großes Haus!) fanden. Vermutlich war es keine gute Idee, in
den  letzten  Wochen  der  Spielzeit  2020/2021  nicht  mehr  zu
spielen, als dies bei Beachtung der Hygieneauflagen wieder
möglich  gewesen  wäre.  Auch  ein  abgespecktes  Sommerprogramm
wäre vorstellbar gewesen, um für Aufmerksamkeit zu sorgen. In
Dortmund aber herrschte zu lange zu viel Ruhe. Zudem haben
Intendantenwechsel, wie eben in Dortmund, oft auch den Verlust
von Teilen des alten Stammpublikums zur Folge. Und Korona hat
seinen  Schrecken  noch  nicht  verloren.  Heißt:  Das  Theater
Dortmund muß sein Publikum zurückgewinnen. Wünschen wir ihm
Glück dabei.

Weiterer Termin: 15. Januar 2022
www.theaterdo.de

 

 

Kühne  Visionen  der
Intendantin  Julia  Wissert:
Dortmunds  Theater  soll
Maßstäbe setzen
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Selbstbewusst:  Dortmunds
Schauspielchefin Julia Wissert. (Foto:
China Hopson)

Donnerwetter!  Die  (immer  noch)  neue  Dortmunder
Schauspielchefin Julia Wissert hat mit dem Theater jede Menge
vor.  Zum  live  gestreamten  Gespräch  eingeladen  hatten  die
Theater-  und  Konzertfreunde  Dortmund.  Deren  Vorsitzender
Ulrich Wantia stellte die an sich schon kühne Frage, was Frau
Wissert mit ihrem Team bis zum Jahr 2025 verwirklicht haben
wolle.

Die Antwort fiel mindestens ebenso kühn aus: Nichts weniger
als eine Komplett-Sanierung des Hauses schwebt Julia Wissert
vor. Als erstes und bis dahin einziges Theater in Deutschland
solle Dortmund den Standard für alle künftigen Bühnenbauten
setzen. Es solle alle denkbaren Bühnenformen in sich vereinen
und sich auch zur Straße hin öffnen können. Gewiss, für diese
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Vision müsse die Stadt dann auch schon etwas mehr Geld in die
Hand nehmen. Und was soll auf den Bühnen zu sehen sein? Nun,
eine Hybrid-Mischung aus Eigenproduktionen und hochkarätigen
Gastspielen „aus aller Welt“.

Mehr noch: Bis (spätestens?) 2025 wolle man ein Netzwerk mit
den Schulen gebildet haben, das sich längst nicht in bloßen
Aufführungsbesuchen  erschöpfe,  sondern  mit  den  Produktionen
direkt in die Schulen gehen werde. Das Theater müsse in jeder
Hinsicht  (baulich,  inhaltlich  und  überhaupt)  komplett
barrierefrei werden, bisher seien zumal die architektonischen
Verhältnisse „katastrophal“. Die Spartengrenzen zwischen Oper,
Schauspiel,  Ballett  sowie  Kinder-  und  Jugendtheater  sollen
unterdessen vielfach überschritten werden. Überdies würden die
Städtischen Bühnen auch als menschenfreundlicher Arbeitsplatz
im Ranking ganz oben stehen. Noch etwas vergessen? Ach ja, ein
klimafreundliches  „Null-Emissions-Theater“  soll’s  bitteschön
auch werden.

Nach mancherlei Videokonferenzen haben just in diesen Tagen
die  wirklichen  Proben  wieder  begonnen  –  unter  erschwerten
Hygiene-Bedingungen.  Nichts  bleibt,  wie  es  war:  Die
Sicherheits-Abstände  werden  sozusagen  bei  allen  Projekten
notgedrungen  mitinszeniert.  In  Corona-Zeiten  sind  sie  am
abermals  vom  Lockdown  gebeutelten  Haus  zwangsläufig  dabei,
neue digitale Formate zu entwickeln. Die Online-Übertragung
von  Aufführungen  reiche  bei  weitem  nicht  aus,  so  Julia
Wissert.  Es  müsse  eine  ganz  neue  „digitale  Dramaturgie“
entstehen.  Sollten  die  rigiden  Corona-Beschränkungen  sich
hierbei  gar  als  Chance  für  neue  Formate  erweisen?  Wenn
gleichzeitig im Dortmunder Hafenviertel die Digitale Theater-
Akademie  entsteht,  könnten  es  in  der  Tat  spannend  und
zukunftsweisend  werden.  Doch  seien  wir  vorsichtig  mit
Vorschusslorbeeren. Um einen berühmten Dortmunder Fußballer-
Spruch abzuwandeln: Entscheidend is‘ auf den Brettern.

Julia  Wissert,  die  auch  ansatzweise  verriet,  wie  ihre
Bewerbung  um  den  Dortmunder  Posten  verlaufen  sei  (zum



Vorstellungsgespräch „erstmals im Leben einen Anzug getragen“
– und dann stürzte vor der Konzept-Präsentation ihr Computer
ab), war – sozusagen von Amts wegen – des Lobes voll für die
Stadt ihres Wirkens. Extrem positiv überrascht habe Dortmund
sie mit der unglaublichen Offenheit der Menschen. Vorher hat
sie u. a. auch am Bochumer Schauspiel gearbeitet. Zwischen
Bochum und Dortmund, so Wissert, lägen Welten, Dortmund sei
ungleich  größer,  kosmopolitischer,  weltläufiger  –  „ein
wahnsinniger Unterschied“. Da hüstelt selbst der Lokalpatriot
leicht verlegen.

Ihr Dortmunder Lieblingsort ist übrigens der Botanische Garten
Rombergpark („sensationell“), der im nächsten Jahr 200 Jahre
alt  wird  –  ein  Jubiläum,  zu  dem  auch  die  Theater-  und
Konzertfreunde  beitragen  möchten.

Und die nähere Zukunft? Für „spätestens Anfang April“ erhofft
sich die Intendantin wieder echte Premieren vor leibhaftig
anwesenden  Zuschauern.  Etliche  Produktionen  sind  in  der
Pipeline,  die  dann  „in  dichter  Abfolge“  aufgeführt  werden
sollen – fast schon eine Art Festival, das die Vielseitigkeit
des neuen Dortmunder Ensembles zeigen werde.

Kultur  geht  notgedrungen
weiter  ins  Netz:  Viele
Programme  online  /  Ständige
Updates:  Weitere  Projekte

https://www.revierpassagen.de/107350/kultur-geht-notgedrungen-weiter-ins-netz-saison-ausblicke-und-programme-online/20200425_1629
https://www.revierpassagen.de/107350/kultur-geht-notgedrungen-weiter-ins-netz-saison-ausblicke-und-programme-online/20200425_1629
https://www.revierpassagen.de/107350/kultur-geht-notgedrungen-weiter-ins-netz-saison-ausblicke-und-programme-online/20200425_1629
https://www.revierpassagen.de/107350/kultur-geht-notgedrungen-weiter-ins-netz-saison-ausblicke-und-programme-online/20200425_1629


(und Absagen)
geschrieben von Bernd Berke | 19. Juni 2024

Das waren noch andere Zeiten: Blick in den Zuschauerraum
des  Dortmunder  Opernhauses  –  vor  Beginn  einer
Vorstellung.  (Foto:  Bernd  Berke)

Hier mal wieder ein paar Nachrichten aus
dem  derzeit  stark  eingeschränkten
(Dortmunder)  Kulturleben,  kompakt
zusammengestellt  auf  Basis  von
Pressemitteilungen  der  jeweiligen
Einrichtungen.

https://www.revierpassagen.de/107350/kultur-geht-notgedrungen-weiter-ins-netz-saison-ausblicke-und-programme-online/20200425_1629
https://www.revierpassagen.de/107350/kultur-geht-notgedrungen-weiter-ins-netz-saison-ausblicke-und-programme-online/20200422_1629/p1260371


Die Mitteilungen werden – im unteren Teil
dieses  Beitrags  –  von  Tag  zu  Tag
gelegentlich  ergänzt  und/oder
aktualisiert,  auch  gibt  es  dort
Neuigkeiten  aus  anderen  Revierstädten,
vor allem über weitere Absagen, aber auch
zu Online-Aktivitäten.

Theater  Dortmund:  Keine
Vorstellungen bis 28. Juni
Das  Theater  Dortmund  bietet  auf  seinen  sämtliche  Bühnen  (Oper,
Schauspiel, Kinder- und Jugendtheater) bis einschließlich 28. Juni 2020
keine  Vorstellungen  an.  Wie  es  danach  weitergehen  wird,  weiß  noch
niemand.

Die  Regelung  schließt  die  Konzerte  der  Dortmunder
Philharmoniker im Konzerthaus Dortmund ein. Der Betrieb im
Theater läuft jedoch bis zur Sommerpause weiter. Neue mobile
Vorstellungsformate  sollen  ab  Mai  2020  bis  zum  Ende  der
Spielzeit 2019/20 aufgenommen werden.

Dazu  Tobias  Ehinger,  der  Geschäftsführende  Direktor  des
Theater Dortmund: „So sehr wir diesen Schritt bedauern, steht
die Gesundheit unseres Publikums sowie unserer Kolleginnen und
Kollegen  im  Mittelpunkt.  Jedoch  dürfen  wir  auch  in  der
jetzigen  Zeit,  unser  Leben  nicht  nur  auf  Funktionalität
begrenzen.  Gerade  in  Krisenzeiten  zeigt  sich  die  hohe
Bedeutung von Kultur. Kultur ist nicht hübsches Beiwerk oder
Luxus,  sondern  elementar  für  den  Zusammenhalt  unserer
Gesellschaft. Wir fordern die Entscheidungsträger in Bund und
Land auf, Maßnahmen und Konzepte zur schrittweisen Öffnung
unserer  Theater  und  Konzertsäle  zu  beschließen  und  die
Gesellschaft nicht durch ein zu kurz gegriffenes Verständnis



der Systemrelevanz zu trennen.“

___________________________________________________

Unterdessen  werden  Spielpläne  für
die  nächste  Saison  online  per
Video-Präsentation angekündigt:

Philharmoniker, Oper und Ballet
So wird sich – wie die Theater-Pressestelle mitteilt – in der Spielzeit
2020/21 bei den Konzerten der Dortmunder Philharmoniker alles um das
Verhältnis zwischen Mann und Frau drehen.

Das  Motto  der  Spielzeit  lautet  „Im  Rausch  der  Gefühle“.
Ergänzend heißt es, die berühmtesten Paare der Weltliteratur,
wie  Romeo  und  Julia,  Othello  und  Desdemona,  Orpheus  und
Eurydike sowie Tristan und Isolde, hätten die Komponisten zu
großartigen Orchesterwerken inspiriert.

Da  die  weitere  Entwicklung  der  Corona-Krise  noch  nicht
prognostizierbar  sei,  könne  es  ggf.  noch  zu  „Anpassungen“
kommen.

Textversion des Spielplans unter: www.tdo.li/tdo2021

Generalmusikdirektor  Gabriel  Feltz  erläutert  den  Spielplan
2020/21, hier ist der Link, der auch zur Präsentation des
Opern-Spielplans (durch Opernchef Heribert Germeshausen) und
des  Balletts  (durch  Ballettchef  Xin  Peng  Wang)  führt:
https://www.theaterdo.de/medien/videos/spielzeit-2021/

Kinder- und Jugendtheater
Das Kinder- und Jugendtheater (KJT) Dortmund startet mit neun
Neuproduktionen und neun Wiederaufnahmen in die neue Spielzeit



2020/21. Als Motto hat sich KJT-Direktor Andreas Gruhn mit
seinem Team den „Freien Fall“ gesetzt. In einer Welt, in der
politische Systeme ins Wanken geraten und die Natur zunehmend
aus dem Gleichgewicht gerät, scheint sich die Abwärtsspirale
immer schneller zu drehen. Aus dem Unglück des Fallens können
aber auch ungeahnte Möglichkeiten wachsen.

Auch  beim  KJT  heißt  es:  „Da  die  weitere  Entwicklung  der
Corona-Krise noch nicht prognostizierbar ist, kann es ggf. zu
Anpassungen kommen.“

Printversion des Spielplans unter www.tdo.li/tdo2021
Video  mit  Andreas  Gruhn  unter
www.theaterdo.de/publikationen/videos

_________________________________________

Auch  das  Konzerthaus  Dortmund
präsentiert  das  Programm  der
nächsten Saison auf digitalem Weg:
In einem Video erläutert Intendant Raphael von Hoensbroech,
welche hörenswerten Künstler und Konzerte ab September in der
Spielzeit 2020/21 zu erwarten sind. Hoensbroech lädt daher zu
einem virtuellen kleinen Ausflug ins Konzerthaus.

______________________________________________

Dortmunds  neues  Literaturstipendium  um
drei Monate verschoben:
Dortmunds  erste  „Stadtbeschreiberin“,  Judith  Kuckart,  wird
aufgrund der Corona-Krise erst ab August 2020 für sechs Monate
nach Dortmund kommen. Ursprünglich hatte sie ihr Stipendium im
Mai  antreten  wollen.  Ihre  für  den  15.  Mai  geplante
Auftaktlesung  im  Literaturhaus  soll  trotzdem  stattfinden  –
allerdings  ohne  Live-Publikum:  Das  Literaturhaus  am  Neuen



Graben zeigt die Lesung aus dem aktuellen Roman „Kein Sturm,
nur Wetter“ online am 15. Mai 2020 ab 19.30 Uhr (weitere Infos
unter www.literaturhaus-dortmund.de).

Neues Konzertformat „Musik auf Rädern“

Am Dienstag, 5. Mai 2020, startet das Theater Dortmund das der
Corona-Pandemie angepasste Konzertformat „Musik auf Rädern“.
An  verschiedenen  Standorten  in  Dortmund  werden  die  Oper
Dortmund und die Dortmunder Philharmoniker jeweils um 16 Uhr
kleine  Live-Konzerte  von  ca.  20  Minuten  Dauer  geben.  Die
Abstandsregelungen werden dabei eingehalten. Mit dem Programm
kommt das Theater Dortmund vor allem zu den Menschen, die
aufgrund ihrer Identifizierung als „Risikogruppe“ besonders in
ihrem Bewegungsfreiraum eingeschränkt sind. Der erste Auftritt
findet  mit  der  Sopranistin  Irina  Simmes  vor  dem
Seniorenwohnsitz  „Kreuzviertel“  44139  Dortmund-Kreuzviertel,
Kreuzstraße 68 / Ecke Lindemannstraße statt.

_________________________________________

Eröffnungsfest im Naturmuseum fällt aus

Die  für  den  7.  Juni  geplante  große  Wiedereröffnung  des
Naturmuseums  nach  Jahren  des  Umbaus  fällt  aus.  Die  neue
Dauerausstellung soll voraussichtlich im September eröffnen.

„Robin Hood“-Schau bis 20. September

Das  derzeit  noch  geschlossene  Museum  für  Kunst  und
Kulturgeschichte  an  der  Hansastraße  verlängert  seine
ursprünglich  bis  Mitte  April  geplante  Familienausstellung
„Robin Hood“ bis zum 20. September.

„Studio 54″ vorerst nicht in Dortmund

Das „Dortmunder U“ kann die ab 14. August geplante Ausstellung
„Studio  54″  (Übernahme  aus  dem  Brooklyn  Museum)  über  den
legendären New Yorker Nachtclub in diesem Jahr nicht mehr
zeigen.

https://email.t-online.de/em/html/mailreadview/getmsg?m=13692323529716710&f=INBOX&pmtpt=html%2Cplain&mtpp=html&ec=1#


Diesmal kein Micro!Festival

Das Micro!Festival, das sonst immer am letzten Wochenende der
Sommerferien stattfand, fällt in diesem Jahr komplett aus.

_________________________________________

Blicke  in  die  anderen  Städte  des
Ruhrgebiets:

2020 keine Ruhrtriennale
Die  Ruhrtriennale  wird  2020  nicht  stattfinden.  Der
Aufsichtsrat  der  Kultur  Ruhr  GmbH  hat  diesen  Beschluss
einstimmig gefasst. Das Festival hätte vom 14. August bis zum
20. September stattfinden sollen. Rund 700 Künstlerinnen und
Künstler  aus  40  Ländern  wären  an  den  33  Produktionen  und
Projekten beteiligt gewesen. Sowohl die Intendantin Stefanie
Carp  als  auch  Ko-Intendant  Christoph  Marthaler  haben
Unverständnis  über  diese  Entscheidung  geäußert.

ExtraSchicht fällt ebenfalls aus

Auch die ExtraSchicht muss wegen Corona ausfallen. Die Nacht
der  Industriekultur  hätte  am  27.  Juni  zum  20.  Mal  die
Metropole  Ruhr  bespielen  sollen.
Die Ruhr Tourismus GmbH (RTG) hatte bis zum letzten Moment an
Alternativkonzepten  gearbeitet.  Die  Durchführung  einer
Veranstaltung Ende Juni mit über 250.000 Besuchern sei aber
derzeit nicht verantwortbar, so die RTG. Eine Verschiebung auf
einen späteren Zeitpunkt in diesem Jahr sei wegen des großen
organisatorischen  Aufwandes  nicht  möglich.  Das  Geld  für
bereits  erworbene  Tickets  wird  zurückerstattet.  Mehr  Infos
unter www.extraschicht.de.

„Mord am Hellweg“ auf Herbst 2021 verschoben

http://www.extraschicht.de


Die  zehnte  Ausgabe  des  Krimi-Festivals  „Mord  am  Hellweg“
(Zentrale in Unna) wird um ein Jahr verschoben. Die für diesen
Herbst geplante Jubiläumsausgabe wird auf die Zeit vom 18.
September bis 13. November 2021 verlegt. Weitere Infos unter
www.mordamhellweg.de

Moers Festival diesmal rein digital

Auch das renommierte Moers Festival (29. Mai bis 1. Juni) geht
diesmal als digitales Festival über die Bühne. Die Konzerte
werden als Livestream auf der Website, bei Facebook und bei
Arte concert gezeigt. WDR 3 wird wie gewohnt übertragen.
Infos: www.moers-festival.de

Wittener Tage für Neue Kammermusik nur im Radio

Die Wittener Tage für Neue Kammermusik (24. bis 26. April
2020) haben sich ebenfalls umgestellt: In diesem Jahr kamen
die Konzerte ausschließlich übers Radio. WDR 3 richtete das
Festival als exklusives Hörfunk-Ereignis aus.
Infos unter www.wdr3.de und www.kulturforum-witten.de

Klangkunst in Marl als virtuelle Führung

Das Skulpturenmuseum Glaskasten Marl zeigt seine Klangkunst-
Ausstellung diesmal per Video: „sound + space“ von Johannes S.
Sistermanns und Pierre-Laurent Cassère ist online zu sehen. Im
Mittelpunkt  der  virtuellen  Führung  steht  ein  Gespräch  des
Museumsdirektors  Georg  Elben  mit  dem  Klangkünstler
Sistermanns. Das Video ist auf der städtischen Internetseite
unter  www.marl.de  und  demnächst  mit  weiteren  Informationen
auch unter www.skulpturenmuseum-glaskasten-marl.de zu sehen.

Impulse Theater-Festival fällt aus

Das Theater-Festival „Impulse“, das vom 4. bis 14. Juni hätte
stattfinden  sollen,  ist  abgesagt  worden  –  besonders
schmerzlich,  weil  zum  30-jährigen  Bestehen  des  Festivals
einige  besondere  Programme  geplant  waren.  Bestimmte  Teile

http://www.mordamhellweg.de
http://www.moers-festival.de
http://www.wdr3.de
http://www.kulturforum-witten.de
http://www.skulpturenmuseum-glaskasten-marl.de


sollen  als  digitale  Formate  im  ursprünglich  geplanten
Festival-Zeitraum  online  gezeigt  werden.  Details  dazu
demnächst  unter:  www.impulsefestival.de

Theater Oberhausen: „Die Pest“ als Miniserie im Netz

Das  Oberhausener  Theater  zeigt  eine  Bühnenbearbeitung  nach
Albert Camus‘ Roman „Die Pest“ als Miniserie in fünf Episoden.
Gezeigt wird die Serie im Internet ab Samstag, 2. Mai, dann
weiter  wöchentlich,  jeweils  ab  19.30  Uhr.  Weitere  Infos:
www.die-pest.de

3Sat zeigt Bochumer „Hamlet“ – jetzt via Mediathek

Im Rahmen seiner Reihe „Starke Stücke“ zeigt der TV-Sender
3Sat am Samstag, 2. Mai., um 20.15 Uhr eine Aufzeichnung von
Johan Simons‘ Bochumer „Hamlet“-Inszenierung. Bis zum 30. Juli
2020  bleibt  die  Inszenierung  in  der  Mediathek  von  3Sat
greifbar.

Auch hierhin würden Theaterfans im Revier gern wieder

http://www.impulsefestival.de
https://www.revierpassagen.de/107350/kultur-geht-notgedrungen-weiter-ins-netz-saison-ausblicke-und-programme-online/20200422_1629/img_1133


pilgern: Schauspielhaus Bochum. (Foto: Bernd Berke)

Zum  Beispiel  Dortmund  und
Bochum:  Nach
Bühnenschließungen  jetzt
Theater-Angebote im Netz
geschrieben von Bernd Berke | 19. Juni 2024

Auch „Green Frankenstein“ kommt als Film ins Internet:
Szenenbild  aus  der  Dortmunder  Inszenierung  von  Jörg
Buttgereit. (Foto: © Birgit Hupfeld)

Die  Bühnen  lassen  sich  in  der  Corona-Krise  notgedrungen
einiges  einfallen,  um  trotz  der  Theaterschließungen  noch

https://www.revierpassagen.de/106837/zum-beispiel-dortmund-und-bochum-nach-buehnenschliessungen-jetzt-theater-angebote-im-netz/20200324_1452
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präsent zu sein, und zwar im Internet. Hier nur zwei Beispiele
aus  der  Region,  ansonsten  am  besten  mal  das  oder  die
Lieblingstheater (bzw. Opern, Konzertstätten, Museen etc.) im
Netz aufrufen und schauen, was sich dort so tut…

Das Schauspiel Dortmund hat seinen Spielplan sozusagen ins
Netz  verlagert  und  zeigt  –  als  vielfaches  Déjà-vu  –  eine
kleine Retrospektive von Produktionen aus den letzten zehn
Jahren. Täglich ab 18 Uhr geht eine weitere Inszenierung für
mindestens  24  Stunden  online.  Gestartet  wurde  das  Projekt
gestern (23. März) mit Jörg Buttgereits Inszenierung „Green
Frankenstein“ aus dem Jahr 2011. In dem Live-Hörspiel geht es
um  ein  riesiges  Monster,  das  Fischerboote  angreift,  um
radioaktiv mutierte Wesen und allerlei bizarre Vorkommnisse.
Der zweite Teil der Inszenierung (Titel: „Sexmonster“) soll in
einer  Woche  folgen.  All  das  ist  zu  finden  unter
www.tdo.li/dejavu oder via Theater-Homepage: www.theaterdo.de

Das Schauspielhaus Bochum startet unterdessen heute (24. März)
ein  neues  Videoblog.  Unter  dem  Titel  „Schauspielhaus
#HOMESTORIES“ produzieren Ensemblemitglieder täglich ein neues
Video  mit  literarischen  Texten,  Monologen,  Gedichten  und
Geschichten.

Video-Still:  Bochumer
Ensemblemitglied  Dominik
Dos-Reis  beim  Dreh  seiner
Homestory  in  den  eigenen
vier  Wänden.  (©
Schauspielhaus  Bochum  /

http://www.theaterdo.de
https://www.revierpassagen.de/106837/zum-beispiel-dortmund-und-bochum-nach-buehnenschliessungen-jetzt-theater-angebote-im-netz/20200324_1452/presse_schauspielhaus-homestories_c_frei


Dominik  Dos-Reis)

Die Aufnahmen entstehen jeweils in der eigenen Wohnung der
Darsteller(innen) mit der Handy-Kamera. Man darf also wohl –
rein  technisch  besehen  –  keine  Kino-Qualität  erwarten.
Inspirationsquellen der Videos sind der Bochumer Spielplan,
aber  auch  diverse  Ereignisse  in  der  Welt.  U.  a.  werden
angekündigt:  Kurzgeschichten  von  Tschechow,  Auszüge  aus
Shakespeares „Hamlet“ (als Lesung) sowie Texte von Horváth,
Kleist, Thomas Bernhard, Jandl, Jelinek, Susan Sontag usw. Für
Kinder soll es in den nächsten Tagen ein Extra-Angebot geben.
Das Videoblog wird täglich gegen 13 Uhr (Kinder-Reihe) und 18
Uhr aktualisiert, es ist auf der Theater-Homepage und über die
Bochumer  Schauspielhaus-Kanäle  der  wichtigsten  sozialen
Netzwerke zu sehen: www.schauspielhausbochum.de

_______________________

Weitere Online-Angebote u. a. bei:

„Theater total“, Bochum (www.theatertotal.de)

Theater Hagen (www.theaterhagen.de)

Acht freie Theater in Essen (Facebook- und Instagra-Profile
der  jeweiligen  Bühnen):  Das  Kleine  Theater  Essen,  only
connect.,  Rü-Bühne,  Studio-Bühne  Essen,  Theater  Courage,
Theater Essen-Süd, Theater Freudenhaus, Theater THESTH.

LWL-Archäologiemuseum  Herne  und  LWL-Römermuseum  Haltern
(virtuelle Rundgänge)

http://www.schauspielhausbochum.de


Corona-Update: Alles dicht! –
Dortmunder Kultur-Absagen und
tägliche Ergänzungen aus dem
Revier
geschrieben von Bernd Berke | 19. Juni 2024

Ein  Blick  in  den  Zuschauerraum  des  Dortmunder
Konzerthauses,  das  1500  Plätze  hat  und
 selbstverständlich  auch  von  Absagen  betroffen  ist.
(Foto: Bernd Berke)

Hier  am  Anfang  zunächst  der  Stand  vom  11.  März,  ständige
Aktualisierungen weiter hinten:

Ausnahmsweise werden hier zwei ausführliche Pressemitteilungen
aus den Dortmunder Kulturbetrieben wörtlich und unkommentiert

https://www.revierpassagen.de/106489/corona-offizielle-mitteilungen-zu-staedtischen-kulturveranstaltungen-in-dortmund-im-wortlaut/20200311_2043
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wiedergegeben – weil es hier vor allem auf die sachlichen
Details ankommt und nicht auf diese oder jene Meinungen.

Im  Anhang  folgen  weitere  Informationen,  auch  aus  anderen
Revier-Städten. 

Zuerst  eine  ausführliche  Übersicht  zu  städtischen
Kulturveranstaltungen, die in den nächsten Wochen ausfallen
werden,  übermittelt  von  Stadt-Pressesprecherin  Katrin
Pinetzki.

Danach eine gleichfalls längere Aufstellung aus dem Dortmunder
Mehrsparten-Theater,  auch  das  Konzerthaus  betreffend,
übermittelt von Theater-Pressesprecher Alexander Kalouti.

Wir zitieren:

„Öffentliche Kulturveranstaltungen fallen bis Mitte April aus
–  Museen,  Bibliotheken  und  U  bleiben  geöffnet  –
Unterrichtsbetrieb in VHS- und Musikschule läuft weiter

Die Kulturbetriebe der Stadt Dortmund, das Theater Dortmund
und  das  Konzerthaus  Dortmund  sagen  alle  ihre  öffentlichen
Veranstaltungen  bis  Mitte  April  ab.  Die  Regelung  gilt  ab
morgen  (12.  März)  und  ist  unabhängig  von  der  Zahl  der
erwarteten Besucherinnen und Besucher. Damit hofft die Stadt,
Infektionsketten zu unterbrechen und die Ausbreitung des Virus
zu verlangsamen.

Es fallen aus:

Vorstellungen  und  Veranstaltungen  im  Konzerthaus
Dortmund,
Vorstellungen und Veranstaltungen im Theater Dortmund:
Oper,  Ballett,  Schauspiel,  Kinder-  und  Jugendtheater,
Konzerte, Akademie für Theater und Digitalität,
Veranstaltungen,  Ausstellungseröffnungen  und  Führungen
in den Städtischen Museen: Museum Ostwall im Dortmunder
U, Museum für Kunst und Kulturgeschichte, Westfälisches



Schulmuseum,  Kindermuseum  Adlerturm,  Hoesch-Museum,
Brauerei-Museum, schauraum: comic + cartoon,
städtische Veranstaltungen im Dortmunder U (z.B. auf der
UZWEI, in der Bibliothek „Weitwinkel“, Veranstaltungen
in der Reihe „Kleiner Freitag“),
Veranstaltungen und Festivals im Dietrich-Keuning-Haus
(der Kinder- und Jugendbereich hat geöffnet!),
Lesungen und andere Veranstaltungen in den Bibliotheken
und im Studio B,
Konzerte  und  Veranstaltungen  der  Musikschule  (der
Unterricht findet statt!),
Vorträge und andere Veranstaltungen der VHS (die Kurse
und Workshops finden statt!),
Vorträge,  Lesungen  und  andere  Veranstaltungen  in
Stadtarchiv  und  in  der  Mahn-  und  Gedenkstätte
Steinwache,
Konzerte  und  andere  Veranstaltungen  im  Institut  für
Vokalmusik,
Spaziergänge und Fahrradtouren zur Kunst im öffentlichen
Raum,
Veranstaltungen des Kulturbüros (Ausstellungseröffnungen
im  Torhaus  Rombergpark,  Gitarrenkonzerte  in  der
Rotunde).

(…)

Der Kartenverkauf für Konzerte und Aufführungen in Theater und
Konzerthaus für Vorstellungen nach Ostern läuft weiter.

Alle  Theater-  und  Konzerthauskunden,  die  von  den
Vorstellungsausfällen betroffen sind, werden kontaktiert. Wenn
möglich,  werden  ausfallende  Vorstellungen  nachgeholt.  Die
Kunden werden über mögliche neue Termine sowie die Rückgabe
von Tickets benachrichtigt.“

Weitere  Informationen  gibt  es  auf  den  Webseiten  von
Konzerthaus  und  Theater  und  auf  www.dortmund.de



___________________________________________________________

Blick  aufs  Dortmunder  Schauspielhaus.  (Foto:  Bernd
Berke)

Wichtige Informationen zu den Vorstellungen des Theaters Dortmund und des
Konzerthauses Dortmund:

„Alle Vorstellungen bis einschließlich 15. April 2020 finden nicht statt.

Aufgrund des Erlasses der Landesregierung von Nordrhein-Westfalen finden
im Konzerthaus Dortmund und im Theater Dortmund bis einschließlich 15.
April  2020  keine  öffentlichen  Veranstaltungen  statt.  Konzerthaus-
Intendant Dr. Raphael von Hoensbroech und der Geschäftsführende Direktor
des  Theater  Dortmund  Tobias  Ehinger  unterstützen  diese  Vorgabe  und
bedauern zugleich, dass so viele erstklassige Konzerte und Vorstellungen
abgesagt werden müssen.

Alle Kunden, die von den Vorstellungsausfällen betroffen sind, werden
informiert. In den kommenden 14 Tagen arbeiten wir intensiv daran, für
die  ausgefallenen  Vorstellungen  Ersatztermine  zu  finden.  Die
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Ticketingstellen  beider  Häuser  haben  weiterhin  geöffnet  und  der
Kartenverkauf  für  Veranstaltungen  nach  Ostern  läuft  weiter.  Das
Restaurant  Stravinski  und  die  Klavier  &  Flügel  Galerie  Maiwald  am
Konzerthaus Dortmund bleiben ebenfalls bis auf weiteres geöffnet.

Das Konzerthaus Dortmund bietet für seine Eigenveranstaltungen folgende
Regelungen: Für Ersatztermine behalten Tickets ihre Gültigkeit. Sollten
Kunden  an  dem  neuen  Termin  verhindert  sein,  wenden  sie  sich  bitte
telefonisch an das Konzerthaus-Ticketing unter T 0231 – 22 696 200.
Sollte kein Ersatztermin gefunden werden, sendet das Konzerthaus an die
Kunden einen Gutschein über die Höhe des gezahlten Kartenpreises, der für
alle kommenden Veranstaltungen im Konzerthaus Dortmund einlösbar ist. Bei
weiteren Fragen zur Rückerstattung steht das Ticketing ebenfalls gerne
zur Verfügung. Für Partnerveranstaltungen können abweichende Regelungen
gelten.

Das Theater Dortmund bietet folgende Regelungen: Bei Nichtwahrnehmung des
Ersatztermins  können  die  Karten  vor  dem  jeweiligen  Ersatztermin
umgetauscht werden. Darüber hinaus bietet das Theater Dortmund folgende
Kulanzregelungen für die Kartenrücknahme an: Kunden können die für diesen
Zeitraum im Vorverkauf bereits erworbenen Karten bis Ende der Spielzeit
2019/20 im Kundencenter unter Vorlage der Originalkarten in spätere
Alternativvorstellungen eintauschen oder in Wertgutscheine umwandeln. Bei
Abonnentinnen  und  Abonnenten  können  die  Karten  in  Abo-Gutscheine
innerhalb der jeweiligen Sparte umgewandelt werden, die aus Kulanz auch
für  die  nächste  Spielzeit  einlösbar  sind.  Karten,  die  bei  externen
Vorverkaufsstellen erworben wurden, können nur an diesen zurückgegeben
werden. Für Rückfragen steht das Ticketing des Theater Dortmund unter der
Telefonnummer 0231 – 50 27 222 gerne zur Verfügung.

Wir stehen weiterhin in engem Kontakt mit den zuständigen Behörden und
informieren  auf  unseren  Websites  über  alle  weiteren  aktuellen
Entwicklungen, die den Spielbetrieb unserer Häuser betreffen.“

_________________________________________



Ausgewählte Ergänzungen (ohne jeden
Anspruch auf Vollständigkeit)
12. März:

Die  Dortmunder  Arbeitswelt-Ausstellung  DASA  hat  die  für
28./29.  März  geplante  „Maker  Faire  Ruhr“  abgesagt,  ein
Erfinder- und Mitmach-Festival, das im Vorjahr einige Tausend
Besucher(innen) mobilisiert hat. Nachtrag am 16. März: Die
DASA schließt jetzt bis auf Weiteres ganz.

Die in Dortmund ansässige Auslandsgesellschaft streicht bis
zum 15. April alle öffentlichen Veranstaltungen.

Das  Szenetheater  „Fletch  Bizzel“  folgt  dem  Beispiel  der
städtischen Kultureinrichtungen und sagt alle Veranstaltungen
bis Mitte April ab.

Auch  im  Fritz-Henßler-Haus  gibt  es  bis  Mitte  April  keine
öffentlichen Auftritte.

Im  Dortmunder  Literaturhaus  ist  ebenfalls  bis  15.  April
Veranstaltungs-Pause.

Die Messe „Creativa“ in den Dortmunder Westfalenhallen ist
gleichfalls abgesagt und auf Ende August verschoben worden.

13. März:

Theater Dortmund: Alle Sparten haben ihre Spielpläne für diese
und die kommende Saison gründlich umgeschichtet.

Schauspielhaus Bochum: Keine Veranstaltungen mehr (auch nicht
mit weniger als 100 Personen). Sämtliche Aufführungen fallen
aus – vorerst bis 19. April. Ähnliches gilt fürs Theater an
der  Ruhr  in  Mülheim,  fürs  Theater  Oberhausen  und  das
Westfälische  Landestheater  (WLT)  in  Castrop-Rauxel.

Der  Landschaftsverband  Westfalen-Lippe  (LWL)  streicht  alle



öffentlichen  Veranstaltungen  in  seinen  Einrichtungen  und
schließt  ab  morgen  (14.  März)  seine  insgesamt  18  Museen,
darunter das LWL-Museum für Kunst und Kultur in Münster, das
Westfälische Industriemuseum mit seiner Zentrale in Dortmund
(Zeche Zollern) und das LWL-Museum für Archäologie in Herne.

Das Duisburger Lehmbruck-Museum bleibt ab Samstag (14. März)
zunächst bis zum 19. April geschlossen.

Das Museum Folkwang in Essen und das Emil Schumacher Museum in
Hagen setzen alle Veranstaltungen bis auf Weiteres aus.

Die Kunstmesse Art Cologne (geplant für April) ist abgesagt
worden.

14. März:

Das „Dortmunder U“ und das Museum Ostwall (im „U“) haben alle
Veranstaltungen  gestrichen.  (Inzwischen  ist  das  Haus
geschlossen).

Dortmund:  Keinerlei  öffentliche
Veranstaltungen mehr
15. März:

In einer Sondersitzung hat der Verwaltungsvorstand der Stadt
Dortmund  gestern  beschlossen,  dass  ab  heute  (Sonntag,  15.
März) bis auf Weiteres keinerlei öffentliche Veranstaltungen
mehr stattfinden dürfen. Gaststätten und Restaurants dürfen
vorerst geöffnet bleiben.

Museen,  Bibliotheken  und
Sportstätten geschlossen
Der Krisenstab der Stadt Dortmund hat heute (Sonntag, 15.
März) getagt und angeordnet, Kultur- und Freizeiteinrichtungen



zu schließen. In diesem Sinne werden bis auf Weiteres die
städtischen  Museen,  die  VHS,  die  Bibliotheken  und  die
Musikschule sowie die städtischen Hallenbäder, Sporthallen und
Sportplätze geschlossen.

Siehe dazu auch: www.dortmund.de

16. März

Auch anderorts bleiben ab sofort die Museen geschlossen, so z.
B. in Essen (Folkwang), Bochum (Kunstmuseum) und Wuppertal
(Von der Heydt).

Das Frauenfilmfestival Dortmund/Köln fällt aus.

_______________________________

Aber machen wir’s kurz:

Jetzt sind alle Museen geschlossen.
Und  alle  Kinos  auch.  Und  alle
Bühnen.
________________________________

Weitere Nachträge/Aktualisierungen

24. März

Das Dortmunder Festival Klangvokal (geplant ab 17. Mai) musste
ebenfalls  abgesagt  werden.  Möglichkeiten  für  Nachholtermine
(September 2020 bis Juni 2021) werden derzeit geprüft. Das
zugehörige  Fest  der  Chöre  soll  vom  13.  Juni  auf  den  12.
September  verschoben  werden.  Einzelheiten:
www.klangvokal-dortmund.de

25. März

http://www.dortmund.de


Die  Ruhrfestspiele,  die  vom  1.  Mai  bis  zum  13.  Juni  in
Recklinghausen  hätten  stattfinden  sollen,  sind  gleichfalls
abgesagt.  Teile  des  geplanten  Programms  sollen  nach
Möglichkeit  im  Herbst  nachgeholt  werden.

Das Klavierfestival Ruhr, ursprünglich ab 21. April geplant,
soll nun erst am 18. Mai starten. Die vom 21. April bis 17.
Mai geplanten 23 Konzerte sollen nach den Sommerferien und im
Herbst nachgeholt werden.

Die Mülheimer Stücketage (geplant 16. Mai bis 6. Juni) sind
abgesagt worden.

27. März

Neuester Stand beim Klavierfestival Ruhr: Sämtliche bis Ende
Mai  geplanten  Konzerte  werden  auf  die  Zeit  nach  den
Sommerferien  bzw.  in  den  Herbst  2020  verlegt.  Der
Spielbetriebwird voraussichtlich erst Anfang Juni (Woche nach
Pfingsten)  beginnen.  Näheres  unter
www.klavierfestival.de/nachholtermine

________________________________

Nähere Infos auf den jeweiligen Homepages

 

Tschechows  „Kirschgarten“
geht uns immer noch an – Eine

https://www.revierpassagen.de/95184/tschechows-kirschgarten-geht-uns-immer-noch-an-eine-vorzuegliche-essener-inszenierung-beweist-es/20190520_0930
https://www.revierpassagen.de/95184/tschechows-kirschgarten-geht-uns-immer-noch-an-eine-vorzuegliche-essener-inszenierung-beweist-es/20190520_0930


vorzügliche  Essener
Inszenierung beweist es
geschrieben von Rolf Pfeiffer | 19. Juni 2024

Szene  mit  Silvia  Weiskopf  (Gutsbesitzerin),  Stephanie
Schönfeld (Dunjascha) und Jens Winterstein Jepichodow)
(Foto: Birgit Hupfeld/Schauspiel Essen)

Firs  haben  sie  vergessen.  Der  alte  Diener  liegt  schon
schlafend auf der Bühne, wenn das Publikum seinen Plätzen
zuströmt. Schließlich erwacht er, sieht all die Menschen, will
sie  wieder  nach  Hause  schicken.  Es  sei  doch  alles  schon
vorbei, sagt er, und eigentlich hat er ja Recht. Aber dann
hebt sich der eiserne Vorhang doch , wird die Geschichte vom
Kirschgarten erzählt, in Essen, im Grillo-Theater. Der alte
Diener ist hier übrigens eine Frau, Sabine Osthoff.

Verdrängung und Selbstbetrug
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Tschechows  Stück,  er  selbst  nannte  es  eine  Komödie,  was
natürlich nicht stimmt, reizt zur lapidaren Inhaltsangabe: Die
Gutsbesitzerin ist pleite, widersetzt sich dem Verkauf ihres
schönen, aber nutzlosen Kirschgartens, schließlich kommt alles
unter den Hammer. Man reist ab, nur der alte Diener bleibt
zurück. Es ist eine Geschichte, wie sie ähnlich oft geschieht,
für Außenstehende eigentlich ohne Bedeutung.

Wenn „Der Kirschgarten“ trotzdem bis zum heutigen Tage ein
Erfolgsstück sonder gleichen ist, dann natürlich wegen des
Personals,  allen  voran  der  Gutsherrin  Ljubow  Andrejewna
Ranewskaja  (Silvia  Weiskopf)  mit  ihrer  Unfähigkeit
loszulassen, die Wirklichkeit anzuerkennen, das Leben in die
eigene  Hand  zu  nehmen.  Fein  gestuft  stimmen  die  weiteren
Figuren  ihrer  hinfälligen  Entourage  in  diesen  Choral  des
Verdrängens und Selbstbetrügens ein, formen einen Panzer, den
Lopachin (Philipp Noack), der wohlwollende Freund des Hauses,
mit  seinen  vernünftigen  Sanierungsvorschlägen  nicht  zu
durchdringen vermag.

Ensemble  (Foto:  Birgit
Hupfeld/Schauspiel  Essen)

Kinderklavier

All dies – die Übersetzung aus dem Russischen stammt von Elina

https://www.revierpassagen.de/95184/tschechows-kirschgarten-geht-uns-immer-noch-an-eine-vorzuegliche-essener-inszenierung-beweist-es/20190520_0930/06_der_kirschgarten_hp1_9533_hupfeld_birgit_low


Finkel  –  erlebt  man  auch  in  der  Inszenierung  von  Alice
Buddeberg,  hell  ausgeleuchtet,  vorgetragen  in  sorgfältiger
Artikulation,  ohne  Videoelemente  und  mit  Tönen  aus  dem
Kinderklavier,  das  Verwalter  Jepichodow  (Jens  Winterstein)
einige Male versiert bedient.

Doch  wagt  diese  behutsame  Inszenierung  eine  etwas  andere
Gewichtung. Wenn sich die kleine Gemeinde, der Worte sind
genug gewechselt, am Ende aufmacht in Richtung Bahnhof, ist
geradezu Erleichterung spürbar. Man weiß: Bei jedem wird es
auf die eine oder andere Weise weitergehen, irgendwie. Und so
eine  Kirschgartenkatastrophe  mag  sich  durchaus  noch  einmal
wiederholen, auf die eine oder andere Weise, sie ist ja kein
Weltuntergang.  Die  schlichte  Weisheit,  dass  Weiterkommen
bedeutet, einmal mehr aufzustehen als hinzufallen, geht einem
angesichts des Schlussbildes durch den Kopf.

Szene mit Thomas Büchel (Gajew) und
Silvia  Weiskopf  (Foto:  Birgit
Hupfeld/Schauspiel  Essen)

Das Gespenst Firs

Der einzige, für den dies alles hier final ist, ist Firs.
Schmuddelig  weiß  ist  sein  Outfit,  das  an  ein  Leichenhemd
denken  läßt,  unwirklich  weiß  auch  ist  er  geschminkt,  ein
Fremdkörper unter den anderen Akteuren in ihren schäbigen,
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bunten Kleiderkammer-kostümen (Köstüme: Martina Küster). Wenn
er auf der Galerie (Bühne: Sandra Rosenstiel) hockt, wirkt er
wie ein Gespenst, wie eine Videoprojektion, ohne wirklich eine
zu sein. Die alte Zeit mit ihren rauschenden Bällen, die alte
Ordnung,  das  alte  Russland  gar,  mit  Firs  wird  es
zurückgelassen. Er, nicht die Kirschbäume, sind in Essen die
Verlustmasse.

Wohltuende Langsamkeit

Alice  Buddebergs  Inszenierung  erlaubt  sich  zeitweise  eine
lange  so  nicht  mehr  erlebte,  wohltuende  Langsamkeit  und
unterscheidet sich auch damit grundlegend von der lärmenden
Dortmunder Studioproduktion des Tschechow-Stoffs. Sicherlich
käme man in Essen auch ohne die zwei, drei Lieder aus, die
Stephanie Schönfeld ins Mikrophon haucht. Auch wünschte man
sich  in  einigen  intensiven  Szenen  etwas  mehr  spielerische
Zurückhaltung  bei  einigen  Darstellerinnen  und  Darstellern.
Doch werden kleine Unvollkommenheiten durch den respektvollen
Umgang mit der literarischen Vorlage mehr als wettgemacht.

Letztlich  beweist  diese  Inszenierung  schlüssig,  dass
Tschechows  „Kirschgarten“  auch  115  Jahre  nach  seiner
Uraufführung  noch  ein  hochaktuelles  Stück  ist.  Reicher,
herzlicher Applaus.

Die nächsten Termine: 22.5., 6.6., 21.6.
www.theater-essen.de

Mörderischer  Goldschmied,

http://www.theater-essen.de
https://www.revierpassagen.de/94538/moerderischer-goldschmied-getarnter-zar-theater-hagen-stellt-programm-fuer-die-spielzeit-201920-vor/20190510_1156


getarnter Zar: Theater Hagen
stellt  Programm  für  die
Spielzeit 2019/20 vor
geschrieben von Werner Häußner | 19. Juni 2024

Blick aufs Hagener Theater. (Foto: Werner
Häußner)

192 Seiten, vollgepackt mit Programm: Ironisch signalisiert
das Theater Hagen mit dem Reclam-Heft-Format seiner Spielzeit-
Übersicht  2019/20  wieder  Sparsamkeit.  Inhaltlich  allerdings
fächert es den ganzen Reichtum auf, den das in den letzten
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Jahren arg gebeutelte Haus mit dem Team um Intendant Francis
Hüsers  aus  seinem  18-Millionen-Etat  zaubert.  Eine  bunte
Vielfalt  tut  sich  auf,  die  gleichwohl  einige  durchgehende
Linien sichtbar werden lässt, die sich in den nächsten Jahren
in den Spielplänen abzeichnen sollen.

Ein  bisschen  Ironie
muss  sein:  Das
„Datenheft“  des
Theaters  Hagen  für
die  Spielzeit
2019/20.

Im Musiktheater schreitet Hüsers vom Schwerpunkt der Romantik
in der laufenden Spielzeit weiter in Richtung des Beginns der
Moderne: Die Spielzeit eröffnet am 21. September 2019 Paul
Hindemiths „Cardillac“, basierend auf dem romantischen Stoff
des „Fräuleins von Scuderi“ E.T.A. Hoffmanns, komponiert aber
in  bewusster  Abkehr  von  romantischer  Einfühlung,  in  einem
betont objektivierenden, „neusachlichen“ Stil. Der Stil der
Oper,  auch  als  „Bauhausbarock“  bezeichnet,  passt  zum  100-
Jahre-Jubiläum des Bauhauses, das auch in Hagen gefeiert wird.

Den  zweiten  Schritt  in  die  Moderne  signalisiert  Richard
Strauss‘ „Salome“ ab 4. April 2020, inszeniert von Magdalena



Fuchsberger,  die  in  dieser  Spielzeit  mit  Verdis  „Simon
Boccanegra“  als  ambitioniertes  Kopftheater  für  kontroverse
Kritiken  sorgte.  Die  Hindemith-Oper  ist  Jochen  Biganzoli
anvertraut, der momentan mit seiner Inszenierung von „Tristan
und  Isolde“  dem  Theater  Hagen  überregionale  Aufmerksamkeit
sichert.

Mit dem Beginn der Moderne könnte man auch Franz Lehárs „Der
Graf von Luxemburg“ verbinden – eine Operette, die wie die
„Lustige  Witwe“  ironisch  mit  der  Auflösung  scheinbar
althergebrachter  gesellschaftlicher  Strukturen  und  Werte
spielt. Roland Hüve inszeniert den Erfolg von 1909, der am 26.
Oktober Premiere hat. Als Kontrapunkt zur Operette „Pariser
Leben“ in dieser Spielzeit und als Abschluss des Offenbach-
Jahres kommt „Hoffmanns Erzählungen“ auf die Hagener Bühne.
Susanne Knapp inszeniert die Reminiszenz an die Romantik, die
in  der  Zerrissenheit  ihres  Helden  auch  in  die  Moderne
vorausweist; Premiere ist am 30. November. Auch das Ende der
Spielzeit im Sommer 2020 hat mit der Moderne zu tun: In Jerry
Bocks „Anatevka“ geht auch eine alte Welt unter, die viel mit
nostalgischen Träumen zu tun hat, und muss der neuzeitlichen
Brutalität organisierter Pogrome weichen.
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Auf  dem  Foto  (v.l.n.r.):  Antje  Haury
(Orchesterdirektorin),  Dr.  Thomas  Brauers
(Geschäftsführer),  Marguerite  Donlon
(Ballettdirektorin),  Margarita  Kaufmann
(Kulturdezernentin),  Sven  Söhnchen
(Aufsichtsratsvorsitzender), Anja Schöne (Leiterin Lutz
Hagen), Francis Hüsers (Intendant). Foto: Theater Hagen.

Eine andere Linie, die in dieser Spielzeit mit Henry Purcells
„Dido und Aeneas“ (Premiere am 18. Mai) bedient wird, führt
Christoph Willibald Glucks „Orfeo ed Euridice“ am 29. Februar
2020 weiter. Kerstin Steeb übernimmt die Aufgabe, in ihrer
Inszenierung die Inhalte freizulegen, die eine Oper an der
Schwelle der Aufklärung mit unserer Zeit verbindet. Um einen
aufgeklärten Herrscher geht es auch in „Zar und Zimmermann“,
mit dem am 1. Februar 2020 endlich wieder einmal eine Oper
Albert Lortzings in der Rhein-Ruhr-Region zu sehen ist. Denn
Zar  Peter  der  Große  schleicht  sich  inkognito  in  eine
niederländische Hafenstadt ein und mischt die kleinbürgerliche
Gesellschaft ordentlich auf – alles natürlich versteckt unter
harmlosem Gedöns, um die damalige Zensur nicht aufmerksam zu

http://www.theaterhagen.de/veranstaltung/wassermusik-und-dido-and-aeneas-1107/6097/show/Play/


machen.

Neue Ballettdirektorin choreografiert zwei Abende

Marguerite  Donlon,
neue
Ballettdirektorin  am
Theater  Hagen.  Foto:
Werner Häußner

Mit  Marguerite  Donlon  tritt  in  Hagen  eine  neue
Ballettdirektorin  ihre  Aufgabe  an  und  stellt  sich  am  5.
Oktober mit einem Abend um eine starke Frau vor: „Casa Azul“
nennt die gebürtige Irin Donlon ihren Einstand den sie der
mexikanischen Malerin mit deutschen Wurzeln Frida Kahlo widmet
–  einer  Künstlerin,  die  lange  als  „exotische  Blume  am
Knopfloch des großen Meisters Diego Rivera“ galt und erst in
den  Siebziger  Jahren  im  Zuge  der  Frauenbewegung  in  ihrer
wirklichen Bedeutung erfasst wurde.

Eine weitere Choreografie, die Donlon bereits 2009 in ihrer
Zeit als Ballettdirektorin in Saarbrücken entwickelt hatte,
bildet  den  Abschluss  der  Hagener  Ballettabend-Trias:
„Schwanensee – Aufgetaucht“ in einer Kombination der Musik
Tschaikowskys mit elektronischen Sounds von Sam Auinger und
Claas Willeke (Premiere am 9. Mai 2020). Dazwischen, am 13.



Februar, zeigen die Tänzer*innen (das Heft ist konsequent mit
Sternchen durchgegendert) der Compagnie in kurzen Szenen einer
„kreativen Werkstatt“ ihr choreografisches Können. „Substanz“
heißt dieser Abend.

Rock-Shows und sinfonische Neugier

Im Schauspiel setzt das Haus neben einer eigenen Produktion –
Shakespeares  „Sommernachtstraum“  in  der  Regie  von  Francis
Hüsers – auf Gastspiele. Im Programm finden sich auch die
bewährten  Kabrett-Abende  sowie  als  Wiederaufnahme  die
erfolgreiche  Rock-Show  „Take  a  Walk  on  the  Wild  Side“,
fortgesetzt  durch  die  Neuproduktion  „Wenn  die  Nacht  am
tiefsten (… ist der Tag am nächsten)“ am 14. März 2020, eine
Bühnen-Party,  in  der  nach  den  amerikanischen  Titeln  nun
deutscher Rock und Punk zu seinem Recht kommt – von den Toten
Hosen bis Nena.

Alexander  Krichel  spielt
Clara  Schumanns
Klavierkonzert.  Foto:  Uwe
Arens, Sony Classical

Der Blick ins orangefarbene Heft zeigt auch, dass GMD Joseph
Trafton mit dem Orchester Hagen ein Programm auflegt, das so
gar nichts von verstaubter Abonnenten-Bedienung an sich hat,
sondern pfiffig und vielseitig Neugier weckt: Ob eine von
Bauhaus-Künstler  Wassily  Kandinskys  Bühnenentwürfen
inspirierte Video-Show von Arthur Spirk zu Modest Mussorgskys



„Bilder einer Ausstellung“, ein russisches Programm mit dem
von Steven Isserlis gespielten Cellokonzert Nr. 2 von Dmitri
Kabalewsky oder Robert Schumanns „Das Paradies und die Peri“,
ergänzt  von  „Blue  Cathedral“,  einem  von  bisher  über  400
Orchestern  gespielten  Klangpoem  der  Amerikanerin  Jennifer
Higdon  aus  dem  Jahr  2000.  Orchesterdirektorin  Antje  Haury
bestätigt die Beobachtung: Im sinfonischen Repertoire stehen
diesmal viel mehr Werke von Frauen als sonst üblich: Neben dem
Klavierkonzert der Jahres-Jubilarin Clara Schumann, gespielt
am 19. Mai 2020 von Alexander Krichel, enthalten die Programme
Werke von Lili Boulanger, Fanny Hensel-Mendelssohn und Kaija
Saariaho.

Das abwechslungsreiche Programm des Kinder- und Jugendtheaters
im Lutz, zwei große Vermittlungsprojekte gemeinsam mit dem
Orchester, die Gründung einer neuen Jugendtanzgruppe und einer
Orchesterakademie  zeigen:  Das  Theater  Hagen  geht  gut
aufgestellt in die neue Spielzeit und wirkt mit seinen großen,
ambitionierten  Produktionen,  aber  auch  mit  seinen  kleinen
ehrgeizigen Projekten hinein in die Stadtgesellschaft.

Info: www.theaterhagen.de

Es  geht  noch  viel:  TuP-
Festtage in Essen mit Aribert
Reimanns  „Medea“  und  einer
spartenübergreifenden
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Uraufführung
geschrieben von Werner Häußner | 19. Juni 2024

Freuen  sich  auf  die  TUP-Festtage  2019  (v.  li.):
Schauspielintendant  Christian  Tombeil,  TUP-
Geschäftsführer  Berger  Bergmann,  der  stellvertretende
Ballettintendant  Marek  Tuma,  Musiktheater-  und
Philharmonieintendant  Hein  Mulders  sowie  Oliver
Bohnenkamp, Vorstandsmitglied der Sparkasse Essen. Foto:
TuP

Rien ne va plus – das ist ein aus dem Casino geläufiger Satz,
wenn  im  laufenden  Spiel  nichts  mehr  geht.  Ein  etwas
gekünstelter Titel für die TuP-Festtage Kunst in Essen. Denn
zum Glück geht in der Zeit vom 22. bis 31. März eine Menge:
Premiere  der  Reimann-Oper  „Medea“  am  Aalto,  drei  beliebte
Ballettproduktionen,  die  deutsche  Erstaufführung  von  Robert
Menasses Europa-Stück „Die Hauptstadt“ im Grillo-Theater. Und
erstmals ein spartenübergreifendes Projekt.

Musiktheater, Ballett und Schauspiel realisieren in der Casa
im Grillo eine gemeinsam erarbeitete Inszenierung: „Schließ
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deine Augen – Rien ne va plus“ heißt das Stück, in dem Tänzer,
Sänger  und  Schauspieler  gemeinsam  agieren  und  ihre
Spartengrenzen ein wenig überschreiten. Für die Uraufführung
am Mittwoch, 27. März, 19 Uhr, dürfte es ratsam sein, sich
rasch  Karten  zu  sichern:  Die  Casa  hat  ein  begrenztes
Platzangebot. Weitere Vorstellungen: 30. März und 5. Mai.

Fünf Sparten sind am Programm beteiligt

Verdis  „Luisa  Miller“  wird
zum  letzten  Mal
wiederaufgenommen: Szene aus
der  Inszenierung  Dietrich
Hilsdorfs.  Foto:  Matthias
Jung

Für alle anderen Vorstellungen sind noch ausreichend Tickets
zu  bekommen.  Bei  manchen  heißt  es  nach  den  TuP-Festtagen
tatsächlich „rien ne va plus“: Dietrich Hilsdorfs Inszenierung
der Verdi-Oper „Luisa Miller“ (Wiederaufnahme am 30. März)
verabschiedet sich nach dieser letzten Vorstellungsserie aus
dem  Repertoire  des  Aalto-Theaters;  dafür  kündigt  Intendant
Hein  Mulders  die  Rückkehr  des  einstigen  Essener  Stamm-
Regisseurs in der Spielzeit 2019/20 an. Abschied nehmen müssen
die  Ballett-Fans  auch  von  Stijn  Celis‘  Choreografie  von
„Cinderella“. Sie steht am 31.März letztmals auf dem Spielplan
des Aalto-Theaters.

Mit  Spannung  erwarten  dürften  Opern-Liebhaber  die



Neuinszenierung  von  Aribert  Reimanns  „Medea“,  uraufgeführt
2010 an der Wiener Staatsoper und dort – wie bei der Übernahme
in  Frankfurt  und  bei  einer  zweiten  Inszenierung  an  der
Komischen Oper Berlin, geleitet vom Bochumer GMD Steven Sloane
– vom Publikum gefeiert.

Aribert  Reimann.  Foto:
Schott  Promotion,  Peter
Andersen

Der 83jährige Komponist hat sein Kommen angekündigt. Premiere
ist am Samstag, 23. März, 19 Uhr. Am Tag zuvor, 22. März,
eröffnen um 16.30 Uhr die Intendanten der fünf TuP-Sparten die
Festtage; anschließend gibt es eine „Teatime“ im Aalto-Foyer
mit  einer  Einführung  in  die  auf  Franz  Grillparzers  „Das
goldene Vlies“ fußende Oper Reimanns.

Zerstörte Existenzen, Schicksal und Schuld als Themenkomplexe

Zerstörte  Existenzen,  Schicksal  und  Schuld,  aber  auch
glückliche  Fügungen:  Um  diese  Themenkomplexe  kreisen  die
Vorstellungen der TuP-Festtage. In der Uraufführung „Schließ
deine Augen – Rien ne va plus“ nehmen die Regisseure Marijke
Malitius und Sascha Krohn gemeinsam mit dem ehemaligen Aalto-
Tänzer und Choreografen Igor Volkovskyy die Frage auf, wie es
wohl wäre, ewig Kind zu bleiben, die Träume der Kindheit zu
leben und die von Macht strukturierte Welt der Erwachsenen zu
meiden. Die Sicht der Kinder Medeas, die Weigerung, erwachsen
zu  werden  in  „Peter  Pan“  und  die  geheimnisvolle



Marionettenwelt  in  Maurice  Maeterlincks  „Der  Tod  des
Tintagiles“ sind die stofflichen Kreise, um die sich die von
Gesa Gröning ausgestattete Produktion drehen soll.

Star-Sopran  Maria  Agresta
singt  Verdi.  Foto:
Alessandro  Moggi.

Musikalisch bietet die Philharmonie Essen ein Jugendkonzert
mit Filmmusik am 22. März mit der Neuen Philharmonie Westfalen
unter Rasmus Baumann, am 23. März eine „Hommage á Bach“ mit
dem Organisten Christian Schmitt und am 24. März, 11 Uhr, das
Debüt der Geigerin und Stipendiatin von Anne-Sophie Mutter,
Noa  Wildschut.  Die  18jährige  Niederländerin  bringt  als
Klavierpartnerin Elisabeth Brauß mit, ein Klaviertalent der
jungen  Generation.  Am  Abend  ist  eine  Geigerin  mit
internationaler Karriere zu erleben: Isabelle Faust spielt das
Brahms-Violinkonzert, am Pult agiert Philippe Herreweghe.

Geballte Musik-Highlights gibt es auch am Sonntag, 31. März:
Um  11  Uhr  spielt  der  Trompeter  Gábor  Boldoczki  mit  der
Philharmonia Prag reizvolle Konzerte aus dem böhmischen Raum,
u. a. von Johann Baptist Georg Neruda, Johann Nepomuk Hummel
und Johann Baptist Vanhal. Und am Abend ab 19 Uhr verzaubern
Star-Sopran Maria Agresta und die Essener Philharmoniker mit
Ouvertüren und Arien von Giuseppe Verdi, darunter nicht nur
die  üblichen  Schlager,  sondern  etwa  die  Ballettmusik  aus
„Macbeth“ und einer Szene aus Verdis erster Oper „Oberto,
Conte di San Bonifacio“.



Karten: (0201) 81 22 200, www.theater-essen.de

 

Bühnenarbeit  mit  Häftlingen
im  Gefängnis  Köln-Ossendorf:
Die  Produktion  „Antikörper“
spielt  irritierend  mit
Klischees
geschrieben von Rolf Dennemann | 19. Juni 2024
Es gibt Orte, über die man ungern redet, geschweige denn, dass
man  diese  gern  betritt.  Dazu  gehören  Krankenhäuser,
Altenheime, Schlachthöfe und sicher auch das Gefängnis. Dieses
kann man auch nicht einfach so betreten, sondern es bedarf
eines Sicherheitsvorlaufes. Hier in der JVA Köln-Ossendorf ist
dies ein mühsames Kontrollprozedere. Man endet in einem Saal
mit Bühne.

An den Wänden befinden sich zahlreiche Plakate von vorherigen
Veranstaltungen. Hier wird also für Sonderabwechslung gesorgt,
meist dargeboten durch Comedians oder Live-Musiker. Das Kölner
Festival der Multipolarkultur, „Sommerblut“, veranstaltet an
diesem  Ort  zum  zweiten  Mal  eine  Festivalproduktion,  eine
Bühnenarbeit  mit  Häftlingen.  In  der  17.  Ausgabe  des
Kulturfestivals dreht sich alles um den Schwerpunkt KÖRPER.
Das Festival greift das Thema in allen Formen der Kunst auf.

Zu Beginn wird aus dem Grundgesetz zitiert

Und es sind eben die Körper, die wir zuvorderst zu sehen
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bekommen. Die Innenansichten stammen von den 20 Häftlingen,
Frauen  und  Männern,  die  sich  hier  erfolgreich  der
Theaterarbeit gestellt haben, inklusive eines Beamten, der zu
Beginn Artikel 1 des Grundgesetzes zitiert: „Die Würde des
Menschen ist unantastbar. Sie zu achten und zu schützen ist
Verpflichtung aller staatlichen Gewalt.“ Am Ende führt er die
Gefangenen wieder zurück in ihre Zellen, bevor das Publikum
den Raum verlassen darf.

Eine  projizierte  Schrift  leitet  das  performative
Bühnengeschehen ein: „Die Bestrafung wird zum verborgensten
Teil  der  Rechtssache.  Sie  verlässt  den  Bereich  der
alltäglichen  Wahrnehmung  und  tritt  in  den  des  abstrakten
Bewusstseins  ein.  Ihre  Wirksamkeit  erwartet  man  von  ihrer
Unausweichlichkeit,  nicht  von  ihrer  sichtbaren  Intensität.“
(Michel Foucault „Überwachen und Strafen“).

Was mögen die wohl verbrochen haben?

Beauftragt mit der komplizierten Arbeit in einem „Knast“ wurde
die  Kölner  Regisseurin  Elisabeth  Pleß.  Man  braucht
Enthusiasmus  und  viel  Einfühlungsvermögen  für  solch  ein
Unterfangen  und  das  bewies  sie  mit  ihrer  Einrichtung  von
„Antikörper“, choreografisch unterstützt von Andre Jolles. Vor
„ausverkauftem Haus“ zeigen die Männer und Frauen ihre Körper
in gestylten Kostümen. Die Text stammen von ihnen selbst,
zusammengestellt aus Gesprächen und Lebensläufen. Hier wird
nicht auf die Mitleids- oder Verständnistube gedrückt. Sie
sind, wie sie sind – und das irritiert das Publikum. Ist es
doch hier umgekehrt: Im Theater macht sich wohl kaum jemand
Gedanken über die Person des Schauspielers. Hier entscheidet
die Rolle. Im Fall von „Antikörper“ erwischt man sich bei der
Frage:  Was  mögen  die  wohl  verbrochen  haben?  Man  bemüht
Klischees, um der Sache näher zu kommen. Es gelingt nicht. Es
wird auch nicht gesagt.

„Ich bin jetzt Kunst, gezeichnet vom Leben“



Eine Zuschauerin meinte: „Die sehen doch alle zu gut aus. Ganz
normal, eher attraktiv.“ Es ist ein Spiel mit Klischees und
gleichzeitig  sitzt  man  temporär  in  einem  Gebäude,  in  dem
Körper und Seelen eingesperrt sind und teilweise noch lange
bleiben. Natürlich spielen Tattoos eine Rolle. Da kommt man
offensichtlich nicht drumherum. Hier erfahren wir die Gründe
für die Einmarkungen auf der Haut. Ihre Texte bestehen aus
Träumen  und  Versprechen.  Was  sonst?  Man  hört:  „Hallo
Vergangenheit,  hallo  Selbstmitleid.“  Und:  „Ich  werde  das
Selbstmitleid aus meinem Leben verdammen. Die Zuschauer sind
hier, um etwas Gutes zu sehen. Wir bieten Vorurteile, Neugier
und  Ängste.  Die  „Hauptsprecherin“:  „Ich  bin  jetzt  Kunst,
gezeichnet vom Leben.“ Wer sind diese Menschen, was sind ihre
Berufe?  Das  wird  nicht  beantwortet  und  führt  zu  einer
besonderen Beziehung zwischen Darstellern und Publikum.

Hoffnung auf die kreativen Kräfte

Es  ist  ein  vor  allem  gut  choreografierter  Abend,  der  20
Menschen bewegt, um zu bewegen. Einmal ruft jemand: „Ich bin
ein  Star.  Holt  mich  hier  raus!“  Wunderbar  –  diesen
Dschungelsatz  zu  einem  anderen  Lacher  zu  machen.  Es  gibt
jedoch  auch  einen  Teil,  der  eher  trivial  daherkommt.  Man
erzählt von glücklichen Momenten, wozu meist die Geburt der
Kinder gehört. Okay. Es darf auch ein Rap nicht fehlen, der
aber  anständig  rübergebracht  wurde,  gefolgt  von  einem
kroatischen Lied, begleitet auf der Gitarre – so still und so
eindringlich und natürlich authentisch, so weit es in diesen
Gemäuern geht. „Ich lebe mit verschlossenen Augen in meiner
Festung, in meiner Zelle.“

Enthusiastischer Applaus am Ende. Wir können wieder raus. Den
einen oder die andere hätte man gern näher kennengelernt.
Mutmaßlich war dies eine einmalige Begegnung und man wünscht
allen, nach der Haft sich der Kreativität zu besinnen und
diese unkriminell einzusetzen.



Boulevard  am  Abgrund:
„Biedermann  und  die
Brandstifter“  zeigen  in
Bochum freundliche Gesichter
geschrieben von Rolf Pfeiffer | 19. Juni 2024
Die  Kulisse  lässt  an  anspruchsloses  Tourneetheater  denken,
eine Art Wohnzimmerwand mit Türen darin, Sofa, Tisch, Sessel.
Und wenn sich Herr Biedermann bei der Zeitungslektüre über die
Brandstifter aufregt, die in der Stadt ihr Unwesen treiben,
dann wirkt das immer noch wie Boulevardkomödie.

Herr  Biedermann  (Martin
Horn, Mitte) mit dem Ringer
Schmitz  (Jürgen  Hartmann,
li.)  und  dem  Kellner
Eisenring  (Matthias  Eberle,
re.). (Foto: © Thomas Aurin
/ Schauspielhaus Bochum)

Doch  spätestens  mit  dem  Auftreten  des  dreiköpfigen  Chores
kommt Hintersinn ins Spiel. Regisseur Hasko Weber inszeniert
auf der großen Bühne des Bochumer Schauspielhauses Max Frischs
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„Biedermann und die Brandstifter“, und dies ist angeblich eben
keine  Komödie,  sondern,  in  den  Worten  des  Dichters,  „ein
Lehrstück ohne Lehre“.

Zudem war dieses Lehrstück eins der erfolgreichsten Stücke der
Nachkriegszeit. 1958 in Zürich uraufgeführt, erlebte es in der
Folge  über  250  deutschsprachige  Inszenierungen.  Damals,  13
Jahre nach Ende des Krieges, muss es genau den richtigen Ton
getroffen haben, der trotz humoristischer Elemente fraglos ein
hoch moralischer war.

Damals  standen  Verbrecher  in  Uniform  im  Mittelpunkt  der
Kritik, denen, kleiner Scherz gegen Ende des Frisch-Textes,
die Qualen der Hölle erlassen werden, wenn sie ihre Verbrechen
in Uniform begangen haben. Doch reicht dieses Stück mit seinen
absurden  inhaltlichen  Elementen  weit  über  die  Begrenztheit
einer  Moralpredigt  hinaus,  ist  ganz  im  Gegenteil  ein
schonungsloses  Ausloten  menschlichen  Verhaltens  in  diffus
bedrohlicher Situation und damit hoch aktuell.

Des Hausherrn rätselhafte Motive

Ob  das  Stück  auf  der  Bühne  funktioniert,  hängt  natürlich
maßgeblich an der Interpretation des Biedermanns, der nahezu
unspielbar ist. Ein aufrechter Bürger soll er sein, der völlig
zu Recht die Unfähigkeit der Behörden beklagt, ein brutaler
Chef  aber  auch,  der  seinen  Mitarbeiter  Knechtling  in  den
Selbstmord  getrieben  hat  und  dessen  Witwe  die  Hilfe
verweigert;  einer,  der  sich  bei  „armen  Leuten“,  eben  den
Brandstiftern, anbiedert und von deren Brandstiftungsabsicht
selbst  dann  noch  nichts  wissen  will,  wenn  diese  auf  dem
Dachboden letzte Vorbereitungen für das große Zündeln treffen.
Sie haben ja nicht mal Streichhölzer dabei, wie könnte Gefahr
von ihnen ausgehen?

Martin Horn gibt diesen Herrn Biedermann nach anfänglicher
Ambivalenz bald schon sorglos und entspannt. Die Motive seiner
ungebetenen Gäste verleugnet er hartnäckig, und die Frage,



warum  er  das  tut,  hätte  durchaus  etwas  mehr  Beachtung
innerhalb  dieser  Inszenierung  verdient.  Ist  es  Naivität,
Verleugnung  aus  schlechtem  Gewissen,  opportunistische
Anbiederei?

Die Stadt in Flammen

Stattdessen  nimmt  das  Bühnengeschehen  seinen  boulevardesken
Fortgang.  Anna,  das  Dienstmädchen  (Kristina  Peters)  fällt
wiederholt  gekonnt  in  Bühnenohnmacht  und  muss  dann  wieder
aufgerichtet  werden,  durchaus  erheiternd  gerät  die
stilgerechte  Inszenierung  eines  „proletarischen“
Gänsebratenessens  durch  den  absichtsvoll  leger  gekleideten
Hausherren.

Bis zur Pause geht das so, auch die Gespräche zwischen bunten
Benzinfässern  auf  dem  Dachboden  sind  getragen  von
Freundlichkeit  und  Hilfsbereitschaft.  Nur  die  hübsche
projizierte Stadtkulisse im Hintergrund (Bühne und Kostüme:
Thilo Reuther) scheint irgendwann Feuer gefangen zu haben.

Nach der Pause denn also, nachdem die Stadt in Schutt und
Asche  liegt,  treffen  wir  Herrn  Biedermann  und  seine  Frau
Babette  (Veronika  Nickl)  in  der  Hölle  wieder,  wo  eine
veritable Riesenflamme aus dem Boden schießt und ab und zu
grelles  Scheinwerferlicht  die  Zuschauer  blendet.  Im
Hintergrund  verbrennen  Höllenmitarbeiter  in  einem  Feuerkorb
Blatt für Blatt den Grundrechteteil des Grundgesetzes, jeden
Paragraph zitierend und mit Nummer 1 („Die Würde des Menschen
ist unantastbar“) endend – ein ärgerlicher interpretatorischer
Eingriff, der der breiten Gültigkeit des Stücks nicht gerecht
wird. Kurz darauf ist das Spiel dann zu Ende, und auf die
Pause hätte man gut verzichten können.

Der Chor kann nichts machen

In lebhafter Erinnerung bleiben Jürgen Hartmann und Matthias
Eberle als die Brandstifter Schmitz und Eisenring, beide eher
bedrohlich als bedürftig, trotz der rührenden Geschichten, die



sie aus ihrem harten Leben erzählen.

Daniel Stock, Klaus Weiss und Luana Velis bilden den Chor nach
dem Vorbild der klassischen griechischen Tragödie. Sie sind
Beobachter des Geschehens, paraphrasieren und kommentieren es
in gemessenen Versen. Und würde man sie rufen, dann würden sie
auch helfen. Doch zunächst ist es an den Menschen selbst, zu
handeln. Auch das „Lehrstück ohne Lehre“ kommt ohne Lehre
nicht aus.

Herzlicher  Applaus  für  die  aufgeräumt  aufspielende
Darstellerriege.

www.schauspielhausbochum.de
Termine: 26., 28. Januar, 2., 7., 15., 25. Februar 2017,
19.30 Uhr, Schauspielhaus
Karten Tel.  0234 3333 5555

 

Schrilles  Styling,  graue
Würste  –  „Kasimir  und
Karoline“  im  Dortmunder
Megastore
geschrieben von Rolf Pfeiffer | 19. Juni 2024
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Schrilles  Outfit,  graue
Würste (von links): Ekkehard
Freye,  Christoph  J�öde,
Bettina Lieder (Foto: Birgit
Hupfeld/Theater Dortmund)

Die  Bühne  groß,  die  Musik  laut,  das  Licht  grell  und  die
Figuren so unwirklich bunt und künstlich, als seien sie einem
Videospiel  entsprungen.  Gordon  Kämmerer  inszeniert  im
Megastore „Kasimir und Karoline“ von Ödön von Horváth – oder
das, was er noch davon übrigläßt. Doch das ist gar nicht
wenig,  man  lasse  sich  durch  den  furiosen  Anfang  nicht
täuschen, in dem die brave Exposition, wer mit wem und warum
und so weiter ersetzt worden ist durch wütend in Richtung
Publikum geschleuderte Statements.

Diese Jugend, die älter aussieht als sie ist, ist hart, weil
man hart sein muß in schweren Zeiten. Und der Rummelplatz ist
das Vergnügen über dem Abgrund, ganz nahe am wirtschaftlichen
Absturz  in  die  Arbeitslosigkeit.  Der  große  inszenatorische
Aufschlag, den Kämmerer hier macht und den er eindreiviertel
Stunden durchhält, ist also durchaus schlüssig, weil sich so
die  Aktualität  des  Stoffs  einem  jüngeren  Publikum  auf
Augenhöhe  unverkrampft  vermittelt.
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Julia Schubert und Ekkehard
Freye  sind  Karoline  und
Kasimir  (Foto:  Birgit
Hupfeld/Theater  Dortmund)

Damals im Opernhaus

Mit leichtem Grausen denkt man an die Düsseldorfer „Kasimir
und Karoline“-Einrichtung Nurkan Erpulats, die 2013 bei den
NRW-Theatertagen  in  Dortmund  zu  sehen  war,  übrigens  wegen
umfänglicher Kulisse und Drehbühnenerfordernis im Opernhaus.
Ein ziemlich unerquickliches Moraltheater war das damals, das
darin gipfelte, daß die Darsteller durch die Zuschauerreihen
gingen und Menschen im Publikum provozierende Fragen stellten,
die  sich,  so  jedenfalls  meine  Erinnerung  (aber  was  auch
sonst?) um Recht und Gerechtigkeit in der Welt drehten.

Um wie vieles angenehmer ist da Kämmerers Ansatz, bei dem die
trübe Moral von der Geschicht’ doch fraglos auch rüberkommt.
Es  wundert  einen  sowieso,  wie  wenig  Denkfähigkeit  viele
Regisseure ihrem Publikum zutrauen, um dann finale Botschaften
mit dem Bühnenholzhammer herauszuhauen. Hier gilt dies – wie
gesagt – ausdrücklich nicht. Aber ich schweife ab.
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Ekkehard Freye – er hat wohl
wirklich was am Fuß und geht
an  Krücken  -,
Bü�hnentechniker  (links),
Mitglieder  des  Fanfaren-
Corps  1974  Dortmund-Wickede
und das aufblasbare Festzelt
(Foto:  Birgit
Hupfeld/Theater  Dortmund)

Groteske Figuren

Figuren also in Plastik-Outfits und mit grotesken Frisuren,
die dem Theater-Kosmos eines Robert Wilson entstammen könnten
(Kostüme:  Josa  Marx),  zeigen  uns  die  Geschichte  vom
arbeitslosen  Chauffeur  Kasimir  (Ekkehard  Freye)  und  seiner
Freundin Karoline (Julia Schubert), deren zarte Beziehung den
drohenden wirtschaftlichen Absturz nicht überleben wird; vom
Zuschneider Schürzinger (Frank Genser), der seinem ehemaligen
Chef Karoline als „leichtes Mädchen“ zuführt, um seinen Job
wiederzubekommen;  vom  gewalttätigen  Kleinkriminellen  Merkl
Franz (Christoph Jöde), der bei einem Einbruch geschnappt wird
und von „Dem Merkl Franz seine Erna“ (Bettina Lieder), die
illusionslos feststellt, daß diese Verhaftung das Ende ihrer
Beziehung darstellt. Denn als Wiederholungstäter bekommt der
Franz bestimmt fünf Jahre, eine Ewigkeit.
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Spaßgesellschaft  (von
links):  Carlos  Lobo,
Christoph  Jö�de,  Julia
Schubert  und  Frank  Genser
(Foto:  Birgit
Hupfeld/Theater  Dortmund)

Extrem sportlich

Die  fünf  jungen  Leute  spielen  extrem  sportlich,  tanzen,
vergnügen sich im Planschbecken, sind überhaupt fast immer in
Bewegung. Spaßige Elektro-Carts, mit denen sie auf der sparsam
möblierten  Bühne  (Jana  Wassong)  ihre  Achterbahnfahrt
vorspielen (wo gibt es die eigentlich zu kaufen?), sorgen
außerdem für putzige Bewegung.

Einzige größere Ausstattungsstücke sind eine Art Festzelt, das
auf aufgeblasenen Beinen steht und, was man erwarten konnte,
irgendwann in sich zusammenfällt, sowie etliche gleichermaßen
aufgeblasene graue Riesenwürste, die im Laufe der Handlung als
Spielobjekte, Liebesbetten, Verstecke und so weiter herhalten
müssen  und  überdies  natürlich  an  sich  schon  eine  Art
Rummelplatzsymbol sind, was in diesem Stück dann sozusagen die
Würstchenbude ersetzt.

Ebenso  dick  aufgeblasen  wie  die  Würste  treten  der
Kommerzienrat Rauch (Carlos Lobo) und der Landgerichtsdirektor
Speer  (Max  Thommes)  auf,  Charakterlumpen  alle  beide,  aber
durch  Amt  und  Reichtum  vor  den  schlechten  Zeiten  gut
geschützt. Vielleicht sind sie ein wenig zu einseitig als
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Slapstick-Typen in Slapstick-Nummern abgebildet, doch haftet
typischen Vertretern des Establishments ja wirklich oft etwas
Groteskes  an,  das  ist  nicht  zuletzt  eine  Frage  der
Perspektive.

Gute Klänge

Max  Thommes  zeichnet  übrigens  auch  verantwortlich  für
„Komposition  und  Live-Musik“,  und  man  muß  sagen,  daß  die
Verbindung von Theater, Sound und Musik recht gut gelungen
ist. Wenn beispielsweise Bettina Lieder – einer der Höhepunkte
des Abends – ihren wütenden Monolog über die „Wiesenbraut“
hält,  dann  grollt  darunter  ein  elektronisches,  waberndes
Crescendo, das, wie man heute gern und meistens gedankenlos
sagt, Gänsehaut erzeugt.

Es geht um die Wurst, wie
man vielleicht sagen könnte.
Von  links:  Bettina  Lieder,
Frank  Genser,  Julia
Schubert,  Christoph  J�öde,
Max  Thommes  (Foto:  Birgit
Hupfeld/Theater Dortmund)

Nicht unerwähnt bleiben darf natürlich das Fanfaren-Corps 1974
Dortmund-Wickede, das seinen vergnüglichen Rummelplatzauftritt
hat und mit Tschingderassabum auf die Bühne marschiert. Sie
dürfen sogar ein bißchen mitspielen, jedenfalls einige von
ihnen. Der Auftritt des Corps wurde mit Fingerspitzengefühl
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implementiert, er ist heiter und stimmig, ohne peinlich zu
sein (was schnell passieren kann). Und vielleicht hat das
Dortmunder Theater zukünftig noch mehr Besucher aus Wickede,
wäre doch schön.

Ehrgeiz entwickeln

Übrigens, kleine Randbemerkung, scheinen nicht nur Hausherr
Kay Voges, sondern eben auch Regisseure wie Gordon Kämmerer
immer  besser  mit  der  Raumsituation  des  Megastore
zurechtzukommen und Ehrgeiz zu entwickeln, etwas Besonderes
daraus zu machen. Nachher wollen die da gar nicht mehr weg!

Gewiß hat der sehr laute, plakative Zugriff auf den Stoff
einige Schwächen dort, wo für Gespräche und Vertrautheiten
Kammerspielton  vorgesehen  ist.  Doch  sei’s  drum;  der
stringente, zupackende Stil dieser Inszenierung sorgt auch an
einstmals leisen Stellen für das nötige Verständnis. Schrill
und respektvoll ist dieser Horváth geraten. So etwas läßt sich
nicht oft über Theaterproduktionen sagen.

Termine, 1., 15., 26. Oktober, 3., 11., 18. November,
26. Dezember 2016
Januar, 26. Februar, 5. Mai 2017
www.theaterdo.de

Projekt  „Ruhr  Bühnen“:  Elf
Theater „unter einem Dach“ –
leider nur die Etablierten
geschrieben von Gastautorin / Gastautor | 19. Juni 2024
Von  unserem  Gastautor  Werner  Streletz  (Schriftsteller  und
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Journalist in Bochum):

„Nachhaltigkeit“  hatten  sich  die  Macher  des
Kulturhauptstadtjahres 2010 auf die Fahnen geschrieben. „Ruhr
2010“ sollte nicht nur ein zwölfmonatiges Feuerwerk abbrennen,
sondern auch langfristig Wirkung zeigen. Die Kunstmuseen an
der Ruhr arbeiten schon geraume Zeit zusammen, jetzt folgen
die Theater.

Am  Kooperations-Projekt
beteiligt:  das
Schauspielhaus  Bochum
(Innenansicht). (Foto: Bernd
Berke)

„Ruhr Bühnen“ ist das Zusammenwirken von nicht weniger als elf
Bühnen des Ruhrgebiets betitelt – vom kleinen Schlosstheater
in Moers bis zum Schauspielhaus Bochum. Den ersten Schwerpunkt
dieses neuen Kulturnetzwerkes, das finanziell gut ausgestattet
ist (fast zwei Mio. Euro in drei Jahren) und das jetzt im
Theater Oberhausen vorgestellt wurde, bildet das gemeinsame
Marketing, also die vereinigte Werbetrommel. Inhaltlich wird
anschließend ein erster Versuch im Herbst 2017 gestartet, wenn
bei  einer  Theaterreise  durchs  Ruhrgebiet  jeweils
Inszenierungen der beteiligten Bühnen besucht werden können.

Durch  „Ruhr  Bühnen“  soll  das  eigenständige  Profil  des
jeweiligen Theaters allerdings nicht im Geringsten angekratzt
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werden. Deren Autonomie bleibt ungeschmälert erhalten.

Derzeit sind im Übrigen nur die etablierten kommunalen Bühnen
des Reviers unter dem neuen Dach versammelt. Und wie sieht es
mit der freien Szene aus, in Bochum zum Beispiel mit dem Prinz
Regent Theater oder dem Rottstr5-Theater? Eine einzelne Off-
Bühne  hätte  wohl  keine  Chance,  bei  den  „Ruhr  Bühnen“
mitzumachen und damit vom Geldregen zu profitieren, so ist
während  der  Pressekonferenz  zum  Projekt  „Ruhr  Bühnen“  zu
erfahren. Nur bei einem Zusammenschluss von mehreren freien
Theatern  bestünde  die  Möglichkeit  einer  Mitgliedschaft.
Kurzum: Freie Fahrt (bisher leider nur) für die Etablierten!

________________________

Info

Zu den „Ruhr Bühnen“ gehören folgende Häuser:
Schauspielhaus  Bochum,  Theater  Dortmund,  Deutsche  Oper  am
Rhein im Theater Duisburg, PACT Zollverein in Essen, Theater
und  Philharmonie  (Tup)  Essen,  Musiktheater  im  Revier
(Gelsenkirchen),  Theater  Hagen,  Schlosstheater  Moers,
Ringlokschuppen  Mülheim,  Theater  an  der  Ruhr  in  Mülheim,
Theater Oberhausen.

Ein wenig Theater mit jungen
Migranten  –  „Grubengold“  im
Bochumer Prinzregenttheater
geschrieben von Rolf Pfeiffer | 19. Juni 2024
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„Grubengold“ – das Ensemble.
(Foto:  Sandra
Schuck/Prinzregenttheater)

„Grubengold“: Das Wort lässt an die Kohle denken und an die
Menschen,  die  sie  aus  der  Grube  holten.  Im  gleichnamigen
Projekt  des  Theaterpädagogen  Holger  Werner  indes,  dessen
Ergebnis nun im Bochumer Prinzregenttheater zu sehen war, ist
nichts davon. Sein „Gold“ sind geflüchtete Menschen, die das
Revier  sozusagen  in  der  Kohle-Nachfolge  bereichern  werden.
Neun junge Leute aus Guinea, Irak, Syrien und Deutschland,
zwischen 18 und 31 Jahre alt, haben das Stück erarbeitet, und
nach einer Stunde ist schon alles vorbei.

Ein langes Gedicht

Die  ersten  etwa  20  Minuten  gehören  dem  Vortrag  eines
dramatischen Gedichtes in arabischer Sprache, in dem, wenn das
gleichzeitig stattfindende sparsame Bühnenspiel nicht täuscht,
der Tod eines jungen Mannes eine zentrale Rolle spielt. Das
Gedicht  stammt  von  Yousef  Ahmad  Zaghmout,  der  es  auch
vorträgt. Auf dem Besetzungszettel findet sich eine deutsche
Übersetzung. Mit großem Pathos geht es um den Schmerz, den Tod
und  vor  allem  um  „das  Lager“,  das  im  Lager  Yarmouk  bei
Damaskus sein reales Vorbild hat. Hier ist das Leben offenbar
unerträglich, und so sehen wir im zweiten Bild ein qualliges,
waberndes Gebilde aus Plastikfolie und Menschenleibern, das
offenbar in (Fort-) Bewegung ist. Diese sehr beeindruckende
Visualisierung von Flucht, Meer und Gefahr hat mit sparsamsten
Mitteln  Sylvia  Fadenhaft  geschaffen,  die  überaus  kreative
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Bühnenbildnerin des Prinzregenttheaters.

„Grubengold“ – wiederum das
Ensemble.  (Foto:  Sandra
Schuck/Prinzregenttheater)

Gepriesen sei Sylvia Fadenhaft

Auch die sich anschließende dritte Visualisierung trägt Sylvia
Fadenhafts  Handschrift:  Da  nämlich  gilt  es,  die  nach  der
turbulenten  Überfahrt  krumm  und  schief  herabhängenden
Stoffbahnen  zu  ordnen.  Willkommen  in  Deutschland:  Hier
herrscht Ordnung, und das hat die jungen Migranten offenbar so
sehr beeindruckt, dass sie mit der Beschreibung dieses oft
doch recht sinnfreien Ordnungswahns eine putzige Dreierreihe
von szenischen Deutschland-Wahrnehmungen beginnen.

Im nächsten Bild geht eine junge Frau von einem zum anderen
und richtet an jeden und jede den Satz „Sprechen Sie Deutsch“,
wobei nicht klar auszumachen ist, ob es sich um eine Frage
oder  um  eine  Anweisung  handelt.  Jedenfalls  spricht  keiner
Deutsch, unübersehbar ist die spitzbübische Freude an Dilemma
und Verweigerung. „Dodge“ vielleicht, die alte amerikanische
Automarke? Aber Deutsch? No, sorry.

Fingerabdrücke

Im dritten dieser amüsanten Bilder geht es um Fingerabdrücke,
die ein Kontrolleur gnadenlos von allen fordert und die zu
geben offenbar als große Zumutung empfunden wird. Nachdem die
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Prozedur einige Male durchgeführt wurde, dreht das Ensemble
den Spieß um und verlangt nun Fingerabdrücke vom Publikum,
wohl, um den Zumutungscharakter herauszustreichen. Schließlich
reiht es sich auf der Bühne und intoniert „Die Würde des
Menschen ist unantastbar“. Und dann ist der Abend auch schon
vorbei.

„Grubengold“  –  das
Flatterband  markiert  die
Grenze.  (Foto:  Sandra
Schuck/Prinzregenttheater)

Seit  September  2015,  ist  zu  erfahren,  wurde  dieses  Stück
erarbeitet. Daran gemessen ist das Ergebnis dürftig. Wer im
Themenfeld Migration, „Flüchtlingskrise“ usw. auf persönliche
Antworten  gehofft  hatte,  die  über  das  immer  Ähnliche  der
täglichen Nachrichten hinausgehen, hoffte vergebens.

Wie aus einem Förderantrag

Dabei wüsste man schon gerne, wie sich diese jungen Leute,
beispielsweise in Bochum, ihre Zukunft vorstellen. Das Projekt
hatte  sich  so  etwas  wohl  auch  vorgenommen,  nämlich  „die
Teilhabe  am  sozialen  und  kulturellen  Leben  in  Bochum  zu
erlangen, Kontakte zur Bevölkerung herzustellen und zu fördern
und ein Teil dieser Gesellschaft zu werden“. So jedenfalls ist
es im Begleittext nachzulesen, der seinerseits klingt wie aus
einem Förderantrag zitiert. Gefördert wurde das Projekt gleich
aus mehreren Töpfen, unter anderem vom Familienministerium des
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Landes.

Nun, vielleicht erfüllt sich der eigene Anspruch in Zukunft ja
noch,  „Grubengold“  ist  als  Langzeitprojekt  ausgeflaggt.  In
guter  Erinnerung  bleiben  die  Tanzeinlagen  von  zwei,  drei
Mitwirkenden, deren Ambitionen sicherlich über dieses Projekt
hinausreichen dürften.

Termine: 25., 26.5., 19.30 Uhr
www.prinzregenttheater.de

Dreimal Ina – „Bilder deiner
großen  Liebe“  von  Wolfgang
Herrndorf  im
Prinzregenttheater
geschrieben von Rolf Pfeiffer | 19. Juni 2024

Von  links:  Miriam  Berger,
Johanna  Wieking,  Linda
Bockholt  (Foto:  Sandra
Schuck/Prinzregenttheater)

Als sich die Chance bot, ist sie entwischt: Isa, die es hinter
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vier Meter hohe Backsteinmauern verschlagen hat. Gründe dafür
werden  nur  angedeutet,  „Ich  bin  verrückt,  aber  nicht
bescheuert“, sagt sie selbstbewusst. Isa ist die Hauptfigur
des  Stücks  „Bilder  deiner  großen  Liebe“,  das  jetzt  seine
Premiere im Bochumer Prinzregenttheater erlebte. Gleich drei
Schauspielerinnen geben der jungen Frau Stimme und Gestalt,
wenn sie auszieht, die Welt jenseits der Anstalt zu ergründen.

Der Autor von „Tschick“

Der Stoff des Stücks stammt von dem 2013 mit 48 Jahren viel zu
früh verstorbenen Wolfgang Herrndorf. Robert Koall hat daraus
eine Bühnenfassung gemacht, die jetzt zur Aufführung gelangte.
Zum Werk Herrndorfs zählen einige unverstellte, klarsichtige,
dabei  jedoch  auch  launige  Beschreibungen  der  Lebenswelten
jüngerer  Erwachsener  wie  „In  Plüschgewittern“.  Vor  allem
jedoch  wurde  er  durch  das  vielgespielte  Außenseiterstück
„Tschick“ bekannt, dessen weibliche Hauptfigur Isa wir nun
wiederbegegnen.

Von  links:  Linda  Bockholt,
Miriam  Berger,  Johanna
Wieking  (Foto:  Sandra
Schuck/Prinzregenttheater)

Wenn Isa in dieser Inszenierung (Regie: Frank Weiß) mit Miriam
Berger, Linda Bockholt und Johanna Wieking gleich dreifach
besetzt  ist,  dann  wohl  nicht,  um  eine  psychische  Störung
(„multiple Persönlichkeit“) anzudeuten. Eher wirkt es wie der
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durchaus gelungen zu nennende Versuch, eine vielschichtige,
reflektierte, reiche Persönlichkeit in empathischen Dialogen
angemessen zu zeichnen.

Bestimmte  charakterliche  Eigenschaften  sind  den  drei
Darstellerinnen  folgerichtig  auch  nicht  zugeordnet,  eher
wirken sie wie Kinder im heiteren Spiel; nun gut, vielleicht
ist Johanna Wieking ein kleines bisschen mehr Isa als die
anderen, weil sie auch Isa in der „Tschick“-Produktion des
Prinzregenttheaters war und weil sie mit ihrem häufigen großen
Lächeln  noch  etwas  mehr  Erleben  spiegelt  als  die  beiden
anderen. Aber alle erzählen sich die Erlebnisse in der Ich-
Person.

Alle Drei sind sie auch respektable Musikerinnen, gleich der
Opener  des  Abends  ist  ein  munteres  Rock-Geschrammel  mit
Schlagzeug,  Bass  und  Gitarre.  Auch  Keyboard  und  Xylophon
erklingen im Laufe des Abends, und außerdem singen sie sehr
schön.

Von  links:  Linda  Bockholt,
Johanna  Wieking,  Miriam
Berger  (Foto:  Sandra
Schuck/Prinzregenttheater)

Auf der Flucht

Die Handlung des Stücks – also das, was Isa in der Freiheit
erlebt – bleibt indes Erzählung. Wir erfahren, dass Isa die
Scheibe eines Geschäfts einschlug, um an Essen zu kommen, dass
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sie sich pfiffig und im wahrsten Sinne des Wortes in die
Büsche schlug, um nicht eingefangen zu werden, dass sie auf
einen Fußballplatz pinkelte, plötzlich das Flutlicht anging,
feixende Spieler vor ihr standen, und last not least, dass sie
die Psychopillen, die sie heimlich unter der Zunge hielt und
nicht herunterschluckte, aufbewahrt hat, weil sie sie manchmal
wirklich braucht. Auch wenn der Kopf dann leer und löchrig
wird wie ein Sieb.

Schiffer und Räuber

Voller Übermut ist sie auf ein Binnenschiff gesprungen, dessen
Steuermann sich Kapitän nannte, obwohl er gar keine Uniform
anhatte, der über ihren Besuch in keinster Weise erfreut war,
sie an der nächsten Schleuse auf jeden Fall wieder aussetzen
wollte. Dann jedoch ließ er sich ausführlich über „Verdränger“
und  „Gleiter“  unter  den  Binnenschiffen  aus  und  erzählte
schließlich  von  einem  Bankraub,  dessen  Täter  mit  einem
„Verdränger“  flüchteten,  welcher  sank,  was  den  einen  der
beiden das Leben kostete. Ist der Schiffer der zweite Räuber?
Jedenfalls behauptete er es.

Die Welt ist verrückt

Mit  einem  Schweinelaster  ist  Isa  mitgefahren,  hat  den
Schweinen Wasser gegeben, währen der Fahrer Pinkelpause machte
und ihren süßen Arsch lautstark bewunderte, ein toter Förster
kreuzte  ihren  Weg,  und  überhaupt  ist  Isas  Trip  voll  von
Zumutungen, Ungeheuerlichkeiten und Abgründen, dabei oft banal
und geheimnisvoll zugleich. Gewiss ist sie nicht verrückter
als  die  Welt  um  sie  herum,  Wolfgang  Herrndorfs  furioses
Roadmovie lässt da keine Zweifel.

Doch  mag  die  Welt  auch  irre  sein  –  auf  der  Bühne  des
Prinzregent-Theaters  sind  diese  anderthalb  Stunden  mit  der
verdreifachten  Hauptdarstellerin  ein  großes  Vergnügen.  Das
Publikum zeigte sich erwartungsgemäß begeistert.

Weitere Vorstellungen:



12., 13., 18., 19. März
14., 15., 27. April
Immer 19.30 Uhr
www.prinzregenttheater.de

 

Megatheater  im  Megastore  –
Schauspiel  Dortmund
präsentiert  Teil  II  des
Spielplans
geschrieben von Rolf Pfeiffer | 19. Juni 2024

Gut, da denkt man nicht
sofort  an  prickelnde
Theateratmosphäre  –
doch  wenn  es  im
Dezember  hier  im
Megastore  losgeht,
sieht  es   bestimmt
schon ganz anders aus.
(Foto:  Theater
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Dortmund)

Natürlich haben sie jetzt doch noch was gefunden, und die
Angst vor einer spielstättenfreien zweiten Halbzeit in der
diesjährigen Dortmunder Theatersaison hat sich als unbegründet
erwiesen. Der neue Ort heißt „Megastore“, und der Name ist so
stark, daß sie ihn gelassen haben. Was man gut verstehen kann:
„Megatheater im Megastore“ klingt doch um Klassen besser als
„Vorstellungen in der Ausweichspielstätte“, oder?

Der Megastore befindet sich in Dortmund Hörde im Gewerbegebiet
nahe  Wilo-Pumpen,  an  der  Felicitasstraße,  also  quasi  eine
Straße vor oder hinter dem Recycling-Hof der Stadt, je nach
dem, aus welcher Richtung man kommt. Bis vor einiger Zeit
wurden hier Fanartikel von Borussia Dortmund verkauft, und
einen  Schönheitspreis  wird  der  zweckmäßige  Baukörper
vermutlich nie bekommen. Das Theater spielt ab Dezember – wenn
das Große Haus renoviert wird – also quasi am A… der Welt,
jedoch mit Bus und Bahn halbwegs passabel erreichbar.

Und was wird hier gespielt?

Nun, man gibt zum Auftakt, was in Dortmund nicht alle Tage
passiert,  das  Stück  einer  renommierten  Dramatikerin.  „Das
schweigende Mädchen“ von Elfriede Jelinek soll erstmalig am
11. Dezember über die Bühne gehen. Es dreht sich um Beate
Zschäpe, die seit Mai 2013 in München vor Gericht steht – und
schweigt. Sie ist, wie bekannt, die einzige Überlebende des
Mördertrios,  das  sich  „Nationalsozialistischer  Untergrund“
(NSU)  nannte  und  aus  rassistischen  Motiven  zehn  Menschen
umbrachte. Regie führt Michael Simon, und es wird wohl ein
sehr ernster Abend werden.



Szene  aus  „Eine  Familie
(August: Osage County)“. Das
Stück  von  Tracy  Letts  ist
die  letzte  Premiere  im
Schauspielhaus,  bevor  dort
die Arbeiten beginnen (Foto:
Birgit  Hupfeld/Theater
Dortmund)

Zwei Ehepaare streiten

Richtig spaßig ist auch das nächste Stück nicht, wenngleich
das  Setting  zunächst  ein  bißchen  an  Yasmina  Rezas
Aufstellungen erinnert. In „Geächtet (Disgraced)“ treffen zwei
Ehepaare  aufeinander.  Hier  der  erfolgreiche  Anwalt  Amir,
Muslim mit pakistanischen Wurzeln und verheiratet mit Emily,
weiß und protestantisch; dort der amerikanische Jude Isaac und
seine afroamerikanische Gefährtin Jory, die als Anwältin eine
Kollegin von Amir ist. Sie machen den Fehler, über Politik zu
reden, und spätestens beim Thema „9-11“, dem Terrorangriff auf
die New Yorker Twin Towers im Jahr 2001, ist die gute Stimmung
dahin. Doch der Streit geht dann erst richtig los, und laut
Ankündigung ist nachher nichts mehr so wie vorher.

Angesichts auch der doch recht exemplarischen Biographien ahnt
man die anstehenden Konflikte; und wünscht sich, daß es nicht
allzu pädagogisch wird, oder moralisch, oder beides. Regie in
diesem Stück von Ayad Akhtar führt Hausherr Kay Voges selbst
(ab 6. Februar 2016).
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„Die Liebe in Zeiten der Glasfaser“ blickt aus verschiedenen
Winkeln auf das Skypen. Ed Hauswirth hat das Stück als „ein
Stück Skype“ geschrieben und bringt es im Megastore, auch
Regie führend, am 12. Februar 2016 zur Uraufführung. Falls
jemand das Wort nicht kennt: Statt Skypen hätte man früher
vielleicht  „Bildtelefon“  gesagt,  aber  natürlich  geht  das
heutzutage über Computer und Internet. Nun denn, man wird
sehen.

Merle  Wasmuth  und  Frank
Genser  in  „Besessen“  von
Jörg  Buttgereit.  Das  Stück
hat am 23. Oktober im Studio
Premiere.  (Foto:  Birgit
Hupfeld/Theater  Dortmund)

Alles gleichzeitig

Statt um eigene originelle Formulierungen zu ringen, folgt
jetzt ein längeres Zitat aus dem Pressetext: „Ein Kind wird
geboren. Ein Schiff mit Geflüchteten versinkt im Mittelmeer,
und  du  bist  zum  Abendessen  eingeladen.  Über  Twitter  wird
vermeldet:  Enthauptung  in  Syrien,  in  Ungarn  ist  der
Stacheldraht fertig, die Grenzpolizei setzt Wasserwerfer ein
gegen den Ansturm der Verzweifelten. Die Steuererklärung ist
fertig. Peter will heiraten, Urs zum IS, und aus dem Radio
dröhnt das Versprechen von Sonne und Abenteuer: Kreuzfahrt in
der  Adria.  Ein  Thalys-Zug  wird  evakuiert.  Terrorgefahr.
Radiotalk  zur  Angst  vor  Flüchtlingen.  Der  erlösende
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Führungstreffer in der Nachspielzeit, ein Sonntagsschuß. Frau
Dingsbums  von  nebenan  hat  Krebs,  in  der  Ukraine  wird
geplündert, in Florida schneit es. Meine Freundin hat sich von
ihrem Mann getrennt. Facebook präsentiert seine neue Selfie-
App für unterwegs. Die Kanzlerin besucht ein Flüchtlingsheim…“

Erkennbar  geht  es  also  um  die  Gleichzeitigkeit  der
Geschehnisse, der ungeheuerlichen wie der banalen, und das
Ensemble  wird  sich  diesem  Ansturm  der  Ereignisse  stellen.
Methodisch  soll  „Die  Borderline  Prozession“  irgendwie  den
Projekten „Das goldene Zeitalter – 100 Wege dem Schicksal die
Show zu stehlen“ (2014) und „Die Show – Ein Millionenspiel um
Leben und Tod“ aus diesem Jahr nahestehen, aber was Voges da
nun genau vorhat, ist noch nicht so recht erkennbar. Das heißt
aber auch, daß man auf die Uraufführung am 8. April 2016
gespannt sein muß. Ko-Autoren des Dortmunder Schauspielchefs
sind hier Dirk Baumann und Alexander Kerlin.

Übrigens hat der Schriftsteller Walter Kempowski vor etlichen
Jahren in seinem Bücherzyklus „Das Echolot“ mit seiner Methode
einer gleichzeitigen Notation sehr eindrucksvoll die Zeit des
deutschen Nationalsozialismus beschrieben. Aber dies nur am
Rande.

Wenn die Spielzeit fast schon zu Ende ist, kommt noch einmal
der  Dortmunder  Sprechchor  zum  Einsatz.  Mit  ihm  erarbeiten
Thorsten Bihegue und Alexander Kerlin ihre Version von Oscar
Wildes Roman „Das Bildnis des Dorian Gray“, Premiere ist am
18. Juni 2016. Und spätestens dann werden die Freunde des
Dortmunder Theaters Bilanz ziehen, wie sie denn war, die erste
Spiel(halb)zeit im „Megastore“.

Nicht ohne Buttgereit und Storch

Im (regulären) Großen Haus steht mit dem Drama „Eine Familie“
von Tracy Letts am 24. Oktober noch eine Premiere an, im
Kleinen  Haus  gibt  es  als  Nächstes  Neues  von,  wie  man
vielleicht  sagen  könnte,  zwei  sehr  eigenwillige  Dortmunder



„Hausautoren“ zu sehen. Horror-Experte Jörg Buttgereit stellt,
inspiriert vom Film „Der Exorzist“ und unterstützt von Anna-
Kathrin  Schulz,  das  Stück  Besessen“  auf  die  Bretter
(Uraufführung am 23. Oktober 2015), Wenzel Storch steuert „Das
Maschinengewehr Gottes“ bei. Bei diesem am 10. Dezember zur
Aufführung  gelangenden  Bühnenwerk  soll  es  sich  um  „Eine
Kriminal-Burleske  aus  dem  Meßdiener-Milieu“  handeln;  ältere
Leser werden sich bei dem Titel sicher an den amerikanischen
Prediger Billy Graham erinnern, der auch in Deutschland mit
Donnerhall missionierte.

König Alkohol

Und  schließlich:  „Die  Reise  nach  Petuschki“  von  Wenedikt
Jerofejew in einer Bühnenfassung von Kathrin Lindner (ab 16.
Januar). Es ist die Geschichte eines Bahnreisenden, dessen
Hauptaugenmerk dem alkoholischen Nachschub gilt, es ist die
Beschreibung einer russischen Gesellschaft, in der der Alkohol
die Hauptrolle spielt, und es ist sicher auch eine Verbeugung
vor einem herzlichen russisches Volk, das den Zumutungen des
Lebens immer wieder mit Menschlichkeit zu begegnen weiß. Mit
russischer Seele meinetwegen. Ich bin sehr gespannt, was das
Dortmunder Theater aus dieser Vorlage macht.

Übrigens gibt es „Moskau – Petuski“ von Venedikt Erofeev (so
schreiben sie es hier) auch als grandioses Hörbuch bei „Kein &
Aber Records“. Abwechselnd lesen hier Bochums Homeboy Frank
Goosen,  Harry  Rowohlt  und  Heinz  Marecek,  und  Letzterer,
Marecek,  hinterläßt  mit  seinem  wienerisch-balkanesischen,
kehlig krähenden Zungenschlag den stärksten und irgendwie auch
kongenialsten Eindruck. Aber dies nur am Rande.

Daß das Megatheater für den Megastore einen Megaspielplan hat,
versteht  sich  also  von  selbst.  Hoffen  wir  also,  daß
Megaintendant  Kay  Voges  und  die  Seinen  uns  eine
Megazweitspielzeit  an  der  Nortkirchenstraße  bieten  werden.
Hals- und Beinbruch!



Mehr Information: www.theaterdo.de

Die Illusionen sind dahin –
„Raketenmänner“  von  Frank
Goosen in Oberhausen
geschrieben von Rolf Pfeiffer | 19. Juni 2024

„Raketenmänner“  in
Oberhausen,  Szene  mit
Torsten  Bauer  und  Anja
Schweitzer  (Foto:  Klaus
Fröhlich/Theater Oberhausen)

Wie  soll  man  sie  nennen?  Mitmenschen,  Nachbarn,
Allerweltsgestalten,  Normalos?  Das  Personal  wirkt  ziemlich
durchschnittlich.

Eine Frau, die weiß, dass ihr Mann fremdgeht, ein Mann, der
gerne fremdgehen würde, ein unglücklicher Angestellter, den
der  Vorgesetzte  mobbt,  ein  alternder  Platzwart,  zwei  alte
Freunde, die sich nicht mehr richtig verstehen, eine Demente,
ein  sterbender  Kinobesitzer  –  sie  bevölkern  das  erste
Theaterstück  des  Bochumer  Autors  und  Kabarettisten  Frank
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Goosen, das in Oberhausen Premiere hatte und, auf den ersten
Blick etwas unverständlich, „Raketenmänner“ heißt.

Eine alte Schallplatte

Doch  ist  der  Titel  flugs  auch  im  Stück  erklärt:
„Raketenmänner“  lautet  der  Titel  einer  fiktiven
Langspielplatte, die ein gleichfalls fiktiver Stefan Moses in
den 70er Jahren aufnahm. Dieses Album geistert nun durch die
sich  reihenden  Szenen,  ist  für  den  jungen  Wenzel  (Thieß
Brammer),  der  mutig  einen  Laden  mit  Vinyl-Schallplatten
übernommen  hat,  eine  unerwartete  Begegnung  mit  familiärer
Vergangenheit, ist für die meisten anderen eine verklärende
Erinnerung,  Sinnbild  für  Träume  und  Sehnsüchte.  „Bass,
Gitarre, Schlagzeug, manchmal ein Klavier. nichts Besonderes“,
erinnert sich Gaby (Anja Schweitzer) im Verlauf des Stücks,
„ich kann das irgendwie nicht richtig erklären“. Es war wie
eine Verheißung, gleichwohl: Die Raketen zündeten nicht, sie
alle blieben auf der Erde mit ihren tiefgrauen Problemen.

Hartmut  Stanke  pflegt  das
Grün  als  Platzwart  (Foto:
Klaus  Fröhlich/Theater
Oberhausen)

Stellenweise lustig

Eine gewisse Nähe zum Kabarett ist in der Inszenierung des
Oberhausener Intendanten Peter Carp unübersehbar, und würde
Frank Goosen selber vortragen, kämen einige Episoden wohl noch
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kerniger über die Rampe.

Doch muss einem Missverständnis vorgebeugt werden: Trotz des
Personals,  das  einem  aus  Goosens  Themenkosmos  bekannt
vorkommt,  trotz  einer  zumindest  vorstellbaren  Verortung  im
Ruhrgebiet und trotz Dialogen, die kurz und klar sind und oft
auf Pointen zielen, ist dieses Stück nicht wirklich lustig.
Wenn schon nicht eine Lebensbilanz à la Becketts „Das letzte
Band“,  so  ist  es  doch  so  etwas  wie  die  illusionslose
Ermittlung eines Zwischenstandes der „Generation Goosen“, die
jetzt so um die 50 Jahre alt ist. Und wer in dem freien
Journalisten Kamerke (Torsten Bauer), der wie zufällig durch
die Episoden treibt und mit den Leuten redet, ein Alter Ego
des  Autors  zu  erblicken  glaubt,  liegt  sicher  nicht  ganz
falsch.

Im  Plattengeschäft  gibt  es
noch  richtiges  Vinyl,  auch
die  Platte  „Raketenmänner“.
Szene mit Thieß Brammer und
Torsten Bauer. (Foto: Klaus
Fröhlich/Theater Oberhausen)

Sehnsucht nach den Sternen

Das Theaterstück ist die Fortschreibung eines gleichnamigen
Romans  und,  wenn  man  so  will,  eine  Variation  auf  die
Geschichte  „The  Rocket  Man“  des  amerikanischen  Science-
fiction-Autors Ray Bradbury, der durch den später verfilmten
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Roman „Fahrenheit 451“ berühmt wurde. Sie erzählt 1951 bereits
von einem Astronauten und seiner Sehnsucht nach den Sternen
und der Unendlichkeit des Alls, während er noch daheim im
trauten Kreis der Familie sitzt. Der Elton John-Hit „Rocket
Man“ ist ebenfalls von dieser Geschichte inspiriert.

Eine verwahrloste Bühne

Nach der Pause, wenn die Zahl der Einzelepisoden abnimmt und
die Gespräche länger werden, hat sich auch das Bühnenbild
(Manuela  Freigang)  geändert.  Die  alte  plüschige
Guckkastenbühne, die in der ersten Hälfte nur einen schattigen
Hintergrund bildete, dominiert nun die Szene, und deutlich
erkennt man jetzt ihre völlige Verwahrlosung. Die Bühne des
Lebens, plakativ ruiniert – ist die Bilanz denn wirklich gar
so düster?

Junge Menschen, alte Platte:
Laura  Angelina  Palacois,
Eike Weinreich. (Foto: Klaus
Fröhlich/Theater Oberhausen)

Nun, zumindest träumt hier keiner mehr, und in diesem Punkt
unterscheidet sich Goosens Personal grundlegend beispielsweise
vom dem Yasmina Rezas („Der Gott des Gemetzels“), die in ihren
Stücken ja auch sehr sorgfältige Gesellschaftsbilder zeichnet,
deren Personal jedoch immer wieder in Widerspruch zwischen
eigenen  (mitunter  absurden)  Idealvorstellungen  und  den
Widrigkeiten der Welt gerät.
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In den eigenen Stiefeln sterben

Doch wenn die Menschen keine Träume mehr haben, dann muss eben
ein  Wunder  geschehen.  Oder  zumindest  etwas  Wunderbares.
Deshalb darf der todkranke Kinobesitzer, dessen Liebe zu den
guten alten Wildwestfilmen sich auf nachfolgende Generationen
übertrug, in seinen Stiefeln sterben, wie es im Westen halt
Brauch war. Und schließlich singen alle zum leisen, treibenden
Trommelschlag  „Do  Not  Forsake  Me,  Oh  My  Darlin“  aus  Fred
Zinnemanns Western-Klassiker „High Noon“ („Zwölf Uhr mittags“)
mit Gary Cooper in der Hauptrolle. Will vielleicht auch sagen:
Das haben wir zusammen erlebt, das kann uns keiner nehmen.

Ein  gefühltes  Viertelstündchen  dauerte  es,  bis  sich  das
Oberhausener Ensemble mit dem neuen Stück warmgespielt hatte,
dann  aber  war  sein  Auftritt  überzeugend.  Dankbarer,
anhaltender  Applaus.

Termine: 30.9., 2., 16., 17.,10.
www.theater-oberhausen.de
Karten-Tel. 0208 8578 184

Kochen vs. Theater 40:2
geschrieben von Bernd Berke | 19. Juni 2024
Jeglichen Tag liest man in der Zeitung von Phänomenen, die
sich  beispielsweise  binnen  Jahresfrist  um  1,8  Prozent
gesteigert  haben.  Donnerlittchen!

Und dann knüpfen die Redaktionen schwerwiegende Überlegungen
an diese Entwicklung, denn sie ziehen stets gern die „Immer
mehr“-Nummer durch. Auch wenn’s nur schmale 1,8 Prozentpunkte
sind.  Andernfalls  gäb’s  ja  manchmal  wenig  zu  schreiben.
Irgendwie muss man ja für Panik sorgen, für Exaltation und

https://de.wikipedia.org/wiki/The_Ballad_of_High_Noon
http://www.theater-oberhausen.de
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dampfenden Betrieb. „Welchen Aufreger haben wir denn heute?“

Der  Kulturpessimist  fragt:
Werden Kinder, die heute die
Theater-AG  verschmähen,
später  z.  B.  ins  Bochumer
Schauspielhaus gehen? (Foto:
Bernd Berke)

Nun  aber  die  grazile  Überleitung  zu  einem  wirklich
exorbitanten  Zahlenverhältnis.  Als  es  jetzt  in  einer
Dortmunder  Grundschule  daran  ging,  sich  für  bestimmte
nachmittägliche  Arbeitsgemeinschaften  zu  entscheiden,  haben
gleich rund 40 Kinder (bzw. ihre Eltern) die „Koch-AG“ gewählt
– und nur ganze zwei die „Theater-AG“.

Welche Bewandtnis es wohl damit hat?

Man kann sich in wildwüchsigen Mutmaßungen ergehen. Wird das
Wort  „Theater“  schon  so  selbstverständlich  mit  diffiziler
Hochkultur  assoziiert,  dass  die  Vielen  lieber  nicht
nähertreten mögen? Erinnert es sogleich an Streit und Hader
(„Jetzt  mach’  hier  kein  Theater!“)?  Hat  hier  der  reine
Nützlichkeits-Aspekt  überwogen,  der  zunächst  einmal  fürs
Kochen sprechen mag? Hat gar der schnöde Elternwunsch obsiegt,
die  Kleinen  sollten  öfter  in  der  Küche  helfen?  Haben  die
zahllosen Kochshows im Fernsehen die Wahl beeinflusst?

Dabei  hat  man  doch  immer  gedacht,  dass  Kinder  sich  gerne

http://www.revierpassagen.de/32199/kochen-vs-theater-402/20150911_0944/p1120706


verkleiden und Rollenspiele lieben.

Die  Folge  des  auffälligen  Votums  ist  jedenfalls  eine
Aufstockung  auf  zwei  Koch-AGs  –  und  die  Streichung  der
Theatergruppe. Sollen wir nun das alte Lied vom Kulturverfall
anstimmen? Gemach! Nicht von ungefähr spricht man auch von
Kochkultur. Aber man stutzt dennoch.

Um die Leser(innen) zu schonen, belassen wir es bei diesem
kurzen Beitrag. Es gibt freilich Leute, die mit diesem Thema
ein  ganzes  Feuilleton  zu  füllen  vermöchten.  Um  es  mal
stilblütenhaft zu wenden: Hierbei könnte man den Klammeraffen
des  Kulturpessimismus  reichlich  Zucker  der  Zukunftsangst
geben. Hehe, gut gesagt, wie?

Zwei  gefährliche
Geradeausdenker:  Brechts
„Flüchtlingsgespräche“  in
Dortmund
geschrieben von Rolf Pfeiffer | 19. Juni 2024
Was tut einer den lieben langen Tag, wenn er vor den Nazis in
ein fremdes Land flüchten mußte? Nun, er langweilt sich. Er
wünscht sich interessante Gesprächspartner, und weil er sie
nicht findet, führt er Selbstgespräche. So oder so ähnlich mag
es wohl gewesen sein, als Bert Brecht in den späten 30er
Jahren  seine  „Flüchtlingsgespräche“  in  Svendborg  (Dänemark)
notierte. Was er damals, in dramatischer Form, seinen Figuren
Kalle  und  Ziffel  in  die  Dialoge  schrieb,  war  jetzt  im
Dortmunder  Schauspiel  zu  sehen:  Eine  für  dieses  Haus
mittlerweile  ungewöhnliche,  keineswegs  jedoch  reizlose
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Veranstaltung.

Jürgen  Mikol  (links)  als
Kalle  und  Andreas  Weißert
als  Ziffel  in  Brechts
„Flüchtlingsgesprächen“-
(Foto:  Theater
Dortmund/Djamak  Homayoun)

Viel Biographisches erfahren wir nicht über die beiden Männer,
die  sich  zufällig  zunächst  an  einem  Tisch  im
Bahnhofsrestaurant  von  Helsinki  treffen.  Kalle  ist  ein
rechtschaffener Proletarier, Metallarbeiter, Ziffel Physiker.
Man  redet  über  naheliegende  Migrantenthemen  zunächst,  über
Pässe, über Unterkünfte, doch bald ist man natürlich schon bei
Deutschland, bei deutscher Ordnung und deutscher Kraft und bei
den Verhältnissen, die in der alten Heimat unter den Nazis
monströse Veränderungen erfahren.

Ziffels kauziges Raisonnieren über „erste Kraft“ und „letzte
Kraft“, sein Einlassung, daß es doch viel einfacher wäre, sein
Ziel mit – eben – erster statt mit letzter Kraft zu erreichen,
ist immer noch ein hübsches Brechtsches Kleinkunstjuwel, und
es bleibt in diesem Stück nicht das einzige. Beide nämlich –
Kalle, der meistens nur bekräftigend zuhören muß, und Ziffel
mit  seinem  Hang  zum  Monologisieren  –  sind  gefährliche
Geradeausdenker,  deren  scheinbar  zwangsläufige  Erkenntnisse
auf mitunter groteske Art entlarven.

http://www.revierpassagen.de/29416/zwei-gefaehrliche-geradeausdenker-brechts-fluechtlingsgespraeche-in-dortmund/20150224_2154/fluechtlingsgespraeche


Hellseherisch  geradezu  sind  die  Gedanken  über  die
Volkswirtschaft, die so kompliziert geworden ist, daß niemand
mehr  sie  überblicken  kann.  Und  auch  die  Sätze  über  die
Schweiz,  in  der  Reise-,  Meinungs-  und  Pressefreiheit  zwar
bestehen, aber keineswegs zu weit getrieben werden dürfen,
könnten vor kurzem erst geschrieben sein. Scharfes Denken, so
Ziffel, sei schmerzhaft; der vernünftige Mensch vermeide es,
wo  immer  er  könne.  Und  wenn  solche  Sätze  fallen,  die
eigentlich ja eher deprimierend sind, dann vermeint man doch
ein Augenzwinkern im Gesicht des Schauspielers zu erkennen,
der diesen aus seinem Land vertriebenen Weisen wider Willen
spielt.

Gespräche  unterm
(angepißten)  Hakenkreuz:
Jürgen  Mikol  (links)  als
Kalle  und  Andreas  Weißert
als  Ziffel  (Foto:  Theater
Dortmund/Djamak Homayoun)

Andreas Weißert gibt den Physiker Ziffel, Jürgen Mikol ist
sein durchaus kongeniales Gegenüber Kalle. Mikol war lange im
Dortmunder Ensemble und ist dem Publikum noch gut bekannt.
Auch  an  Weißert,  der  in  Dortmund  von  1975  bis  1980
Oberspielleiter war und der seitdem auf vielen weiteren Bühnen
stand, werden sich viele noch erinnern. Die beiden stellen die
„Flüchtlingsgespräche“  untadelig  als  konzentriertes
Kammerspiel  auf  die  Bühne,  verzichten  auf  inszenatorische
Schnörkel  und  erfreuen  im  Vortrag  der  mal  gezierten,  mal
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abgehobenen,  oft  messerscharfen  und  immer  unverwechselbaren
Brechtschen Zeilen ihr Publikum, das an diesem Abend etwas
älter ist als sonst in Dortmund.

Zwischen den szenischen Dialogen bringen die Akteure aktuelle
Texte zu Gehör, die wohl eine unerfreuliche Nähe heutiger
politischer  Entwicklungen  zu  denen  von  damals  suggerieren
sollen.  Ein  Zitat  kommt  dann  –  kleines  Ratespiel  für  das
Publikum -, nein, nicht vom Bundespräsidenten, sondern von
Adolf Hitler. Richtig entlarvend ist das aber trotzdem nicht,
weil man mit aus den Zusammenhängen gerissenen Texten alles
mögliche  „beweisen“  kann,  und  überhaupt  wären  diese
Aktualisierungen  nicht  nötig  gewesen.

Wenn  dem  Zusammentreffen  der  beiden  Männer  trotz  widriger
Flüchtlingsexistenz  ein  gutes  Maß  an  Behaglichkeit  und
Entspanntheit innewohnt, so wohl einfach deshalb, weil sie
schon etwas älter sind. Zwar ist Jürgen Mikol trotz seiner 73
Jahre noch immer ein Mime mit beneidenswerter Beweglichkeit,
zelebriert der achtzigjährige (!) Andreas Weißert seine Rolle,
leicht unterspielend, mit einer Souveränität, die man auch
vielen jüngeren Kolleginnen und Kollegen gönnen würde, doch
sind die beiden eben Senioren, die Rückschau halten; nicht
Männer  mittleren  Alters,  die  durch  die  Flucht  vor  den
Nationalsozialisten  brutal  aus  ihren  Lebensbezügen  gerissen
wurden.

Brechts „Flüchtlingsgespräche“ also gezeichnet in den milden
Farben  des  Lebensabends,  nun  gut.  Trotzdem  ist  es  ein
Vergnügen, das Stück und diese beiden wunderbaren Schauspieler
zu erleben; wie es überhaupt erfreulich ist, endlich wieder
etwas von Bert Brecht auf der Dortmunder Bühne zu sehen, und
sei es auch nur ein kleines Kammerspiel. Das Publikum zeigte
sich sehr angetan und spendete reichen Beifall.

Nächster Termin: 8. März, 18.30 Uhr. Karten Tel. 0231 / 50 27
222, www.theaterdo.de

http://www.theaterdo.de


Peter Høegs „Der Plan von der
Abschaffung  des  Dunkels“  im
Bochumer Schauspiel
geschrieben von Katrin Pinetzki | 19. Juni 2024

Logo des Bochumer
Schauspielhauses

Was ist Zeit? Zeit ist zum Beispiel Rhythmus: Ein penetrantes
Hämmern,  ein  ewiger  Herzschlag.  Wiederholung.  Das  kann
beruhigen – oder in den Wahnsinn treiben. Eher letzteres ist
der Fall in Peter Høegs Roman „Der Plan von der Abschaffung
des Dunkels“ – eine vor 20 Jahren erschienene Außenseiter-
Geschichte  des  dänischen  Autors,  der  zuvor  mit  „Fräulein
Smillas Gespür für Schnee“ einen internationalen Bestseller
geschrieben hatte.

Im „Theater Unten“ des Schauspielhauses Bochum feierte nun
eine  Bühnenversion  der  Romanvorlage  Premiere  (Bearbeitung:
Christiane Pohle, Miriam Ehlers). Martina van Boxen richtete
das Stück für vier Schauspieler und einen Musiker ein.

Nach  einer  unglücklich  zusammengekürzten  Hörspielfassung
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lautete  die  spannende  Frage:  Gelingt  es,  den  Stoff  zu
visualisieren? Denn die Geschichte um drei Jugendliche, die an
einer  Privatschule  in  den  1970er  Jahren  Teil  eines
reformpädagogisches  Experiments  werden,  ist  nur  der  eine,
vordergründige  Teil  des  Romans.  Auf  einer  anderen  Ebene
erzählt er von Zeit und davon, was sie mit den Menschen macht.
Tatsächlich gelingt der Inszenierung, was dem Hörspiel nicht
glückt: Zeit hör- und spürbar, sogar sichtbar zu machen.

Das Waisenkind Peter (Damir Avdic) lebt nach einer typischen
Heimkarriere  in  Biehls  Privatschule,  ebenso  wie  Katharina
(Jessica Maria Garbe). Beide leiden am streng reglementierten
Alltag.  Aus  der  totalen  Unmündigkeit  sehen  sie  nur  einen
Ausweg: Sie versuchen, die undurchschaubaren Strukturen und
Gesetze  der  Erwachsenenwelt  zu  durchblicken,  den  „geheimen
Plan“ zu verstehen.

„Wenn man leistet, was man leisten soll, hebt die Zeit einen
empor. Man soll an die Zeit glauben“, vermutet Peter. Man kann
Zeit manipulieren, glaubt Katharina. Dann kommt der psychisch
kranke August (Matthias Eberle) an die Schule. Warum wurde er
aufgenommen? Und wieso haben die Lehrer ihre eigenen Kinder
von der Schule genommen? Nach und nach entdecken die drei:
August hat seine Eltern getötet und ist an der Schule in
Sicherheitsverwahrung.  Alle  Schüler  sind  Teil  eines
integrativen Schulexperiments. „Wir wollten allen Kindern das
Licht zeigen“, rechtfertigt sich Schulleiter Biehl am Ende mit
humanistischen Idealen. Doch das Dunkel lässt sich nicht so
einfach abschaffen.

Erzählt,  gedeutet  und  kommentiert  wird  die  Handlung  vom
erwachsenen  Peter  (Michael  Habelitz).  Damit  hat  die
Inszenierung wie der Roman drei Zeitebenen: Erzähl-Gegenwart,
erzählte Gegenwart und erzählte Vergangenheit.

Die Schule – das Schulsystem – ist auf Michael Habelitz’ Bühne
eine Landschaft aus miteinander verbundenen Holzgerüsten, die
als  Klassenzimmer,  Bett,  Büro  dienen  –  karg,  roh,



lebensfeindlich. In der Mitte sitzt ein Musiker (Manuel Loos),
der der Inszenierung mit Schlagwerk und Elektro-Sounds Takt
und  Rhythmus  gibt.  Ständig  ertönt  ein  Gong,  rennen  die
Schauspieler von links nach rechts, repetieren in abgehackten,
synchronen  Gesten  die  von  Disziplin  geprägten  Abläufe  des
Tages:  schreiben,  lesen,  sich  melden,  Kopf  aufstützen,
zusammenpacken,  weiter  geht’s.  Die  Lehrer,  sogar  die
Schulpsychologin kommunizieren ausschließlich via Megaphon mit
den Schülern. Der Stress der Kinder überträgt sich nahtlos
aufs Publikum.

Erholsam sind lediglich die kleinen Fluchtpunkte außerhalb der
Taktung, wenn sich Peter und Katharina hinausschleichen, um
dem Geheimnis der Schule auf die Spur zu kommen. Am Ende, kurz
vor der Katastrophe, die die drei für immer auseinanderreißt,
kuscheln sie sich aneinander und bilden eine Ersatz-Familie.
Ein herzzerreißendes Bild.

Nächste Termine hier

(Der Text erschien zuerst im Westfälischen Anzeiger, Hamm).

Das  Elend  wird  seziert  –
Ingmar Bergmans „Szenen einer
Ehe“ im Dortmunder Schauspiel
geschrieben von Rolf Pfeiffer | 19. Juni 2024
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Szene einer Ehe mit
(v.l.)  Sebastian
Kuschmann,  Julia
Schubert,  Uwe
Schmieder  und
Bettina  Lieder.
(Foto:  Birgit
Hupfeld/Theater
Dortmund)

Es ist so deprimierend. Vermeintlich freie Menschen in einer
modernen,  selbstbewußten  Bürgergesellschaft  haben  alle
Möglichkeiten, ihr Leben zu regeln, und sie schaffen es nicht.

Früher  einmal  konnte  man  die  Ursachen  vieler  Probleme  in
überkommenen  Tabus  und  im  verdrucksten  Umgang  mit  der
Sexualität  finden,  lag  die  Lösung  logischerweise  in  der
Überwindung dieser Zwänge. Im schwedischen Mittelstandsmilieu
jedoch, das Ingmar Bergman 1973 für einen Fernseh-Sechsteiler
portraitierte, ist die Sexualität – oder das Geschwafel über
sie – geradezu allgegenwärtig.

Doch der – vermeintlich – freie Umgang mit der Sexualität ist
längst schon nicht mehr Teil der Lösung, sondern Teil des
Problems. Denn persönliche Freiheit zu haben bedingt ja auch
die Fähigkeit, sie sich nehmen zu können. Aber jetzt wird es
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vielleicht schon zu küchenphilosophisch. Blicken wir lieber
zum Dortmunder Schauspielhaus, wo Bergmans „Szenen einer Ehe“
jetzt  in  einer  recht  umgangssprachlichen  Umsetzung  ins
Deutsche von Renate Bleibtreu eine Bühnenpremiere erlebten.

Handlungsort ist ein Allerweltswohnzimmer mit eigenen Wänden
und  seitlichem  Flur,  eine  Bühne  auf  der  Bühne  somit,
angesiedelt  vielleicht  in  einem  Fernsehstudio,  das  ein
Beleuchter ab und zu ausleuchtet (Bühne und Kostüme: Patricia
Talacko).  Die  Mitwirkenden  haben  keine  Rollennamen,  was
schlüssig  ist,  da  die  Rollen  im  gnadenlosen
Partnerschaftsspiel  immer  wieder  wechseln.  Zudem  zerlegt
Regisseurin  Claudia  Bauer  die  Reaktionsmuster  der  Rollen
höchst  sorgfältig  in  ihre  Bestandteile  und  ordnet  sie
verschiedenen Akteuren zu. Die Frau zum Beispiel, die ihr Mann
verlassen will, reagiert mit Zorn, mit Klage, mit Flehen, mit
dem  verzweifelten  Versuch,  das  ganze  noch  einmal  neu
auszuhandeln, mit scheinbar cooler Akzeptanz; und mit jedem
Stimmungswechsel  wechselt  auch  die  Darstellerin.  Ähnliches
geschieht beispielsweise im Verhältnis von Mann und Frau, die
es ebenso wenig miteinander wie ohneeinander aushalten.

Ensemble.  (Foto:  Birgit
Hupfeld/Theater  Dortmund)

Mal werden Paarbeziehungen in starken, tänzerischen Bildern
vervielfacht,  mal  läßt  die  Inszenierung  die  Darsteller
pantomimengleich agieren, während Sprecher außerhalb der Szene
ihnen  Stimmen  verleihen,  mal  ist  das  Klo  der  Ort  der
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Selbstbekenntnisse, mal haben alle Eselsköpfe aufgesetzt, mal
wird, warum auch immer, das Handlungsentscheidende hinter der
Kulisse gespielt und von einer Videokamera übertragen, kurz:
das analytische Seziermesser ist gut beschäftigt in dieser
Inszenierung.

Doch das macht den Zuschauer, wie gesagt, nicht glücklicher.
Denn aus dem Bergmanschen Ehekosmos gibt es kein Entrinnen.
Die  sprichwörtlichen  zehn  Prozent  Humor,  die  für  den
erfolgreichen Verlauf einer Psychotherapie unverzichtbar sind,
würden auch hier helfen, aber Bergman gönnt sie uns nicht. Und
Regisseurin Claudia Bauer, auch in diesem Punkt sehr auf Linie
des  Meisters  aus  Schweden,  zeigt  eine  etwas  leichtere,
entspanntere  Weltsicht  lediglich  in  der  Detailzeichnung
mancher  Paarsituationen,  beispielsweise  im  komischen
Geschlechtertausch  eines  der  (rechnerisch)  vier  Paare.

Szene einer Ehe mit
Carlos  Lobo  und
Merle  Wasmuth.
(Foto:  Birgit
Hupfeld/Theater
Dortmund)

Man  könnte  darüber  nachsinnen,  ob  ein  skandinavisch-
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protestantisches Milieu, das scheinbar nichts tabuisiert, aber
alles zur Gewissensentscheidung des Einzelnen macht (und ihn
in  dieser  scheinbar  grenzenlosen  Freiheit  überfordert)  zur
hier inszenierten Ausweglosigkeit beiträgt. Aber kaputte Ehen
gibt es nicht nur im hohen Norden. Nun ja.

Obwohl  Erkenntnisgewinn  nicht  unbedingt  das  hervorstechende
Merkmal dieser Einrichtung ist, besticht sie doch durch einige
eindringliche  Bilder.  Wenn  etwa  nach  der  Pause  das
„Wohnzimmer“  verschwunden  ist,  die  Videokamera
dankenswerterweise  Pause  hat  und  das  Ensemble  der
„Sprachlosigkeit“  (das  Stück  hat,  wohl  in  Analogie  zum
Fernseh-Mehrteiler,  Zwischentitel)  in  einer  athletischen
Choreographie Ausdruck verleiht, gewinnt sie doch erfreulich
an Intensität.

Sehr zu loben sind wiederum Einsatz und Präsenz des Ensembles,
das aus Frank Genser, Sebastian Kuschmann, Bettina Lieder,
Carlos  Lobo,  Uwe  Schmieder,  Julia  Schubert,  Friederike
Tiefenbacher und Merle Wasmuth besteht.

Herzlicher, anhaltender Applaus.

Die nächsten Termine: 4., 21. Dezember 2014, 9., 25. Januar
2015  (Karten  9  bis  23  Euro  –  Tel.  0231  /  5027  222).
www.theaterdo.de

Tödliche  Dreiecksbeziehung  –
„Einsame  Menschen“  im

http://www.theaterdo.de
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Schauspielhaus Bochum
geschrieben von Rolf Pfeiffer | 19. Juni 2024
Man könnte sich in einer antiken Richtstätte wähnen. Gegenüber
vom Saal ragen auf der Bühne weitere Zuschauerreihen auf,
zwischen den Rängen befindet sich somit der Spielraum. In
dessen Mittelpunkt wiederum dreht sich langsam eine Plattform
mit  fünf  Stühlen,  welche  gemächlich  von  Schauspielern
eingenommen  werden,  während  seinerseits  das  Publikum  seine
Plätze einnimmt.

Man erkennt: Was immer in den nächsten zwei Stunden auf dieser
Bühne  geschehen  wird,  ist  gründlichster  allseitiger
Betrachtung  preisgegeben.  Gespielt  wird  im  Bochumer
Schauspielhaus Gerhart Hauptmanns Stück „Einsame Menschen“ –
genauer: das, was Regisseur Roger Vontobel daraus gemacht hat.

„Einsame Menschen“, uraufgeführt 1891 in Berlin, zählt zu den
weniger  bekannten  Stücken  Hauptmanns,  behandelt  aber  doch
einen  durchaus  aktuellen  Konflikt.  Johannes  Vockerat,
Wissenschaftler und Freigeist, empfindet wachsendes Unwohlsein
in seiner engen, kleinbürgerlichen Existenz, in der Mutter und
Vater (Katharina Linder und Michael Schütz), vor allem jedoch
Gattin  Käthe  (Jana  Schulz)  nebst  Nachwuchs  seinem
intellektuellen  Streben  enge  Grenzen  setzen.
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Junges  Ehepaar,
unglücklich:  Jana
Schulz  und  Paul
Herwig als Johannes
und  Käthe  Vockerat
(Foto:  Arno
Declair/Schauspielh
aus Bochum)

Als Anna Mahr, eigentlich eine Bekannte des Hausfreundes Braun
(Felix  Rech),  die  Szene  betritt,  ist  Vockerat  von  ihrer
Weltläufigkeit  und  ihrer  Bildung  geblendet.  Er  will  sie
binden,  eine  Art  Dreiecksbeziehung  schaffen  mit  der
Intellektuellen hier und der jungen, schlichten Mutter dort,
was erwartungsgemäß nicht funktioniert.

Käthe, eh noch geschwächt von der Niederkunft, kränkelt bald
schon besorgniserregend, und die Leute reden. Ein väterliches
Machtwort macht dem Unbotmäßigen ein Ende. Vockerat erträgt
das nicht und erschießt sich – und Schluss.

Nun  gut.  Väterliche  Machtworte  sind  etwas  aus  der  Mode
gekommen,  doch  ersetzte  man  sie  durch  ein  zeitgemäßes
Treuegebot für den jungen Familienvater Vockerat, so genügten
die Postulate in „Einsame Menschen“ durchaus dem aktuellen
Moralkodex. Seiner jungen Frau und dem gemeinsamen Kind untreu
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werden,  das  gehört  sich  auch  heutzutage  nicht.  Trotzdem
passiert es natürlich immer wieder, und die nächstliegende
Frage für eine Inszenierung wäre doch, warum. Was macht Anna
Mahr – nicht zufällig wohl klingt der Name ein wenig nach
Nachtmahr – so attraktiv, was vor allem aber geht in Johannes
Vockerat vor, der blind für die Kränkung seiner Frau ist und
tatsächlich zu glauben scheint, die Nähe zu Anna Mahr werde
völlig platonisch bleiben? Wirklich nichts Sexuelles?

Ensemble am Klavier
(Foto:  Arno
Declair/Schauspielh
aus Bochum)

Das  Desinteresse,  das  Roger  Vontobels  Inszenierung  solchen
zentralen  Fragen  entgegenbringt,  ist,  zurückhaltend
ausgedrückt,  bemerkenswert.  Es  bleibt  auch  unverständlich,
warum  Vontobel  die  Gelegenheit  nicht  nutzt,  Anna  Mahrs
Attraktivität  herauszuarbeiten.  Therese  Dörr  muss  in  ihrer
Rolle blass und wenig eindrucksvoll agieren und wirkt deshalb
nicht eben wie eine Idealbesetzung.

Hingegen  liegt  das  große  Interesse  der  Inszenierung
anscheinend darauf, das fragwürdige Glück in familiärer Enge
plakativ zu machen. Dazu müssen Lieder herhalten, kirchliche
zumal,  doch  auch  Reinhard  Meys  etwas  angekitschtes
„Apfelbäumchen“ gelangt wiederholt zum Vortrag. Und weil vor
Spielbeginn Notenblätter an das Publikum verteilt wurden, darf
es sogar mitsingen.

http://www.revierpassagen.de/27951/toedliche-dreiecksbeziehung-einsame-menschen-im-schauspielhaus-bochum/20141114_1141/einsame_9477


Dreiecksbeziehung,  von
links:  Anna  Mahr  (Therese
Dörr),  Johannes  Vockerat
(Paul  Herwig),  Käthe
Vockerat  (Jana  Schulz)
(Foto:  Arno
Declair/Schauspielhaus
Bochum)

Nötig für das Stückverständnis wäre all das sicherlich nicht,
doch verhilft es der Veranstaltung zu Beginn vor allem zu
einigen  schönen  Musiknummern.  Der  Sänger  Tomas  Möwes,  ein
drahtiger Mann im dunklen Anzug, der äußerlich wirkt wie vom
Männergesangsverein  abgeworben,  hat  einige  großartige
Auftritte und entwickelt sich zügig zum heimlichen Star des
Abends.  Zu  preisen  ist  auch  Cellist  Matthias  Herrmann,
wenngleich aufs Ganze gesehen vielleicht etwas viel Musik im
Stück ist. Mitunter verschlechterte sie (trotz Microports) das
Verständnis  des  reichhaltigen  Textes,  der  zudem  oft  etwas
lieblos dargeboten wird.

Andererseits nötigt es einem Bewunderung ab, wie das gerade
einmal  sechsköpfige  Ensemble  gegen  diesen  brutalen,
inszenatorische  Konzentration  konsequent  verweigernden
Bühnenraum  erfolgreich  anspielt.  Vor  allem  den  Darstellern
galt daher der anhaltende, freundliche Schlussapplaus.

Termine: 16.11. (17 Uhr), 20.12. (19 Uhr), 28.12. (17 Uhr).
Karten Tel. 0234 / 3333 5555
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Ideen zum Theater der Zukunft
–  Schlaglichter  aufs
Dortmunder  Festival
„favoriten 2014“
geschrieben von Rolf Dennemann | 19. Juni 2024
Es wäre ein Kunst- und Kulturzentrum, wie es Dortmund gut zu
Gesicht stehen würde. Würde und wäre. Gab es hier in Dortmund
nicht, wird es mutmaßlich nicht geben. Das ehemalige Museum am
Ostwall  (MAO)  steht  lange  leer,  kostet  Geld  und  wird
vermutlich doch als Gebäude erhalten bleiben. Die Entscheidung
fällt  bald.  Hier  also  lud  das  Festival  Theaterfestival
„favoriten“ mit einem ansprechenden Ambiente zum Verweilen, zu
Betrachtung  und  Aktion,  zu  Café  und  moderner  Speise,  zu
Gespräch und Performance.

Es  war  ein  temporärer  Auftritt  eines  offenen  Hauses  mit
Anspruch – für die Zeit des favoriten-Festivals. Und dieses
hat  durch  seinen  Umfang  für  Verwirrung  gesorgt:  Das
Programmheft als Rätselbuch, durch das man sich durcharbeiten
musste. Cirka 40 Programmpunkte an wahrscheinlich 30 Orten
innerhalb von acht Tagen hätte man wahrnehmen können. Die
Sinne fanden Beschäftigung: Man konnte hören, sehen, tasten
und  am  Ende  auch  riechen,  als  sich  durch  Ben  J.  Riepes
Installationen  mit  Schafen  und  Hühnern  ein  bäuerliches
Geruchsfeld im MAO breitmachte.
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Installation Ben J. Riepe

Das Theaterfestival mutierte zu einem Kunstfest, also zu einer
Art RuhrTriennale in Wundertütenform. Der Theaterbegriff wurde
strapaziert. Das Festival ist also nicht nur neuerdings ein
Kunstfest,  sondern  hat  auch  seit  jeher  kulturpolitische
Bedeutung. Es hat einen hohen Stand bei der Politik in NRW.
Sieht  die  sogenannte  Szene  das  ebenso  und  wer  ist  das
eigentlich im Jahr 2014? Auch darüber wurde diskutiert.

Wie sieht das Theater der Zukunft aus? fragte das „Landesbüro
Freie Darstellende Künste NRW“ Besucher, die ihre Meinung in
einer  Box  der  Videokamera  anvertrauen  konnten.  Eindeutige
Visionen gibt es nicht, aber allerhand Ideen, die bereits in
den 90ern formuliert wurden. Von „Mehr Theater überall“ und
„raus aus den Häusern“ bis hin zu „Man sollte auch Speisen und
Getränke kostenlos abgeben“.

Das Bild ist diffus, Sparten zerfließen oder verschmelzen, es
gibt Nischen für alles und jeden, Spezialistenprogramme und
offene  Versuchsanordnungen.  Am  Sonntag  ging  „favoriten“  zu
Ende, eine unaufgeregte einwöchige Party, die am Ende sperrig
und komisch endete mit einem Absacker-Konzert: Achim Kämper,
Jan Ehlen, Tina Tonagel & Freunde ließen den Enzian blühen.

Pro

Das Ambiente stimmt, das MAO-Gebäude ist wieder im Gespräch,
das Konzept für das Festival „favoriten2014“ ist erkennbar. Es
zeigt sich auch, dass ein Festivalzentrum dem der weitläufigen
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Spielorte vieles voraus hat. Hier sammelt sich die Gemeinde
der Festivalbesucher. Man hat Zeit und Raum für Diskussion und
beiläufiges  Gespräch.  Die  Räume  werden  kontinuierlich
verändert durch Künstler, die dem klassischen Theaterraum eher
fern sind (David Rauer und Joshua Sassmannshausen, Ben J.
Riepe).  Es  gibt  Speis  und  Trank  und  die  Eröffnung  war
gelungen, VIPS waren dort, haben gesprochen oder zumindest
sich Einblicke verschaffen können.

Die Freie Szene hat Ideen und lebt in die Zukunft hinein. Das
kann man der Kulturpolitik in Land und Kommune nicht oft genug
beweisen. Das Publikum ist überwiegend jung und zeigt, dass
auch hier keine großen Sorgen angebracht sind, Freunde und
Bewunderer unterschiedlicher Kunstsparten zu verlieren. Es war
zum größten Teil ein Nischenprogramm. Gezeigt wurden Versuche,
Stücke,  Installationen  und  Hör-Seh-Mischungen,  die  in  den
meisten  Abendprogrammen  der  Theater  oder  anderer
Veranstaltungshäuser  kaum  Platz  finden  würden.

Aber kein Großraum ohne Nische, kein Zentrum ohne Ränder, die
das  Große,  das  Herkömmliche  zusammenhalten.  Auch  die
Außenspielorte sind nicht für „das Theater“ vorgesehen oder
werden umgedacht. Auf Stadterkundungen lauscht man Stimmen, wo
man ein Stück Betrachtung erwartet, erlebt man das Hören, im
Theater  dominiert  der  Schatten  oder  wird  junge  Kunst  zum
Fragezeichengeber, im Restaurant-Obergeschoss des „U“ findet
der Kolonialismus statt.

Und fast überall findet man außergewöhnliche Musik. Seien es
die Klagteppiche aus Gesang, Harmonika und Posaune bei Ben J.
Riepes  (Tanz)installationen,  die  Live-Begleitungen  von
Performances und Tanzvariationen oder die Abschluss-Sause im
MAO. Zuschauer, Zuhörer – kurz Publikum, gab es zahlreich.
Fast alles war ausverkauft. Gut, es gab keine großen Hallen zu
füllen; dennoch ein Erfolg, der sicher auch mit der engen
Beziehung zu anliegenden Universitäten zu tun hatte, den die
Festivalleitung intensiviert hatte.



Kontra

White  Void  Ben  J.
Riepe  Foto:  Ursula
Kaufmann

Jahrzehntelang war es bekannt als das Festival der freien
Szene,  bei  dem  das  Publikum  die  besten  oder  zumindest
interessantesten  Produktionen  der  freien  Theater  Nordrhein-
Westfalens erleben durfte. „Theaterzwang“ hieß es bis 2010,
danach  „Favoriten“,  was  ja  schon  einen  Humorverlust
dokumentiert. Man hat der jeweiligen künstlerischen Leitung
freie Hand gelassen, sogar bei der Namensgebung. Man, das sind
die Veranstalter des Festivals: das Dortmunder Kulturbüro und
der Verband Freie Darstellende Künste des Landes NRW.

Nun wurde ein weiterer Schritt vollzogen, zumindest für die
Fassung 2014: Es sollte keine Preisverleihungen mehr geben,
kein „best of“ – und auf Eintritt hat man auch verzichtet. Das
ist  schon  ein  Schritt  zu  etwas  ganz  anderem.  Die  junge
Leitung, Johanna-Yasirra Kluhs und Felizitas Kleine, haben ein
junges Programm zusammengestellt, das sich kompatibel für das
Festivalzentrum, das ehemalige Museum am Ostwall, zeigte.

Es ist nicht möglich, die gesamte Freie Szene abzubilden. Hier
wurde  sie  selektiv  behauptet.  Das,  was  die  meisten  unter

http://www.revierpassagen.de/wp-content/uploads/2014/11/schafe-BenRiepe_WhiteVoid-14_Foto_UrsulaKaufmann.jpg


Theater verstehen, fand dort jedoch nicht statt. Gut, es war
atmosphärisch  eine  gelungene  Ortsentscheidung,  auch
kulturpolitisch, denn das Gebäude steht im Fokus und wird
mutmaßlich erhalten bleiben, aber Theaterräume hat das MAO
nicht  oder  nur  sehr  bedingt.  Selbst,  wenn  man  den
Theaterbegriff bis zur Unkenntlichkeit erweitert, so bleiben
doch deutliche Qualitätsmängel bei vielen Produktionen, die
2014 nicht dafür herhalten können, die freie Theaterszene NRWs
zu repräsentieren, aber das wollte man wohl gar nicht.

Die  Bildende  Kunst  drängt  ins  Theater,  versucht  sich  an
theatralischen  Mitteln  wie  Sprache,  womit  sich  auch  eine
Tanzrecherche  beschäftigt.  Schöne  verkehrte  Welt.  Alles
schunkelt digital durch die Grenzbereiche, aber leider ist das
weder besonders auf- noch anregend. Vielleicht habe ich aber
Überraschungen verpasst. „Das hättest Du sehen müssen“, ruft
mir  ein  Kollege  entgegen  und  meint  das  Stück  der  Gruppe
Subbotik, „Die Sehnsucht des Menschen, ein Tier zu sein.“
Schöner Titel. Tut mir leid, hab ich nicht geschafft. „Ich
wollt, ich wär ein Huhn“, fällt mir da ein.

Man hörte hin und wieder Stimmen, die den freien Eintritt als
keine gute Idee empfanden. Das würde die freie Szene wieder in
die Ecke des Freizeittheaters rücken und ihr den Wert nehmen.
Andererseits  lockt  der  freie  Eintritt  Zuschauer,  die  mal
reinschauen wollen in die neue Theaterkunst. Sieht man dies
als  Aufbruch  für  zukünftige  Werke  der  jungen  freien
darstellenden Szene, dann hat es seine Wirkung erzielt.

Das Publikum bestand überwiegend aus jungen Leuten, vielen
Studenten,  jungen  Künstlern.  Das  „normale“  Dortmunder
Theaterpublikum war nicht allzu zahlreich zu sehen. Das mag
auch  daran  liegen,  dass  viele  von  denen  tatsächlich  noch
Zeitungsleser  sind  und  diese  haben  während  des  Festivals
nichts über „favoriten“ berichtet. Dass trotzdem fast alles
ausverkauft  war,  liegt  also  an  der  guten  Vernetzung  der
Klientel und den vielfältigen elektronischen Kontaktwegen.



Eine Auswahl von Produktionen

Jens Heitjohann: „I PROMISE…- Ein Bürgerlauf über Versprechen,
die wir (nie) gegeben haben.“

Wieder mal ein Spaziergang durch das Kreativviertel Rheinische
Straße. Kleine Gruppen von Inner-City-Tourists treffen auf das
vermeidlich  Authentische:  ein  Gewerkschafter,  bei  dem  man
schriftlich einer Empörung Ausdruck geben und dann mit dem
Protestschild  umherlaufen  konnte,  sympathische  Kinder,  die
einen mit Beton versiegelten Spielplatz beschreiben und zum
Basteln animieren, die Erläuterung einer Umfrage zum Thema
Kunst in einer Straße, das gemeinsame Lesen eines Brecht-
Textes  in  einer  ehemaligen  Schulklasse  und  Bewegung  im
ehemaligen Versorgungsamt. So weitläufig das Programm, so dünn
der Eindruck.

Yoshie Shibahara: Exuviae – Raum/Klang/Skulptur.

Die in  Stanniolpapier eingewickelten Korpusse haben wir schon
beim Festival 2012 gesehen und für manche war der Rundgang
entlang der Skulpturen bedrohlich. Liebe Apokalyptiker: Es ist
nur Spiel.

MOUVOIR / Stephanie Thiersch: Memory Machine – the (an)archive
– Archiv eines Archivs

Die  Choreografin  Stephanie  Thiersch  erweitert  ihr
künstlerisches Werk durch bildnerische Arbeit in Verbindung
mit  Ton  und  Text.  Ihre  „Memory-Maschinen“  sind  temporärer
Bestandteil des Hauses und bieten gute Gelegenheit, textliche
Zwischenmahlzeiten  einzunehmen.  Es  macht  Spaß,  die
Aktenfresser-Reste an Wänden und Böden zu lesen, wo immer
wieder  Pina  Bausch-Werke  und  -zitate  vorkommen.  Alles
geschreddert  und  dadurch  präsent.

Ben J. Riepe: WHITE VOID #14 / EINS bis SIEBEN – Landschaften
in Bewegung.



Ben  J.  Riepes  Installationen  und  Performances  waren  die
prägenden  Elemente  des  Hauses.  Allein  die  Bestückung  der
Eingangshalle mit Echtrasen und dem „Lichtraum“ (ein krasser
Gegensatz) waren das atmosphärische Entree. Hier legten sich
schnell Zuschauer auf die karierten Picknickdeckchen, lasen,
hörten  oder  picknickten  eben.  Auch  einer  Ansammlung  von
Nickerchen konnte man zusehen. Eine Woche lang änderten und
variierten  Ben  J.  Riepe  und  sein  Team  die  Anordnung  der
Performances.  Am  ersten  Abend  durchquerten  die  Besucher
Nebelräume mit tönenden Menschen und streunenden Hunden, man
betrat  weiße  Räume  im  Ganzkörpernebel,  durchwatete
kleinräumige  Überflutungen,  verfolgte  eine  Gruppe  schwarz
gekleideter Personen, die ihre Musik- und Bewegungsrituale auf
den Rasen pflanzten, um am Ende den Raum mit drei in sich
ruhenden Schafen teilen zu können.

SEE!:  Ok,  Panik  –  Ein  Rausch  (am  Abgrund)  –  mit  einem
musikalischen  Kompensationsstrahl.

Wir sitzen in einem Raum, die Stühle stehen verteilt im Feld
der Darbietung. Zwei Männer beginnen mit ihren Textkaskaden
von PeterLicht, die – so heißt es im Programm – stetig und
unablässig  in  der  Stratosphäre  aus  Krise  und  Kapitalismus
kreisen.  Dazu  sehen  wir  Bewegungen,  die  dem  Tanztheater
entlehnt,  eher  an  Überbrückungsaktionen  denken  lassen,  von
Text  zu  Text.  Die  Musik  spinnt  den  Faden.  Aufrüttelndes
Berühren findet nicht statt. Ein Statement, eine Petitesse.

Eike Dingler & tanz lange: Tracking Dance – Bewegung im Bild

In  zahlreichen  Nebenschauplätzen  gehörten  Gespräche,
Diskussionen  oder  Präsentationen  zum  Programm  für
Spezialisten.  So  hatte  die  Choreografin  Gudrun  Lange  die
Möglichkeit, ihr Fotobuch, zusammen mit dem Fotografen und
Designer Eike Dingler vorzustellen: Werkstatt der tanzenden
Bilder.  Zwischen  den  Geräuschen  der  Kaffeemaschine  und
Unfallfahrzeugen von der Straße war der Konzentrationsaufwand
groß, aber solche Gelegenheiten gehören zu einem Festival.



Nischen müssen besetzt werden.

Unusual Symptoms / Andy Zondag: somewhere – Metamorphosen.

Andy Zondag, Stefan Kirchhoff, Julia Schunevitsch und Justus
Ritter bespielen und betanzen einen Raum, der sich auch hier
mit Nebel füllt. Untermauernde Musik begleiten die zwei Tänzer
auf  ihrem  Weg  der  Tanzverweigerung.  Am  Ende  zittern  die
Körper, die kunstvoll geschmiedete Musik trägt den Rhythmus
und  am  Ende  sehen  wir  eine  überflutete  Landschaft  in
Bangladesch – entstanden aus zusammengefegtem Konfetti.

subbotnik: Die weiße Insel – ein Erzählabend mit Musik.

Die Herren von „Subbotnik“ klappen nach einem musikalischen
Intro, unterstützt durch „eine klavierspielende Mutter“ ihre
Manuskripte  auf  und  lesenspielen  –  unordentlich  weiß
geschminkt – eine Expedition zum Nordpol (1896). Studentisches
Theater in nostalgischer Formgebung.

Copy & waste – Enyd Blython

Hinter einem Gazevorhang: Ein Darsteller nimmt Mahlzeiten ein
und….?.  Davor  im  Grünen:  ein  Picknickkorb  und  weitere
Requisiten.  Man  vernimmt  eine  Hörversion  aus  Enid  Blytons
Romanwelt.

bodytalk  „Frauenbewegung“
Foto: Klaus Dilger

bodytalk:  Frauen~Bewegung  –  Emanzipatives  Tanztheater  mit
Livemusik.
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Bodytalk mit einem Flashback-Cocktail: Am Ende ein wenig Rocky
Horror Picture Show, ist „Frauenbewegung“ alles in allem eine
rücksichtslose, wilde Tanztheaterperformance, es gibt Remake-
Flash-backs ans Ende der 90er, Trash, Tanz, Drama, Revue.
Hosen runter, Brüste raus! mit gut gelungen Cover-Versionen
von Donna Summers „I feel love“, „I don’t want to fall in
love“ (Chris Isaac) und Grace-Jones-Adaptionen von „Walking in
the rain“ und „Nightclubbin“.  Die bemerkenswerten Tänzer und
Darsteller fetzen und powern – unterbrochen von biografischen
Schnipseln  und  einer  Pausenirritation,  in  der  die
Männerhausidee propagiert wurde. Ein Abend mit viel Action und
einer vortrefflichen Vorlage zur Diskussion für und wider. In
der Mitte findet sich kein ruhiger Ort.

Naoko  Tanaka:  Absolute  Helligkeit  –  Installation  –
Performance.

Es ist dunkel im Studio des Schauspielhauses. Eine grazile
Japanerin  erscheint,  entledigt  sich  ihrer  Turnschuhe  und
betritt ihre Installation aus einem umgekehrten Stuhl, einigen
Gebilden und Objekten. Sie nimmt einen langen Lichtstab und
leuchtet in die Objekte, um sie herum und auf und ab. Wir
sehen  Schatten  an  den  weißen  Wänden.  Es  ist  ausverkauft.
Schattenspiele.  Objektkunst  live.  Die  Menschen  applaudieren
kräftig. Ich gehe eine Rauchen und frage mich, ob ich noch in
diese  Welt  passe.  Vielleicht  sollte  ich  doch  noch  einen
Banküberfall konzipieren, aber selbst da gibt’s ja kein Geld
mehr, sondern nur noch Kulisse.

kainkollektiv & OTHNI Laboratoire de Théâtre Yaoundé: Fin de
machine  /  Exit.Hamlet  –  Eine  deutsch–kamerunische
Grenzüberschreibung.



Vorschlaghammer  Foto:  S.
Hoppe

Ich sehe im Dortmunder U (View) eine Theatersituation, die ich
dort nicht für möglich gehalten habe. Geht doch. Ich sehe eine
ambitionierte Kooperation von kainkollektiv mit Bühnenpersonal
aus Kamerun. Ich höre Französisch und deutsche Übersetzungen.
Ich  lese  Übertitel.  Ich  sehe,  wie  der  Tonmann  an  seinen
Geräten  geradezu  ausflippt,  wenn  seine  live  produzierten
Elektrotöne durch den Raum hüpfen, eine eigene Performance.
Ich  sehe  Aufklärungstheater,  Geschichtsunterricht  und
zeitgenössisches Theaterspiel in afrikanisch-europäischem Mix.
Ich sehe und höre Kolonialismus-in-Kamerun und spüre, dass ich
mich unwohl fühle.

vorschlag:hammer: Mori no kokyu. Das Atmen des Waldes – Ein
Japan–Abend ins Offene

Geht man ins Dortmunder Schauspielhaus, wundert man sich über
gar nichts mehr, denn unübliche Formen und Raumgestaltungen
sind dort an der Tagesordnung. Die Gruppe vorschlag:hammer
schafft eine „Insel der Kunst, der Vergemeinschaftung und des
Lebens an sich“. Man erlebt ein sehr kurioses Stück Theater.
Seltsame  Gestalten  in  verschiedensten  Verkleidungen,  alles
irgendwie japanisch, alles irgendwie nah einer Katastrophe,
rätselhaft und doch nicht fern von uns. Nach einem Karaoke-
Vorspiel, wird das Publikum auf die Hinterbühne gebeten. Auf
künstlichem Stroh sitzen wir, bekommen Brot vom Buttermeister
und Tee, der erst abkühlen musste. Man darf Tropfen fangen und
ansonsten  den  eigenartigen  Gestalten  zusehen  wie  sie  fast
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nichts machen, was zielführend sein könnte. Leider fallen die
Sprachpassagen deutlich ab. Die Kraft der Bilder dominiert.

 

Gescheiterter  Kraftkerl  –
„Tod  eines
Handlungsreisenden“ überzeugt
in Dortmund
geschrieben von Rolf Pfeiffer | 19. Juni 2024

Andreas  Beck  in  der
Titelrolle (rechts) und Uwe
Rohbeck  (Foto:  Birgit
Hupfeld/Theater  Dortmund)

„Tod eines Handlungsreisen“ – das klingt so schön abgehoben,
so zeitlos; und der Reisende ist in Religion oder Literatur ja
sowieso oft mit quasi mythologischer Aufladung unterwegs, ins
Totenreich oder ins Paradies, seiner alten Liebe hinterher
oder wohin auch immer. Und möglicherweise ist gar der Weg
schon sein Ziel. Auch Arthur Miller wird Gedanken wie diese
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gehabt  haben,  als  er  seinen  dramatischen  Welterfolg  so
abgehoben betitelte.

Seit das Stück wenige Jahre nach dem Zweiten Weltkrieg in New
York uraufgeführt wurde, mußte es in der Folgezeit, da fraglos
auch  ein  Spiegelbild  aktueller  gesellschaftlicher
Verhältnisse,  wieder  und  wieder  die  Vorlage  für  wohlfeile
Reflexionen  und  Ausdeutungen  amerikanisch-kapitalistischer
Verhältnisse  abgeben.  Nicht  nur  Pennäler  wissen  davon  ihr
Klagelied zu singen. Und es stellt sich die Frage, ob man
dieses ausgequetschte, fast zu Tode interpretierte Stück heute
überhaupt noch guten Gewissens auf die Theaterbühne stellen
kann. Sagen wir’s ruhig vorneweg: Doch, man kann, wie jetzt im
Dortmunder Schauspiel zu sehen ist.

Vertreter Willy Loman, wir erinnern uns, ist mit seinen 63
Jahren ausgebrannt und erfolglos. Die Söhne Biff und Happy
sind,  wenngleich  anscheinend  begabt,  nichts  Ordentliches
geworden,  der  Lebensabend  im  abgestotterten  Häuschen  ist
unsicher. Größenphantasien, die Handelsvertetern offenbar in
besonderem Maße eigen sind, weichen zunehmend der bedrückenden
Erkenntnis  des  eigenen  Versagens  im  Job  und  als  Vater.
Letztlich  sieht  Loman  keinen  anderen  Ausweg  mehr  als  den
lebensversicherten Suizid.

Familienaufstellung  (von
links): Linda Loman (Carolin
Wirth), Willy Loman (Andreas
Beck) und Biff Loman (Peer
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Oscar  Musinowski).  (Foto:
Birgit  Hupfeld/Theater
Dortmund)

Viele Inszenierungen haben den Handelsvertreter als kleines,
schwaches  Männchen  besetzt,  dem  die  Last  der  Welt  rein
körperlich schon zu viel ist – Dustin Hoffman beispielsweise
in  Schlöndorffs  Kinoinszenierung,  ältere  Fernsehzuschauer
werden sich an Heinz Rühmann in dieser „Paraderolle“ erinnern.

In der Dortmunder Inszenierung von Liesbeth Coltof hingegen
ist  Andreas  Beck  der  abgehalfterte  Handelsvertreter,  ein
großer, schwerer Mann, ein Bühnenberserker, einer, der kämpft.
Einer, der der Welt jederzeit zeigen könnte, wo der Hammer
hängt, unfähig, unwillig zur Selbstkritik. Viele Jahre ging es
gut  so,  hat  der  Mann  seine  persönlichen  Defizite  mit
Professionalität  und  Power  weggedrängt,  hat  seinen  Söhnen
gesagt, was gut für sie ist.

Natürlich hat er es gut gemeint mit ihnen, besonders mit Biff
(Peer  Oscar  Musinowski).  Nur  geholfen  hat  das  dem  Jungen
nicht, weder ist er ein erfolgreicher Fußballer geworden, noch
hat er die entscheidende Mathe-Prüfung gepackt. Auch mit Mitte
30 hängt er noch zu Hause ab, findet keinen Job, der ihn
interessiert, liegt dem Vater auf der Tasche.

Und wie Andreas Beck in dieser Dortmunder Inszenierung nun
pendelt,  switcht,  oszilliert  zwischen  illusionsloser
Wahrnehmung der grauen Wirklichkeit und grandiosen Phantasien,
wie  ein  Häufchen  Elend  sich  in  kurzer  Zeit  zum  Kraftkerl
wandelt  und  gleich  darauf  in  furchterregende  Dissoziation
treibt, wie er voll Liebe und Opferbereitschaft für seine
Familie ist, ohne doch selber die Liebe annehmen zu können,
die vor allem seine Frau Lina (Carolin Wirth) ihm schenken
möchte – das ist grandios herausgespielt.



Willy  und  Linda  (Andreas
Beck  und  Carolin  Wirth)
(Foto:  Birgit
Hupfeld/Theater  Dortmund)

Regisseurin Coltof rückt die Beziehung zwischen Vater und Biff
in  den  Vordergrund,  macht  sie  gleichsam  exemplarisch  und
demonstriert an ihr die kommunikativen, empathischen Defizite
von Titelfigur und Familie. Dies weist als Interpretation doch
erheblich über die schnell geäußerte „Kapitalismuskritik“ des
Stoffs hinaus und reizt zu weiterer Befassung. So könnte man
beispielsweise  fragen,  ob  den  Lomans  therapeutische  Hilfe
guttäte,  um  in  den  Verhältnissen,  wie  sie  eben  sind,  zu
überleben.

Was ja nicht heißen muß, das die Verhältnisse gut wären. Guus
van  Geffen  (Bühne)  hat  alles  mit  zum  Teil  verpackten
Haushaltsgeräten  vollgestellt,  Kühlschränke,  Waschmaschinen,
Handelsware  des  Handlungsreisen,  wie  man  vermuten  könnte.
Fraglos ist dies eins der ungemütlichsten Bühnenbilder seit
langem. „Weiße Ware“ (so nennt die Branche Küchengeräte gern)
ist  wirklich  Trost-los  –  besonders  dann,  wenn  sie  zum
(Erwerbs-)  Lebensinhalt  geworden  ist.

Den übergewichtigen Handlungsreisenden Willy Loman hat Carly
Everaert (Kostüme) in einen etwas engen grauen Straßenanzug
gesteckt, ansonsten bewegt man sich auf der Bühne vorwiegend
in gewöhnlicher Alltagskleidung. Sebastian Graf gibt den etwas
undurchsichtigen zweiten Sohn Happy, ist zudem noch Ekel-Chef
Howard und Onkel Ben aus der Nachbarschaft. Auch der immer so
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fragil wirkende Uwe Rohbeck gibt den (älteren) Onkel Ben, ist
Charley und Stanley. Die Inszenierung kommt mit fünf trefflich
besetzten Darstellern aus.

Vor dem „Tod eines Handlungsreisenden“ inszenierte Liesbeth
Coltof in Dortmund erfolgreich schon Edward Albees „Wer hat
Angst  vor  Virginia  Woolf?“  und  „Verbrennungen“  von  Wajdi
Mouawad, und jedes Mal war in ihrer Arbeit viel Respekt für
Autoren und Stücke erkennbar, ohne deshalb in den Ruch der
Altbackenheit zu kommen. Man kann Theater auch anders spielen,
als  sie  es  tut.  Viele  Regisseure  reklamieren  mehr
gestalterischen Raum für sich selbst, und entscheidend ist,
was hinten rauskommt. Auch in Dortmund. Doch wird gerade hier
das Nebeneinander unterschiedlicher Auffassungen gepflegt, was
die  Arbeit  des  Schauspielhauses  in  seiner  Gänze  besonders
interessant macht.

Für den „Handlungsreisenden“ gab es herzlichen Applaus.

Die nächsten Termine: 8., 23. November, 3., 19., 26., 28.
Dezember

Infos: www.theaterdo.de

 

Reales Drama: „Die Kinder von
Opel“  am  Schauspielhaus
Bochum
geschrieben von Katrin Pinetzki | 19. Juni 2024
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Ende des Jahres schließt das Opel-Werk
in  Bochum  für  immer.  Der
Automobilhersteller  kam  Anfang  der
1960er  Jahre  und  läutete  den
Strukturwandel ein: Die ersten Zechen
in  Bochum  hatten  damals  längst  dicht
gemacht, Opel war der Hoffnungsträger.
Sein Ende hinterlässt ein Trauma.

Das  Schauspiel  Bochum,  traditionell  stark  verwurzelt  im
Alltagsleben der Stadt, leistet schon seit einem Jahr kreative
Traumatherapie mit seinem „Detroit-Projekt“. Einen Abschluss-
Beitrag lieferte nun die Künstlergruppe „kainkollektiv“: Im
Theater  unter  Tage,  der  kleinsten  Spielstätte  des
Schauspielhauses, hatte „Die Kinder von Opel“ Premiere.

„kainkollektiv“, das sind Mirjam Schmuck und Fabian Lettow.
Konzept, Regie und Text stammen von ihnen, und sie benötigen
für ihren Abend keinen einzigen professionellen Schauspieler.
Mit Mitteln des Theaters, der Performance, der Recherche holen
sie das reale Drama auf die Bühne – und lassen keine „Typen“
zu Wort kommen – sondern echte Menschen. Den Großteil des 75-
minütigen Abends verbringen die Zuschauer damit, sich die acht
Stationen der Bühne zu erlaufen, in denen diese „Kinder von
Opel“ ihre Geschichten erzählen.

Da ist die 12-Jährige, deren Opa Opelaner war. Sie sagt, dass
sie  sich  einen  Park  auf  der  freiwerdenden  Industriefläche
wünscht, und dass sie den Anblick der schmutzigen Arbeiter
beim Essen im Schnellrestaurant manchmal auch etwas ekelig
fand.

Da ist der gelernte Zerspanungsmechaniker, der noch immer bei
Opel am Band arbeitet. Im Live-Interview erzählt er, was in
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seinem Zwei-Minuten-Takt alles zu tun ist, berichtet von der
Isolierung im Kotflügel, von Leitungen und Schläuchen, die im
Motorraum  verbunden  werden  müssen,  von  der  Gasleitung  im
hinteren Radkasten rechts. Er braucht länger als zwei Minuten,
um seine Arbeit zu beschreiben.

Da ist die Osteopathin, die die körperlichen und emotionalen
Blockaden der Opelaner behandelt, und der Mann, der in Herne
mit Leidenschaft ein Opel-Museum führt.

Eingebunden  sind  ihre  Geschichten  in  eine  aus  dem  Off
gesprochene  Erzählung,  die  Illustratorin  Julia  Zejn  mit
animierten,  an  die  Wand  projizierten  Zeichnungen  lebendig
werden lässt: Kurz vor Ende der letzten Schicht ist das Opel-
Werk einfach aus „Botown“ verschwunden. „Es war unser Werk,
also haben wir es eingepackt und mitgenommen“, heißt es am
Ende – „unsere eigene Transfergesellschaft“. Wieder aufgebaut
wurde es bei General Motors im Zentrum von „Motown“ (Detroit),
also „dort, wo es herkommt“.

Dass diese Verbindung einzelner Erzählungen kein ganz rundes
Bild ergeben – geschenkt. Der Abend leistet einiges, bietet
unbekannte  Perspektiven  auf  ein  zuende  gehendes  Stück
Industriegeschichte, holt einmal mehr die Stadt ins Theater
und bringt das Theater in die Stadt. Er bespielt eine künftige
Leerstelle, und er holt ein Thema ganz nah heran, das für
einen Gutteil des Theaterpublikums sonst ziemlich weit weg
ist.

Die nächsten Termine stehen hier.



Klug und beschwingt: „Frauen
am  Rande  des
Nervenzusammenbruchs“  in
Bochum
geschrieben von Rolf Pfeiffer | 19. Juni 2024

Hier droht ein Nervenzusammenbruch. Szene mit (v.l.)
Sabine Osthoff (Candela), Anna Döing (Marisa), Bettina
Engelhardt  (Pepa)  und  Matthias  Eberle  (Carlos).  Im
Hintergrund  Katharina  Linder  (Lucia).  (Foto:  Diana
Küster/Schauspielhaus Bochum)

Der langjährige Lebenspartner hat sich per Anrufbeantworter
verabschiedet und das gemeinsame Apartment verlassen. Außerdem
stellt sich heraus, dass er vorher verheiratet war und Vater
ist. Und die Neue ist die Anwältin seiner Ex und nach eigenem
Bekunden Feministin. Hemmungslos nutzt Iván, dieser Lump, die
Frauen aus, mit ein paar belanglosen Worten – „Blablabla“ –
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bricht er scheinbar Mal für Mal mühelos ihren Willen.

Das wäre in Kürze die Grundkonstellation des Stücks, einer
Beziehungskomödie ganz offenbar mit Neigungen zum politisch
Unkorrekten und zu gewissen Schlüpfrigkeiten. Oder doch eher
eine Tragödie? Gegeben wird im Bochumer Schauspielhaus das
Musical  „Frauen  am  Rande  des  Nervenbruchs“  nach  dem
gleichnamigen Film von Pedro Almodóvar aus dem Jahr 1987.

Wie  dem  spanischen  Filmemacher,  so  ist  auch  Regisseurin
Barbara  Hauck  vor  kräftigen  Klischees  nicht  bange.  Den
Hauptpersonen begegnen wir deshalb gleich zu Beginn natürlich
beim  Friseur,  wo  sie  unter  Trockenhauben  sitzend  bunte
Magazine lesen und geziert Espresso trinken. Lucía (Katharina
Linder),  Candela  (Sabine  Osthoff)  und  Marisa  (Anna  Döing)
entsprechen  den  gängigen  Weibchen-Mustern  voll  und  ganz,
wackeln beim Gehen heftig mit dem Hintern und tratschen alles
in Grund und Boden.

Pepa (Bettina Engelhardt), die aktuell Verlassene, lernen wir
ein wenig später kennen, wenn sie das gemeinsame Apartment
(weiter  hinten,  weiter  oben  auf  der  Bühne)  verlassen
vorfindet. Und an wieder anderer Stelle sehen wir bald schon
das  junges  Paar  Marisa  und  Carlos  (Matthias  Eberle),  das
endlich  eine  eigene  Wohnung  haben  will  und  deshalb  seine
„klammernde“  Mutter  (Lucía)  samt  gemeinsamer  Wohnstätte
loswerden muss.

Stefan  Hartmann  (Ambite),
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Katharina  Linder  (Lucia),
Bettina  Engelhardt  (Pepa),
Lou Zöllkau (Ana Cristina),
Nicola  Mastroberardino
(Taxifahrer).  (Foto:  Diana
Küster/Schauspielhaus
Bochum)

Die  häufigen  Wechsel  der  Handlungsstränge  und  Spielorte
bewältigt  diese  Inszenierung  mit  einem  Bühnenbild  aus
Plattformen, die sich nach Bedarf heben und senken und auf
denen die Szenen spielen. Treppen verbinden sie (Bühne: Mara
Henni Klimek).

Auch die Musiker sitzen auf einer Plattform und verschwinden
deshalb  ab  und  zu  im  Untergrund.  Requisiten  schweben  bei
Bedarf vom Schnürboden herab, Telefonhörer vor allem, zudem
Verkehrsschilder  und  Ampeln,  wenn  als  Spielort  die  Stadt
Madrid gemeint ist. Dann kommt auch einige Male der launige
Taxifahrer  (Nicola  Mastroberardino)  ins  Spiel,  ein  großer
Kundinnenversteher mit gut sortiertem Notfallsortiment.

Das  Auf  und  Ab  der  Ebenen  strukturiert  die  aufgekratzte
Handlung sinnvoll, ohne deshalb dem Tempo zu schaden. Einige
Male  ergeben  sich  dabei  zudem  so  erstaunliche
Perspektivwechsel,  dass  man  vermeint,  dreidimensionalen
Kamerafahrten beizuwohnen.

Kinofilme auf die Theaterbühne zu bringen, ist in den letzten
Jahren Mode geworden, die Qualität der Resultate schwankt.
Diese „Frauen am Rande des Nervenbruchs“ allerdings wurden
nicht in Bochum adaptiert, sondern stammen von den Amerikanern
Jeffrey Lane (Buch) und David Yazbek (Musik und Liedtexte).
Sie  machten  aus  Almodóvars  Film  ein  veritables  Broadway-
Musical, das 2010 in New York seine Uraufführung erlebte.
Deutschsprachige  Erstaufführung  war  2012  in  Graz.  Aber
natürlich  verleugnet  dieses  Bühnenstück  seine  filmische
Vorlage keineswegs, und in Bochum pointiert es sie sogar.



Veronika  Nickl  (Paulina),
Michael  Schütz  (Ivan).
(Foto:  Diana
Küster/Schauspielhaus
Bochum)

Der  weltweite  Erfolg  von  Amodóvars  wahrscheinlich
bedeutendstem Film liegt gewiss weniger im Gang der Handlung
als in einer ungewöhnlichen Empathie und im Perspektivwechsel.
Almodóvar hält zu den Frauen, zu allen, die hier vorkommen, er
spielt  sie  nicht  dramaturgisch  gegeneinander  aus.  Und  er
zeigt, dass sie nicht wehrlos sind.

Wahrscheinlich stimmt es ja, dass das treulose und zynische
Gebaren  Iváns  (Michael  Schütz)  sie  eher  an  den  Rand  des
Nervenzusammenbruchs als zum Griff nach dem Revolver treibt.
Doch  einerseits,  das  demonstriert  die  in  die  Handlung
eingebaute  Terroristenfahndung  mit  schusswaffenfuchtelnden
Fahnderdeppen,  wären  Pistolen  wohl  auch  keine  Lösung.
Andererseits  entwickeln  die  von  Iván  betrogenen  Frauen
schließlich doch ein gewisses gemeinsames Selbstverständnis,
aus dem Stärke erwächst, ein zartes Pflänzlein, für das das
Wort Solidarität noch zu stark wäre. Aber immerhin.

Die Gesangsdarbietungen vermögen nur begrenzt zu überzeugen.
Trotz  Mikroports  bleibt  viel  Text  unverständlich,  und
angesiedelt  irgendwo  zwischen  60er-Jahre-Kino  und  Webber-
Musical  strotzen  die  Melodien  nicht  unbedingt  vor
Originalität.  Immerhin  jedoch  singen  Bochumer
Theaterschauspieler  besser  als  viele  Kollegen  anderer
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Revierbühnen.

Musiziert indes wird exzellent von einer (offenbar namenlosen)
siebenköpfigen Kombo unter der Leitung von Tobias Cosler. Sie
bringt eindrucksvoll auch die Ouvertüren vor und nach der
Pause zu Gehör, die mit ihren manchmal schrillen Tönen auf
moderat  swingender  Unterlage  an  das  Weillsche  Intro  zur
Dreigroschenoper denken lassen, die – ein Zufall? – sich dem
Motiv  der  sexuellen  Hörigkeit  kaum  weniger  hingebungsvoll
widmete als nun das Bochumer Almodóvar-Musical.

Anders als zum Beispiel Dortmund wählt Bochum zum Spielzeit-
Auftakt die sichere Seite und verzichtet auf inszenatorische
Experimente. Das ist nicht verwerflich. Diese „Frauen am Rande
des  Nervenzusammenbruchs“  kommen  erfrischend  leicht  daher,
sind unterhaltsam, ohne seicht zu werden. Die gleichermaßen
kluge wie beschwingte Einrichtung des Stoffs blendet tragische
Valeurs keineswegs aus, ohne jedoch dem Publikum die Freude am
Theaterbesuch  zu  nehmen.  Wenn  Pedro  Almodóvar  im  Parkett
gesessen hätte, wäre er wohl zufrieden gewesen.

Nächste Termine: 1. und 19. Oktober, 21. und 22. November 2014

http://www.schauspielhausbochum.de/spielplan/frauen-am-rande-d
es-nervenzusammenbruchs/

„Zeitgenössische
Programmierung“:  Rückblick
auf  die  Triennale-Ära  von
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Heiner Goebbels
geschrieben von Rolf Pfeiffer | 19. Juni 2024

Die Triennale geht zu Ende,
in  die  Bochumer
Jahrhunderthalle  kehrt  Ruhe
ein Bis 2015 Johan Siemons
kommt  (Foto:
Ruhrtriennale/Jahrhunderthal
le Bochum)

Es ist – das Ende. Der Platz vor der Jahrhunderthalle wirkt
verlassen, hinten bei den Kühlbecken werden letzte Kulissen
von „Neither“ in Container verladen. Man kann das Rund des
Dampflokkessels erkennen, das in Wirklichkeit eben doch bloß
schwarz angestrichenes Sperrholz war. Die Ruhrtriennale 2014
geht zu Ende.

Am Sonntag (28. September) ist in Bochum Schluß mit dem Royal
Concertgebouw Orkest. Auch endet, was noch wichtiger ist, die
Drei-Jahre-Intendanz von Heiner Goebbels. Er wird sich wieder
seiner  Professur  für  angewandte  Theaterwissenschaften  in
Gießen  widmen  und  komponieren.  Johan  Siemons  ist,  wie
berichtet,  sein  Nachfolger.  Und  deshalb  war  die  Abschluß-
Pressekonferenz am Mittwoch nicht nur eine Spielzeit-Bilanz,
sondern eine der Ära Goebbels, die von 2012 bis 2014 währte.

Drei Jahre Heiner Goebbels. Als sein Vorgänger Willy Decker
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das Zepter übergab, viele werden sich noch erinnern, fragte
man Goebbels natürlich nach einem Konzept. Decker hatte da ja
wuchtig  vorgelegt  und  in  seinen  drei  Jahren  drei
Weltreligionen zu den Zentralthemen gemacht, Judentum, Islam
und Buddhismus. Goebbels jedoch schien kein Thema zu haben und
wurde am konkretesten stets mit dem, was er nicht vorhatte:
Keine religiös-philosophisch grundierten Rekonstruktionen des
Welt- und Kunstgeschehens, keine systematischen Begrenzungen
der  Kunstformen,  keine  Imperative.  Stattdessen:  Kunst  am
äußersten Rand, Kunst, von der nicht alle glaubten, daß sie
noch  rezipierbar  sei.  Das  gar  nicht  so  erwartungsfrohe
Publikum  drückte  sich  bisweilen  auch  bösartiger  aus:
Minderheitenprogramm, esoterischer Firlefanz, viel heiße Luft
in sündhaft teuren Produktionen.

Die  Intendanz  von  Heiner
Goebbels ist zu Ende (Foto:
Ruhrtriennale)

Heute muß man sagen: Goebbels hat tolle Programme gemacht.
Unvergeßlich  bleibt  in  seinem  ersten  Jahr  John  Cages
„Europera“, ein Theaterguckkasten mit Schiebekulissen, wie man
ihn sich in früheren Zeiten vor die Augen hielt, um die Tiefe
eines Raumes im Modell zu erfahren, eine frühe 3D-Animation.
In  Bochum  hatte  der  Guckkasten  Hallendimension  bekommen,
hunderte  Helfer  schoben  und  zogen  die  scherenschnitthaften
Elemente  auf  den  verschiedenen  Tiefenebenen  ins  Bild  und
wieder hinaus, und dem Publikum gab man noch die Botschaft mit
auf  den  Weg,  daß  dies  keineswegs  eine  Opernadaption
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darstellte.  Es  sei  sinnlos,  eine  bekannte  Handlung
wiedererkennen  zu  wollen,  hier  erfahre  das  europäische
Opernwesen zu den sparsamen Klängen von John Cage in Gänze
seine Zerlegung.

Provokation? Ja, auch. Doch der Abend war grandios. Es war
grandios, eine radikale Idee so hemmungslos materialisiert auf
der Bühne zu sehen.

Keine  Bange,  jetzt  werden  nicht  alle  Produktionen
durchgehechelt, die der Erwähnung würdig wären. Erinnert sei
auf jeden Fall aber doch an die hoch emotionale, tief zu
Herzen gehende Einrichtung von Helmut Lachenmanns „Das Mädchen
mit den Schwefelhölzern“ im Jahr darauf. Robert Wilson führte
Regie und spielte selbst mit. Partnerin und „Mädchen“ war
Angela  Winkler,  das  ganze  fand  vor  eigens  gezimmerten
Zuschauerrängen  statt,  die  eine  Art  vierseitigen  Trichter
bildeten und an deren oberem Rand sich rundherum die Musiker
positioniert hatten. Dolby surround war nichts dagegen. Aber
war das alles nötig für dieses kleine Zweipersonenstück?

Und  was  für  ein  wunderbarer  Wahnsinn  war  Harry  Partchs
Glasschlaginstrumentenladen,  in  dem  uns  sein  (tschuldigung)
Kitschstück „Delusion of the Fury“ mit ziemlich voraussehbarem
Soundtrack  vorgespielt  wurde!  Zweimal  teuer,  zweimal  ganz
großes Theater.

Kommen  wir  zum  Jahr  2014.  Die  beste  Inszenierung  der
Jahrhunderthalle, also des Gebäudes selbst, war bisher wohl
2006, in der Ära Flimm, Bernd Alois Zimmermanns „Soldaten“ in
der Regie von David Pountney. Hier war die Bühne (je nach
Blickwinkel) wenige Meter tief und einige hundert Meter lang
oder umgekehrt, und das Publikum fuhr auf schienengebundenen
Zuschauerrängen an dieser Bühne hin und her, immer dorthin, wo
gerade etwas los war. Hier wurde das Stilmittel Kamerafahrt
für  die  Bühne  auf  atemberaubende  Art  zur  „Publikumsfahrt“
adaptiert. Und man „er-fuhr“ die riesige Halle.



Furchterregend,
jetzt im Container:
die Lokomotive aus
„Neither“.  (Foto:
Ruhrtriennale)

Wie gesagt: Überzeugender hat bisher keine Inszenierung die
Riesendimensionen der Jahrhunderthalle zelebriert als nämliche
„Solaten“.  In  dieser  Triennale-Spielzeit  jedoch  ist  ihnen
Konkurrenz  erwachsen.  „Neither“  mit  der  Musik  von  Morton
Feldman und dem extrem sparsamen Text von Samuel Beckett kann
mit  Fug  für  sich  beanspruchen,  es  mindestens  ebenso  gut
gemacht zu haben. Hier durchleuchten starke Scheinwerfer an
einem Autokran das glasdurchwirkte nächtlich-schwarze Dach der
Jahrhunderthalle  und  machen  so  deren  schiere  Größe  ebenso
sichtbar  wie  ihre  Architektur,  die  zwischen  industrieller
Zweckmäßigkeit und schönem Gleichmaß Charakter zeigt. Da sich
die  Außenstrahler  am  Autokran  mitunter  auch  heftig  –
choreographisch – bewegen, haben sie einen großen Anteil am
Spielgeschehen.  Überhaupt  muß  man  „Neither“  eine  der
bedeutendsten Produktionen dieses Jahres nennen, allein schon
wegen  des  (wiederum)  erheblichen  materiellen  Aufwands
inklusive  fahrender  Dampflok  und  fahrbarer  Tribüne.

Nicht weniger grandios war der opulente Opener „De Materie“ in
der Rege des Intendanten, alles vom Feinsten, aus dem Vollen
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geschöpft, teuer und schön. Als Komponist schließlich brachte
Goebbels  sich  noch  mit  den  1994  uraufgeführten  „Surrogate
Cities“ in Erinnerung, in Duisburg naheliegenderweise mit der
„Ruhr“-Version.  Steven  Sloane  dirigierte  die  Bochumer
Symphoniker, die Sängerin Jocelyn B. Smith und vor allem der
„virtuose  Vokalist“  David  Moss  bleiben  in  dankbarer
Erinnerung. (Weniger die wuselige Chreographie von Mathilde
Monnier, die mit der Aufbietung von 140 Freiwilligen aus der
Region zwar unbedingt eine Fleißleistung ist, aber zu keinem
Zeitpunkt mit der Musik kraftschlüssig zusammenwuchs.)

Endlos könnte man aufzählen, doch was nützte es? Unbestreitbar
waren die Stücke, deren Auswahl Heiner Goebbels sehr nüchtern
„Zeitgenössische  Programmierung“  nennt,  die  wichtigsten
Produktionen  seiner  Intendanz.  Sie  erbrachten  einen
unerwarteten  Strauß  von  Kunsterlebnissen,  unvergeßlich  in
seiner  Einmaligkeit.  Und  in  einer  solchen  Qualität
wahrscheinlich  nicht  wiederholbar.  Glücklich,  wer
dabeigewesen.

Nachklapp

Bei  Bilanzpressekonferenzen  wird  in  der  Regel  eine
Erfolgsbilanz gezogen. Festivals und Spielzeiten sind immer
erfolgreich, wenn nicht größte Katastrophen dies verhinderten.
So war auch diesmal nur Gutes zu vernehmen, beginnend bei über
90-prozentiger Auslastung der Plätze und sich fortsetzend bei
formidablem Echo der Medien und der Fachwelt.

Deutlich wird aber auch wieder, daß Triennale-Kunst teuer ist.
14 Millionen betrug der Jahresetat, Goebbels konnte in seinen
drei Jahren mithin 42 Millionen ausgeben. Das ist viel Geld,
vor allem auch mit Blick auf das allgegenwärtige deprimierende
Geknappse  bei  anderen  Kultureinrichtungen.  Aber  Kunst  muß
nicht billig sein, und der Versuch, gute Kunst abseits der
ausgetretenen Pfade zu machen, kann noch teurer werden.

Warum also eine Triennale? Weil wir es uns – als Gesellschaft



– wert sind, könnte man vielleicht sagen. Und erst im zweiten
Satz  auf  die  positiven  wirtschaftlichen  Wirkungen  eines
Festivals wie der Ruhrtriennale für die Region hinweisen, auf
internationale Strahlkraft und Imageverbesserung.

www.ruhrtriennale.de

 

„Minority  Report“  in
Dortmund: Wie ein Blockbuster
auf die Bühne kommt
geschrieben von Nadine Albach | 19. Juni 2024

Björn  Gabriel  als  John
Anderton  (Foto:  Birgit
Hupfeld)

„Wo ist mein Minority Report?“ Diese Frage reicht aus, damit
Kinogänger  Tom  Cruise  vor  ihrem  geistigen  Auge  sehen,
verbissen  anrennend  gegen  ein  aus  den  Fugen  geratenes
Kontrollsystem, atemberaubend verfilmt von Steven Spielberg,
basierend auf einer Kurzgeschichte von Philip K. Dick. Das
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Schauspiel Dortmund aber findet: „Das wahre Kino der Zukunft
und das wahre Theater der Zukunft sind eins“ – und schon kann
auch  ein  Blockbuster  zu  einem  Bühnenexperiment  (mit  App!)
werden, wie Regisseur Klaus Gehre jetzt im Studio bewiesen
hat.

Eine Zeitreise ohne großes Budget? Geht! Man nehme einfach die
riesige Jahreszahl 2014, lasse die Schauspieler die Ziffern
tauschen – und schon ist man im Jahr 2041 gelandet und die
Phantasie wirft den Science-Fiction-Blick an. Womit auch schon
ziemlich genau beschrieben ist, wie Klaus Gehre – der übrigens
auch schon „Fluch der Karibik“ auf die Theaterbühne gebracht
hat – es schafft, einem millionenschweren Actionfilm die Stirn
zu  bieten:  mit  der  Gabe,  selbst  einfachste  Mittel  so
(bestenfalls) anarchistisch zu nutzen, dass sich eine neue
Erlebniswelt auftut.

Mörderisches Barbie-Drama

Eine  wilde  Flucht  per  Auto  etwa  –  in  Hollywood  teure
Bewährungsprobe  für  Special-Effects-Könner  –  braucht  hier
nicht mehr als einen Spielzeugwagen in einer Glasröhre, von
einer Taschenlampe beleuchtet und vielfach vergrößert auf die
Leinwand  projiziert.  Und  ein  mörderisches  Ehe-Drama  wird
kurzerhand mit harmlosen Barbie-Puppen inszeniert.

Atemlose Spannung

So  schafft  es  der  Regisseur  tatsächlich,  die  in  dem  Plot
angelegte, atemlose Spannung zu erzeugen – schließlich geht es
um ein echtes Science-Fiction-Drama: In dieser Zukunft nämlich
werden Mörder festgenommen, bevor sie überhaupt morden können
– dank des Frühwarnsystems „Precrime“. Das funktioniert mit
Hilfe eines fast gottähnlichen Wesens, dem Precoq Agatha, das
in einer Mischung aus Hellseherei und geschickter Auswertung
allumfassender Daten die Delikte voraussagt.

Polizist John Anderton (Björn Gabriel) nimmt die zukünftigen
Mörder fest, ohne einen Gedanken daran zu verschwenden, dass



sie eigentlich noch nichts verbrochen haben. Das ändert sich,
als Agatha erneut einen Mord voraussagt – und Anderton der
Täter sein soll. Auf seiner Flucht erlebt er nicht nur, wie
gnadenlos der Überwachungsstaat mit seinen gefallenen Bürgern
umgeht, sondern findet auch heraus, dass „Precrime“ längst
nicht so zweifelsfrei funktioniert wie angenommen.

Julia  Schubert  in  Minority
Report  (Foto:  Birgit
Hupfeld)

Die Schauspieler sind alles

Es  ist  dem  ungeheuren  Einsatz  der  Schauspieler  –  Björn
Gabriel, Julia Schubert, Merle Wasmuth und Ekkehard Freye – zu
verdanken, dass sich vor und in den Zuschauern tatsächlich so
etwas wie ein Live-Film abspielt. Denn sie sind alles auf
einmal, und das voller Energie: Puppenspieler, Lichtkünstler,
Kamerakinder,  Bühnenbauer,  Soundmeister  und  eben  auch
Schauspieler, natürlich in jeweils multiplen Rollen. Ihr Tun
ist perfekt wie ein Uhrwerk aufeinander abgestimmt und wird,
dank  des  Live-Schnitts  von  Mario  Simon,  auf  drei  große
Leinwände übertragen.

Über mangelnde Sinneseindrücke also kann sich hier wahrlich
keiner beschweren. Alles findet vor den Augen des Publikums
statt, die Illusion wird live erzeugt und zugleich gebrochen,
Bild ist Wahrheit und doch nicht. Regisseur Gehre geht sogar
so weit, den Zuschauer mit in das Geschehen eingreifen zu
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lassen – dank einer Abstimmungs-App! Das alles ist schrill und
frech und anders und an vielen Stellen inspirierend.

Das Gewürz fehlt

Nur eines kommt zu kurz – die Tiefe. Das Stück ist wie ein
exotisches Gericht, das vor bunten Zutaten nur so schillert–
und  dem  doch  das  entscheidende  Gewürz  fehlt.  Individuelle
Freiheit versus staatliche Überwachung, gläserner Mensch und
Big  Data,  freie  Wahl  oder  determiniertes  Sein…  das  Stück
streift die vielen Angebote der Geschichte maximal. Da hilft
es auch nicht viel, dass eine Figur einmal kurz mittendrin
darüber sinniert, wie es um behinderte Kinder bei den heutigen
Möglichkeiten prenataler Diagnostik steht. Gehre bietet keine
Neuinterpretation  des  Stoffs  auf  inhaltlicher  Ebene  –  er
erzählt den Film nur mit anderen, zugegeben sehr vergnüglichen
Mitteln nach.

Im Grunde also bietet er nichts anderes als ein Hollywoodfilm:
gute Unterhaltung.

http://www.theaterdo.de/detail/event/minority-report-oder-moer
der-der-zukunft/

Der arme IT-Experte und seine
gute Fee – „Jenny Jannowitz“
bei den Ruhrfestspielen
geschrieben von Rolf Pfeiffer | 19. Juni 2024
Wenn täglich das Murmeltier grüßt oder man gar eines Morgens
als Käfer aufwacht, ist das bedenklich; wenn man nicht mehr
weiß, ob die Wirklichkeit oder man selber mehr oder weniger
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„ver-rückt“ ist. Ganz so schlimm ist es Karlo Kollmar nicht
ergangen, er hat lediglich verschlafen. Doch all die Menschen
um  ihn  herum  sind  jetzt  so  anders.  Und  was  er  von  der
geheimnisvollen  Zauberin  Jenny  Jannowitz  halten  soll,  weiß
Kollmar gleich gar nicht.

Karlo  Kollmar  (Raphael
Traub) herzt auf der linken
Bildseite  seine  gute  Fee
Jenny  Jannowitz  (Bea
Brocks).  Foto:
Ruhrfestspiele

„Jenny Jannowitz“ war die letzte Premiere der diesjährigen
Ruhrfestspiele. Das Stück des Autors Michel Decar (Jahrgang
1987) gewann den Förderpreis des Kleistforums in Frankfurt an
der Oder und erlebte deshalb, einer noch nicht all zu alten
Recklinghäuser Festspieltradition folgend, als Produktion des
Staatstheaters Braunschweig seine Bühnenweihen in der Halle
König Ludwig 1/2 (Regie: Catja Baumann).

Es ist ein burleskes Spiel mit sechs munteren Akteuren, die
sämtlich große Beweglichkeit zeigen, wenn sie nicht gerade
Pause haben und in ihren weißen Regalkästen (Bühne und
Kostüme: Linda Johnke) hocken. Man identifiziert Chef, Mutter,
Freundin und Kollegen, und mit allen hat Kollmar Stress. Er
versteht nicht, was sie von ihm wollen, er kennt die
wechselnden Namen seiner Chefs nicht, seine Mutter kritisiert
ihn, seine Freundin macht mit ihm Schluss. Mehrfach wird
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Kollmar von seiner Firma versetzt, was er als Degradierung
empfindet, alle reisen sie (Globalisierung!) irgendwo in der
Weltgeschichte herum, können sich aber trotzdem auf der Bühne
unterhalten. Nur Jenny Jannowitz ist nicht Teil dieser
atemlosen Szenerie, sondern so etwas wie die erotische
Kollmar-Versteherin im Hintergrund, vielleicht gar nur ein
wiederkehrender Traum, der den armen Jungen stabilisiert.

Etwas unterschwellig suggeriert das Programmblatt, dass es in
diesem  Stück  um  „Beschleunigung“,  in  Sonderheit  der
Kommunikation,  gehen  soll.  Doch  ein  solcher  Anspruch  wird
dramatisch  nicht  eingelöst.  Was  wir  wirklich  zu  sehen
bekommen,  bleibt  dünn.  Entwicklung  innerhalb  der  Personen,
kathartische gar, lässt sich nicht ausmachen, sieht man einmal
vom schlussendlich durch Jenny Jannowitz getrösteten Kollmar
ab.

Es fällt auf, wie gänzlich frei von psychischen Ressourcen
Autor Decar seine Hauptfigur zeichnet. Karlo Kollmar ist die
personifizierte  Durchschnittlichkeit,  ein  Mann  ohne
Eigenschaften, ohne Persönlichkeit und Stehvermögen, der einer
Unterordnung unter gesellschaftliche Wertvorstellungen nichts
entgegenzustellen weiß, seien diese auch noch so verrückt. Die
Inszenierung bezieht da recht eindeutig Stellung, zeichnet ihn
als den Vernünftigen in einer wirren Welt. Doch gäbe der Stoff
es  auch  her,  differenzierter  zu  verfahren  und  die
Eindimensionalität der Menschen, gerade auch der Computer- und
IT- Experten, zu geißeln. Eine Entwicklungsgeschichte wäre das
dann zwar immer noch nicht, aber doch mehr als die lärmende
Zustandsbeschreibung, in der kaum Handlung auszumachen ist und
die Analytisches ängstlich außen vor lässt.

Als  dauererregter  Welt-Nichtversteher  ist  Raphael  Traub  –
weißes  Hemd,  hängende  Schultern  –  fraglos  die  richtige
Besetzung.  Bea  Brocks  gelingt  es  als  verständnisvoller
Zauberin Jenny Jannowitz, die Aura des Geheimnisvollen bis zum
Ende  zu  erhalten,  die  anderen  vier  Schauspieler  –  Tobias
Beyer, Andreas Bißmeier, Martina Struppek und Rika Weniger –



chargieren ungeniert und gekonnt und sogar mit einer gewissen
Glaubwürdigkeit. Denn im Kern sind die verarbeiteten Episoden
– von undurchschaubaren Firmenentscheidungen bis zur zweiten
Jugend  der  Mutter,  die  plötzlich  als  Sandra  angesprochen
werden will – ja dem Alltag entlehnt.

Übrigens  gibt  es  in  Berlin  eine  Jannowitzbrücke,  nebst
gleichnamiger S-Bahnstation. Aber die kommt im Stück nicht
vor, wirkte vielleicht jedoch als lautmalerische Inspiration
für den Titel.

Das Publikum applaudierte herzlich.

„Dalí vs. Picasso“ – Fernando
Arrabáls genialer Malerstreit
bei den Ruhrfestspielen
geschrieben von Rolf Pfeiffer | 19. Juni 2024
Ja,  so  kennt  man  sie:  Picasso  trägt  Shorts,  Dali  einen
Nadelstreifenanzug,  Beide  halten  sich  für  genial.  Auf  der
Bühne haben sie sich in zwei abgeranzte rote Sessel gelümmelt,
reden miteinander, ohne sich wirklich verstehen zu wollen und
erinnern ein ganz klein wenig an Becketts Landstreicher, die
auf Godot warten. Aber worauf warten Dali und Picasso?

Samuel  Finzi  (Mitte)  als
Picasso  (Bild:
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Ruhrfestspiele)

Nun, natürlich warten sie nicht in stiller Gottergebenheit.
Sie lauern auf Gelegenheiten, ihre Karrieren voranzutreiben.
Man  schreibt  das  Jahr  1937,  vor  wenigen  Tagen  haben  die
Deutschen Guernica bombardiert, Picasso winkt ein Großauftrag
für den spanischen Pavillon auf der Pariser Weltausstellung.
Eine Million Peseten in Gold für ein großes Gemälde! Guernica
wäre sicherlich das Thema – dummerweise hat Picasso aber nur
ein Großformat zum Lobpreis der Elektrizität im Angebot, in
dessen Mittelpunkt eine Glühbirne von der Decke hängt. Aber
mit ein paar Änderungen könnte man vielleicht…

Derweil  ringt  Dalí  um  das  Verständnis  des  Altvorderen
(tatsächlich  trennten  sie  23  Jahre)  für  seine  Kunst:  Das
Gemälde „Weiche Konstruktion mit gekochten Bohnen – Vorahnung
des  Bürgerkriegs“  aus  dem  Jahr  1936  sei  doch  ohne  jeden
Zweifel das Bild zum Thema. Doch Picasso spottet nur – über
gekochte Bohnen als politisches Signal ebenso wie über Dalis
Behauptung, er habe mit Wolkenformationen, die die iberische
Halbinsel darstellen, einen nationalen Bezug geschaffen. Hier
der faunische Sinnesmann und Sozialist, dort der zögerliche,
neurotische Salvador Dali, der überdies im Ruf steht, auch die
Nähe der Franco-Faschisten gesucht zu haben: Ein tragische
Künstlerkonstellation, aber auch eine merkwürdige Amour fou.

Das Stück, das Frank Hoffmann zunächst auf Französisch für das
Luxemburger Nationaltheater inszenierte und das nun bei den
Ruhrfestspielen seine (weitgehend) deutschsprachige Premiere
hatte, stammt aus der Feder des spanischen Schriftstellers
Fernando Arrabál. Als deutscher Zuschauer (vielleicht auch als
Luxemburger) muss man ein bisschen im Gedächtnis kramen, wie
das war mit den beiden spanischen Genies. Doch Arrabáls Thesen
sind durchaus von einer gewissen Aktualität: Picasso hat sich
demnach opportunistisch verhalten, Dalí hingegen mit seiner
„Vorahnung“ ein sehr ernst zu nehmendes Kunstwerk geschaffen,
das lediglich zu dechiffrieren den Zeitgenossen nicht leicht



fiel.

In  ihrer  weiteren  Entwicklung  ist  Arrabáls  Geschichte
fiktional.  Sie  lässt  eine  wunderbare  Künstlerfreundschaft
erblühen, auf deren Höhepunkt Dali Picasso bittet, ihn zu
kastrieren  –  wegen  seiner  doch  eher  weiblichen
Selbstwahrnehmung.  Picasso  hat  damit  zunächst  Probleme,
schreitet dann jedoch mutig zur Tat, und nach ein bisschen
Bühnendonner  gelangt  die  Geschichte  über  die  flott
durchschrittenen  dramatischen  Stationen  „Alptraum“  und
„Irrenanstalt“  zu  einer  etwas  ungelenk  nachgereichten
Rationalisierung  des  Bühnengeschehens.  Tja.

Frank  Hoffmann  inszeniert  „Dalí  vs.  Picasso“  sinnhaft  als
Kammerspiel, zu dessen stärksten Szenen fraglos die Dispute
der  Titelhelden  zählen.  Samuel  Finzi,  dieses  große
komödiantisch-tragische  Talent,  den  man  mit  seiner  weißen
Picasso-Halbglatze zunächst kaum wiedererkennt, dreht auf und
sorgt  für  heftige  Heiterkeit,  wenn  er  etwa  den  stets
affektiert wirkenden Dalí nachäfft; Dalí seinerseits wird von
einer Frau gespielt (Marie-Lou Sellem), die Dalís Augenfunkeln
zwar sehr schön nachmachen kann, gleichwohl aber durchgängig
zu feminin wirkt, als dass man ihr den exzentrischen Maler
abnähme – trotz Menjoubärtchen. Ihre/seine Muse Gala wiederum
spielt  mit  Luc  Feit  ein  Mann,  Jacqueline  Macaulay  gibt
Picassos Dora, und wie zielführend dieser nervöse Mix aus
Geschlechtern  und  Geschlechterrollen  ist,  steht  dahin.  Am
unterhaltsamsten  und  nachdrücklichsten  ist  auch  diese
Regiearbeit von Ruhrfestspiele-Intendant Frank Hoffmann dann,
wenn er die Schauspieler in konzentrierten Spielsituationen
ihr Können zeigen lässt und auf überflüssigen Bühnenzauber
verzichtet.

In einer Stunde 20 Minuten (ohne Pause) ist alles vorüber.
Viel Applaus für eine sympathische Darstellerriege ebenso wie
für die Inszenierung.



Grandioser  Zeitvertreib  –
„Warten  auf  Godot“  bei  den
Ruhrfestspielen
geschrieben von Rolf Pfeiffer | 19. Juni 2024
Die Bühne hat ein Loch. Mit mehreren Metern Durchmesser und
gelegen im Mittelpunkt der quadratischen Schrägebene ist es,
sieht  man  von  einem  in  den  Zuschauerraum  gerichteten
Scheinwerfer  ab,  das  einzige  Stück  Ausstattung  dieser
Inszenierung.  Selbst  das  Bäumchen  fehlt.  Doch  das  macht
nichts. Diese Inszenierung von Becketts „Warten auf Godot“ –
als Koproduktion der Ruhrfestspiele mit dem Deutschen Theater
Berlin hatte sie jetzt ihre umjubelte Premiere – gehört zum
Besten, was das Festival mit seinem doch recht durchwachsenen
Programm in diesem Jahr zu bieten hat. Leichte Kost ist sie
dennoch nicht.

Samuel  Finzi  (links)  und
Wolfram  Koch  sind  Wladimir
und Estragon in „Warten auf
Godot“,  das  von
Ruhrfestspielen  und
Deutschem  Theater  Berlin
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koproduziert  wurde.  Foto:
Declair, Ruhrfestspiele

Samuel Finzi und Wolfram Koch, zwei fernsehbekannte Gesichter,
sind Wladimir und Estragon, jüngere Männer, denen die Last der
Lebensjahre  und  der  körperlichen  Gebrechen  noch  nicht  so
zusetzt wie den Landstreichern früherer Inszenierungen. Eher
sind sie Kollegen, Kumpel, Clowns, „Buddies“. Aber nach wie
vor würde natürlich auch „altes Ehepaar“ passen. Ihre Haltung
zum  rätselhaften  Godot,  dessen  Kommen,  wie  man  weiß,
angekündigt  ist,  der  jedoch  nicht  kommt,  sich  aber
entschuldigen lässt und damit die Hoffnung auf ein späteres
Erscheinen nährt, wirkt wenig fatalistisch.

Godot  hat,  so  scheint  es,  für  sie  nicht  wirklich  etwas
Finales, sondern ist ein Tagesordnungspunkt, der abgearbeitet
werden muss. Kommt er, sind sie gerettet, kommt er nicht, sind
sie verloren. Und was kommt danach? Einfach wegzugehen ist
aber auch nicht möglich, denn dann könnte Godot böse werden
und sie bestrafen. Das muss man alles abwägen. Die Begegnung
mit  Pozzo  und  seinem  Knecht  Lucky  (Christian  Grashof  und
Andreas  Döhler,  zwei  weitere  großartige  Bühnenkünstler)
quittieren sie mit Erstaunen, ohne aber stark davon berührt zu
sein.

Diese Inszenierung des in Bulgarien geborenen Ivan Panteleev
führt auf ebenso tragische wie burleske Weise vor, dass am
vorgeblich absurden Theater Samuel Becketts kaum etwas absurd
ist. Vielmehr leuchtet sie, dem exzellenten, präsenten Spiel
der  beiden  Hauptdarsteller  sei  Dank,  vor  dem  Hintergrund
existentieller  Geworfenheit  die  Abgründe  und  Untiefen  des
Zwischenmenschlichen unnachgiebig aus, in dem ein Godot, so
lange  er  nicht  kommt,  erheblich  zur  Stabilisierung  der
Beziehung beiträgt. Samuel Finzi und Wolfram Koch führen eine
Paardynamik vor, die Agonie nicht zulässt. Deshalb ist es nur
konsequent, wenn sie beispielsweise spontan und aus Spaß eine
Runde „Luft-Sport“ ohne Bälle oder Schläger spielen – Tennis,



Golf, Fußball usw. – während sie auf Godot warten.

Die  beiden  Schauspieler  waren  übrigens  Bühnenlieblinge  des
2013  verstorbenen  Regisseurs  Dimiter  Gotscheff,  der  unter
anderem von 1995 bis 2000 als Hausregisseur in Bochum wirkte.
Ursprünglich beabsichtigte Gotscheff, selbst die Inszenierung
von „Warten auf Godot“ am Deutschen Theater zu übernehmen, was
wegen seiner Krebserkrankung aber nicht mehr zu realisieren
war. Deshalb übernahm sein Schüler Panteleev diese Aufgabe und
widmete die Produktion dem Verstorbenen.

Mit der schrägen Spielebene und dem Krater in Bühnenmitte ist
die Bühne (Mark Lammert) zwar schon rein topographisch ein Ort
für Sisyphusarbeiten, Abstürze und elementares Scheitern, doch
macht sie auch pompöse Auftritte möglich – so, wenn Wladimir
am Kraterrand eine pathetisch aufgeladene Volksrede über das
Wertvolle  im  Warten  auf  Godot  hält,  während  vor  ihm  der
erblindete  Pozzo  (Christian  Grashoff)  dem  Krater  nicht  zu
entkommen  weiß,  um  Erbarmen  fleht  und  auf  Hilfe  wartet.
Warten, hier wird es besonders deutlich herausinszeniert, ist
in diesem Stück ebenso Metapher vorgeblicher Sinnhaftigkeit
wie Synonym für Qualen. Möglicherweise, ist hier und da zu
lesen, inspirierte quälendes Warten auf Hilfe den Resistance-
Kämpfer Beckett, als er im Krieg an diesem Stück schrieb.

Mit ihren zwei Stunden 15 Minuten beteiligt diese Inszenierung
das Publikum durchaus am nervenzehrenden Nichtgeschehen, ohne
indes unsinnige Längen zu entwickeln. Auf eine Pause wird
verzichtet,  allerdings  kündet  eine  (mit  technischem  Geläut
untermalte) Bewegung des Eisernen Vorhangs in der Dunkelheit
von der großen Zäsur zwischen (längerem) ersten und zweitem
Teil. Gegen eine Pause hätte an der Stelle allerdings nichts
gesprochen,  das  Publikum  wäre  anschließend  bestimmt
zurückgekommen.  Schon  wegen  der  hervorragenden
Darstellerriege.

Nach  einem  beglückenden  „Endspiel“,  ebenfalls  mit  Wolfram
Koch,  bot  auch  dieser  Beckett  bei  den  Ruhrfestspielen



Schauspielertheater  auf  ganz  hohem  Niveau.  Leider  gibt  es
keine  weiteren  Termine.  Am  Samstag,  14.  Juni,  gehen  die
Ruhrfestspiele 2014 mit einem Konzert von „Jupiter Jones“ zu
Ende.

www.ruhrfestspiele.de

Kraftvolle  „Hamletmaschine“
in Dortmund
geschrieben von Katrin Pinetzki | 19. Juni 2024

Hamlet  (Sebastian  Graf)
salutiert vor Heiner Müllers
Text. Foto: Birgit Hupfeld

Schwarz gewandete Totengräber weisen dem Publikum den Weg zu
den Plätzen. „Willkommen in der Maschine“, raunt es bassig.

Im Vordergrund liegen schwarz gekleidete Menschen auf- und
übereinander, im Hintergrund steht ein Totengräber am golden
glitzernden DJ-Pult. Heiner Müller ist tot – aber was passiert
mit seinem Text, seinen Ideen? Sie bleiben, werden aber neu
gesampelt und mit neuen Unter- und Obertönen versehen – so die
musikalische  Umschreibung  der  Idee  hinter  der

https://www.revierpassagen.de/24920/kraftvolle-hamletmaschine-in-dortmund/20140519_1339
https://www.revierpassagen.de/24920/kraftvolle-hamletmaschine-in-dortmund/20140519_1339
http://www.revierpassagen.de/24920/kraftvolle-hamletmaschine-in-dortmund/20140519_1339/die-hamletmaschine


„Hamletmaschine“,  die  am  Sonntag  im  Studio  des  Dortmunder
Schauspiels Premiere hatte.

Man  kann  sich  Heiner  Müllers  Stück  aus  dem  Jahr  1977
vorstellen wie eine Collage aus Monolog-Fragmenten, gesprochen
von zwei Figuren, die ebenso Hamlet und Ophelia sind wie die
Schauspieler, die Hamlet und Ophelia spielen. Das neunseitige
Stück  ist  trotz  seiner  Kürze  eine  gigantische  Referenz-
Maschine, ein hoch verdichteter Text über Kapitalismus und
Sozialismus, Familie und Krieg, die kranke Gesellschaft und
die  Möglichkeiten  des  Theaters  in  ihr.  Regisseur  Uwe
Schmieder,  Ensemble-Mitglied  am  Dortmunder  Schauspiel,  mixt
diesen Text nun neu zusammen, ergänzt ihn um weitere Texte
Heiner Müllers und inszeniert diese Hamlet-Müller-Maschine mit
dem  und  für  den  50-köpfigen  Dortmunder  Sprechchor.  Das
Ergebnis ist Kraft, Rhythmus, pure Energie.

Der  Dortmunder  Sprechchor.
Foto: Birgit Hupfeld

Das Publikum wolle „immer nur verstehen, nie eine Erfahrung
machen“,  ärgert  sich  Regisseur  Schmieder  im  Programheft  –
eindeutig verstehen lässt sich Heiner Müllers Text allerdings
auch  nach  eingehender  Beschäftigung  kaum,  zumindest  nicht
endgültig. „Es gibt keine Lösung! Das ist die Lösung!“, ruft
der Sprechchor den Zuschauern minutenlang eindringlich zu.

Die  „Hamletmaschine“  ist  die  Wutrede  eines  Suchenden,  so
versteht sie Schmieder und so bringt er sie auf die Dortmunder
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Studiobühne. Die Regie setzt auf ein sinnliches Erlebnis, das
einen durchrüttelt und involviert. Zwischen Bühne und Publikum
gibt es keine klare Abgrenzung, kaum ein Entrinnen für die
Zuschauer  (Bühne:  Jennifer  Schulz,  Udo  Höderath,  Birgit
Rumpel). Der Musiker am DJ-Pult erzeugt live mit allerlei
Gerätschaften Klänge, elektronisch und mechanisch: Es wirkt,
als setze Ole Herbström mit seinen Obertönen und Vibrationen,
Einspielern und Klangeffekten die Maschine immer wieder neu in
Gang.

Ophelia (Merle Wasmuth) mit
Mitgliedern des Sprechchors.
Foto: Birgit Hupfeld

Dem Zuschauer bieten sich immer wieder Anknüpfungspunkte, in
den Text und seine Themen einzutauchen – sei es die Kritik am
Kapitalismus („Heil Coca Cola!“), seien es die Gedanken zu
Aufständen und Revolutionen, die Heiner Müller mit Blick auf
den ungarischen Volksaufstand 1956 schrieb und die Schmieder
assoziativ mit der Ukraine heute verknüpft.

Packend Merle Wasmuth als Ophelia: Wie eine soeben dem Fluss
entstiegene  Wasserleiche,  mit  noch  nassen  Haaren  und
verlaufener Wimperntusche, ist sie bald die über-empfindsame,
hysterische, vom Schmerz an der ewigen Wiederkehr des Bösen
gepeinigte  Welt-Mutter,  um  dann  mit  Hamlet-Darsteller
Sebastian Graf nonchalant über das Theater heute zu scherzen:
„Die Schauspieler haben ihre Gesichter an den Nagel in der
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Garderobe gehängt. In seinem Kasten verfault der Souffleur.
Die ausgestopften Pestleichen im Zuschauerraum bewegen keine
Hand.“

Der Sprechchor, den das Schauspiel als „17. Ensemblemitglied“
bezeichnet,  ist  in  der  Tat  genau  das:  ein  elementarer
Bestandteil  dieser  Inszenierung.  Die  pure  Präsenz  der  50
Mitglieder  macht  einen  Gutteil  dieses  kraftvollen
Theaterabends aus. Der Chor singt, schreit, weint und klagt,
die Mitglieder kriechen und kauern auf dem Boden, sie tanzen
im Stroboskop-Licht und marschieren im Rhythmus des Textes.
Vor allem aber sprechen sie wie aus einem Mund, sorgfältig und
exakt einstudiert – eine enorme Leistung mit enormer Wirkung.

Nächste Termine hier

(Der Text erschien zuerst im Westfälischen Anzeiger, Hamm)

Zwischen  Repertoire  und
Experiment – Theater Dortmund
stellt  Spielplan  2014/2015
vor
geschrieben von Rolf Pfeiffer | 19. Juni 2024
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Die  Theater-Reihe  „Das
goldene  Zeitalter“  –  hier
ein  Bild  aus  der  letzten
Produktion  –  wird
fortgesetzt: „100 neue Wege
dem Schicksal das Sorgerecht
zu  entziehen“  kommt  im
Januar  2015  heraus.  Foto:
Edi Szekely/Theater Dortmund

Spielzeit 2014/2015 – das Theater Dortmund mit den Abteilungen
Oper,  Ballett,  Philharmoniker,  Schauspiel  und  Kinder-  und
Jugendtheater hat seine Pläne vorgestellt. Ein einheitliches
Bild  ist  nicht  auszumachen,  zu  unterschiedlich  sind  die
Fachabteilungen und die Menschen, die sie prägen. Hier eine
erste  kleine  Übersicht,  ohne  jeden  Anspruch  auf
Vollständigkeit.

Den französischen Friseur Arthur hat es auf eine Insel fern ab
von aller Zivilisation verschlagen. Hier, die Welt ist ja
voller  verrückter  Zufälle,  lernt  er  die  hübsche
Häuptlingstochter Atala kennen, und alles könnte richtig schön
werden.  Leider  aber  kündigt  Häuptling  Biberhahn,  Herrscher
über  die  Nachbarinsel  Papatutu,  kurz  darauf  seinen
Staatsbesuch bei Atalas Vater Abendwind an, und das verlangt
nach einem Festmahl. Die Tragik nun liegt darin, daß man in
dieser Gegend der Welt dem Kannibalismus zugetan ist, und daß
der  französische  Friseur  nach  einhelliger  Meinung  ein
wunderbares Schmorgericht abgeben dürfte. Was ihm naturgemäß
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gar nicht schmeckt, um im Bild zu bleiben. Und wie er aus der
Nummer wieder herauskommt, erfährt man ab dem 24. Januar im
Dortmunder Schauspielhaus. Dann hat dort nämlich das Stück
„Häuptling Abendwind und Die Kassierer: Eine Punk-Operette“
Premiere.

Der  Stücktitel  verlangt  nach  Erklärungen.  Zunächst  „Die
Kassierer“: Sie gelten, sagt Schauspielchef Kay Voges, seit 30
Jahren als die kultigste Punk-Band aus dem Ruhrgebiet. In
Sonderheit sei die Revier-Lebensweisheit „Das schlimmste ist,
wenn das Bier alles ist“ ihr Leib- und Lebensmotto. Den Spruch
kann man ja etwas umrubeln auf „Das schlimmste ist, wenn das
Fleisch  alle  ist“,  womit  man  dann  sozusagen  schon  beim
Grundmotiv  des  hier  zur  Aufführung  gelangenden  Kannibalen-
Stoffes  wäre,  welcher  ursprünglich  ein  Opernlibretto  war,
geschrieben  von  Philippe  Gille  und  Léon  Battu  zur  Musik
Jacques Offenbachs. „Vent du soir ou l’horrible festin“ hieß
das Werk auf französisch, und Johann Nestroy machte daraus
eine  Burleske  mit  dem  (annähernd  exakt  übersetzten)  Titel
„Häuptling  Abendwind  oder  Das  gräuliche  Festmahl“.  Diese
Burleske nun, der Anlauf hat etwas gedauert, wird von Den
Kassierern  mit  Offenbachs  Klängen  zur  Punk-Operette
verwurstet. Es wird absehbar schräg und laut und lustig, zumal
Die Kassierer auch auf Musikfeldern wie Country oder Jazz zu
Hause sind.



Die  Oper  „Carmen“
wird  auch  in  der
neuen  Spielzeit
gegeben.  Foto:
Birgit
Hupfeld/Theater
Dortmund

Das Projekt habe sich auch deshalb geradezu angeboten, weil
Punk und Operette sich doch recht ähnlich seien, merkt Kay
Voges treuherzig an. Doch, doch! Der hohe Mitsingfaktor sei
durchaus vergleichbar. Jedenfalls ist diese Punk-Operette des
Schauspielhauses  in  der  Spielzeit  2014/2015  und  in  der
Abteilung  Originalität  unangefochtener  Spitzenreiter.  Regie
führt übrigens Andreas Beck, den man aus dem Ensemble und
bislang vor allem „vor der Kamera“ kennt. Daneben, wir bleiben
beim Schauspiel, wird ein bunte, anspruchsvolle Themenmischung
geboten.

Schauspiel

Kay Voges selbst inszeniert für den Spielzeitauftakt am 12.
September  einen  „Hamlet“,  bei  dem  ihn  Video-Artist  Daniel
Hengst  („Tannhäuser“)  und  Musikchef  Paul  Wallfisch
unterstützen werden. Jetzt, so Voges, fühle er sich alt genug
für diesen Shakespeare-Stoff. Und man wüßte jetzt schon gerne,
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wie er wohl den Hamlet-Monolog anlegen wird. Oder ob er ihn
einfach weglässt?

Der notorische Wenzel Storch, der durch seinen Film „Die Reise
ins Glück“ einer größeren Zahl von Menschen bekannt wurde,
führt Regie bei einer „Pilgerreise in die wunderbare Welt der
katholischen  Aufklärungs-  und  Anstandsliteratur“.  „Komm  in
meinen  Wigwam“  heißt  die  Produktion  mit  Premiere  am  17.
Oktober.  Jörg  Buttgereit  ist  wieder  da  und  verkündet  mit
breitem gesellschaftlichen Bezug, daß „Nosferatu lebt!“. „Ein
Mystery-Crime-Science-Fiction-Hospital-Theater-Web-Adventure
in sieben Teilen“ steht auf dem Programm, das sich Alexander
Kerlin, Anne-Kathrin Schulz und Kay Voges ausgedacht haben und
das  so  eine  Art  Krankenhausserie  ist.  „The  Madhouse  of
Ypsilantis“  heißt  es.  Fans  des  „Goldenen  Zeitalters“,  von
denen es etliche gibt, dürfen sich auf eine weitere Folge
freuen. Der neue Theaterabend mit unvorhersagbarem Verlauf hat
im Februar 2015 das Motto „100 neue Wege dem Schicksal das
Sorgerecht zu entziehen“. Das kann einen schon nachdenklich
machen.

In der nicht-experimentellen Abteilung, auch das soll nicht
unerwähnt bleiben, ist ebenfalls Leben: Arthur Millers „Tod
eines Handlungsreisenden“ (Premiere 18. Oktober) gelangt zur
Aufführung, ebenso eine Adaption von Ingmar Bermans „Szenen
einer Ehe“ (Premiere 28. November). Für die „Elektra“ am 7.
Februar  2015  werden  Sophokles,  Euripides  und  Hugo  von
Hoffmannsthal  als  Autoren  genannt,  doch  zuvörderst  plant
Regisseur Paolo Magelli eine Beschäftigung mit Deutschland und
Dortmund in den Zeiten nach den Weltkriegen. Paul Wallfisch
steuert  seine  musikalischen  Interpretationen  von  Richard
Strauß’ „Elektra“ bei.

Schließlich  ein  Hinweis  auf  „Identity“.  Mit  diesem
„Jugendclub-Projekt  der  Theaterpartisanen  16+“  will  das
(Erwachsenen-)  Schauspiel  auch  Schulklassen  besuchen  und
wildert damit scheinbar im Revier von Voges’ Kollegen Andreas
Gruhn, dessen Kinder- und Jugendtheater (KJT) ja eigentlich



zuständig für diese Altersklasse ist. Überhaupt fällt auf, daß
das  Schauspielhaus  –  beispielsweise  auch  mit  dem  „UNRUHR
Festival“ im Juni 2015 – jugendliches Publikum umwirbt. Doch
das ist vermutlich mit dem KJT abgesprochen.

Kinder- und Jugendtheater

Für die Theaterleute von der Sckellstraße bleibt genug zu tun,
und  auch  sie  überschreiten  Grenzen.  So  wendet  sich  Lutz
Hübners Klassiker „Frau Müller muß weg“ (Premiere 13.2.2015)
eher an Eltern und Erzieher als an Kinder. „Sneewitte“ von
Sophie Kassies und Jens Joneleit (Premiere 19. März 2015,
Regie Antje Siebers) entsteht in Zusammenarbeit mit der Jungen
Oper  Dortmund  und  will  Kinder  ab  sieben  Jahren  in
musikalisches Neuland führen. „Industriegebietskinder“ – ein
Arbeitstitel angeblich, den sie ruhig so lassen sollten –
vergleicht als Projekt dreier Theater die Lebenssituationen an
drei  mehr  oder  weniger  entindustrialisierten  Orten.  In
Dortmund hat sich das KJT in den (neuerdings noblen) Stadtteil
Hörde aufgemacht, das Berliner Theater Strahl blickt auf den
ehemaligen  DDR-Unterhaltungselektronik-Standort
Oberschönweide, das Neue Theater Halle auf die streckenweise
verwaiste Neustadt. Am Anfang des Projekts steht ein Camp in
Berlin, geplant sind weiterhin Recherche-, Entwicklungs- und
Produktionsphasen, und am 8. Mai 2015 soll das Ding zum ersten
Mal über die Bühne gehen.

Ach ja: Das Weihnachtsmärchen heißt in diesem Jahr „Peters
Reise zum Mond“. Andreas Gruhn hat Bassewitz’ langjähriges
Erfolgsstück „Peterchens Mondfahrt“ gründlich überarbeitet und
aktualisiert  und  zu  einem  „Weltraummärchen“  für  Kinder  ab
sechs Jahren gemacht. Erster Mondstart von Peter und Anna ist
am 13. November.

Oper

Sechs Premieren kündigt Opernchef Jens-Daniel Herzog an, was
formal  auch  zutreffend  sein  dürfte.  Aber  Richard  Strauss’



„Rosenkavalier“,  Mozarts  „Don  Giovanni“  oder  Verdis  „Ein
Maskenball“ halten sich landauf, landab, so hartnäckig in den
Repertoires,  daß  es  geradezu  unglaubwürdig  wirkt,  ihren
Wiedereinrichtungen das Etikett „neu“ aufzukleben. Das sagt
natürlich nichts über die Qualität der Dortmunder Produktionen
aus, um die es so schlecht nicht bestellt sein kann. „Ein
Maskenball“ zum Beispiel entsteht in Kooperation mit dem Royal
Opera House Covent Garden in London.

„Jesus Christ Superstar“ von Andrew Lloyd Webber steht am 19.
Oktober  erstmals  auf  dem  Programm  des  Opernhauses,  das
szenische Oratorium „Saul“ von Händel ist am 25. April 2015
die letzte Premiere der neuen Spielzeit. So weit, so gut.

Ein strahlendes Highlight hat die Oper aber doch im Programm:
Die Vaudeville-Operette „Roxy und ihr Wunderteam“ von Paul
Abraham, den die Theater seit einigen Jahren wiederentdecken.
Der Plot klingt so herrlich doof, daß er fast in einem Satz
erzählt  werden  kann:  Fußball-Nationalmannschaft  findet  kein
Quartier  und  wird  notgedrungen  im  Mädchenpensionat
untergebracht. Zum Finale treffen sich alle im Stadion.

Man darf gespannt sein, wie Regisseur Thomas Enzinger „Roxy
und ihr Wunderteam“ umsetzen wird. Auch wenn der Stoff es
nahezulegen scheint, muß die Inszenierung nicht zwangsläufig
ein burlesker Schenkelklopfer werden. Die Verfilmung aus dem
Jahr  1937,  entstanden  im  damals  noch  nicht  von  den
Nationalsozialisten regierten Österreich, wohin der jüdische
Komponist Paul Abraham geflohen war, macht aus dem Stoff einen
eleganten Tanzfilm, der an Fred Astaire, Ginger Rogers oder
Gene Kelly denken läßt. 15 Termine zwischen dem 29. November
2014 und dem 15. März 2015 hat das Opernhaus schon angesetzt.
Im  fußballverrückten  Dortmund  hat  man  guten  Grund,  auf
ausverkaufte  Häuser  zu  hoffen  (wenn  nicht  zeitgleich  ein
Pokalspiel läuft).



Streifen  statt  Farben:  Der
aktuelle  Ballett-Dreiteiler
heißt  „Drei  Farben:  Tanz“
(Bild).  In  der  nächsten
Spielzeit  ist  „Drei
Streifen:  Tanz“  zu  sehen…
Foto:  Bettina  Stöß/Theater
Dortmund

Ballett

Xin Peng Wang hat Motive aus Thomas Manns Roman „Zauberberg“
zu einem Ballett verarbeitet, dessen musikalische Leitung bei
Motonori Kobayashi liegt (Premiere 8. November 2014). Zweite
Premiere der kommenden Spielzeit ist wieder einmal ein
Dreiteiler, der diesmal „Drei Streifen: Tanz“ heißt. Das
Drittel mit dem Titel „Closer“ choreographiert Benjamin
Millepied zur Musik von Philip Glass, jenes mit dem Titel „The
Piano“ – eine Uraufführung – Jiri Bubenicek. Und die
Uraufführung von Dennis Volpi hat noch gar keinen Titel.
„Schwanensee“ wird wieder zu sehen sein, ebenso „Der Traum der
roten Kammer“ in der Hongkonger Fassung von 2013. Außerdem
gibt es etliche „kleinere“ Ballett-Aktionen: „Internationale
Ballettgala XX & XXI“, Sommerakademie, NRW Juniorballett und
so fort.

Konzerte

Bleibt, von der Musik zu künden, der konzertanten zumal. Die
üppigen Spielpläne liegen detailliert vor, man findet sie im

http://www.revierpassagen.de/24639/zwischen-repertoire-und-experiment-theater-dortmund-stellt-spielplan-20142015-vor/20140508_1045/do_hp1douglaslee121


soeben erschienenen Spielzeitprogramm und auf
dem Internetauftritt des Theaters Dortmund. Der Eindruck hier:
Viel solide Arbeit im klassischen Repertoire, wenig Starkino.
Zwei prominente Namen fallen ins Auge, zum einen der der
Sopranistin Edita Gruberova, die den mit 25.000 Euro dotierten
Preis der Kulturstiftung Dortmund erhält und ihn sich am 5.
Dezember im Konzerthaus abholen wird, zum andern der Sebastian
Kochs, fernsehbekannter Schauspieler („Speer“), der,
finanziert mit etwas Sponsorengeld, beim 5. Philharmonischen
Konzert am 13. und 14. Januar in Beethovens Bühnenmusik zu
Goethes „Egmont“ den Sprecher gibt.

Bei den Philharmonikern ist man übrigens auf die Idee
gekommen, die Wörter, die die Titel der Reihen und
Veranstaltungen bezeichnen, silbenweise zu zerhacken und dann
mit so genannten Underlines zu verbinden. Deshalb heißt die
philharmonische Reihe in diesem Jahr „helden_innen_leben“ und
die Veranstaltung mit Herrn Koch im Januar „spiel_zeiten“.
(Davor, nur als Fußnote, gibt es „gefühls_welten“, danach
„helden_mut“.) Darf man in Blogs ungestraft das Wort
Schwachsinn verwenden?

Fünf Konzerte der philharmonischen Reihe werden von
Generalmusikdirektor Gabriel Feltz dirigiert, fünf von Gästen,
unter denen sich in dieser Spielzeit doch tatsächlich auch
eine Frau befindet: Das 9. Konzert (12. und 13. Mai 2015)
leitet die Amerikanerin Karen Kamensek, Generalmusikdirektorin
in Hannover. Es gibt Kissenkonzerte und Kammerkonzerte und
Babykonzerte (immer ganz schnell ausverkauft!) und „Konzerte
für junge Leute“, deren Titel neugierig machen: „Groove
Symphony“, „Superhelden der Filmmusik“, „Romeo und Julia in
New York“. Und ganz am Schluß dieses Aufsatzes das schöne
Gefühl, von der darstellenden Kunst geradezu umzingelt zu
sein. Zumal seit kurzem auch das Programmbuch des
Konzerthauses raus ist (grauenvoller Titel: „Stell dich der
Klassik.“, mit dem Punkt). Es wiegt über ein Pfund und damit
sogar noch etwas mehr als das von Oper und Theater.



http://www.theaterdo.de/startseite/

www.konzerthaus-dortmund.de

Was wird hier gespielt? NRW-
Theatertreffen  2014  in
Dortmund
geschrieben von Rolf Pfeiffer | 19. Juni 2024
Der Dortmunder Theaterchef Kay Voges gibt sich bescheiden. Die
zehn  besten  nordrhein-westfälischen  Theaterproduktionen  des
Jahres 2014 herauszufinden, sei schlichtweg unmöglich. „Wer
will das entscheiden?“ Stattdessen haben die Dortmunder ihre
Kollegen in den anderen Städten um Vorschläge gebeten. Und die
Vorschläge haben sie darauf hin geprüft, ob sie auf einer
Dortmunder Bühne gespielt werden können.

Szene  aus  „wohnen.  unter
glas“  von  Ewald
Palmetshofer.  Foto:
Christoph
Meinschäfer/Theatertreffen

http://www.theaterdo.de/startseite/
http://www.konzerthaus-dortmund.de
https://www.revierpassagen.de/24397/was-wird-hier-gespielt-nrw-theatertreffen-2014-in-dortmund/20140416_1425
https://www.revierpassagen.de/24397/was-wird-hier-gespielt-nrw-theatertreffen-2014-in-dortmund/20140416_1425
https://www.revierpassagen.de/24397/was-wird-hier-gespielt-nrw-theatertreffen-2014-in-dortmund/20140416_1425
http://www.revierpassagen.de/24397/was-wird-hier-gespielt-nrw-theatertreffen-2014-in-dortmund/20140416_1425/wohnen_unter_glas_-_christoph_meinschaefer


Die ausgesuchten Inszenierungen sind das Teilnehmerfeld des
NRW-Theatertreffens, das vom 13. bis 20. Juni in Dortmund
stattfindet. Und weil ein bißchen Superlativ eben doch sein
muß, werden nun, wenn schon nicht die zehn besten, so doch die
zehn bemerkenswertesten Produktionen präsentiert. Übrigens mit
einer  Ausnahme,  der  Oberhausener  Beitrag  ist  nicht
transportabel. Deshalb fährt am 19. Juni ein Shuttle-Bus.

Dies sind, chronologisch geordnet, die Teilnehmer:

„Das Mädchen aus der Streichholzfarbrik“, Schauspiel Bochum,
13. Juni, 20 Uhr, Schauspielhaus. Das Stück entstand nach dem
Film von Aki Kaurismäki, Regie führt Bochums Hausherr David
Bösch. Und in der Titelrolle ist die quirlige Maja Beckmann zu
erleben.

„wohnen. unter glas“, Theater Paderborn, 14. Juni, 18 Uhr,
Studio.  Eins  der  zeitgenössischen  Stücke  im  Wettbewerb.
Geschrieben  hat  es  der  fleißige  Österreicher  Ewald
Palmetshofer (Jahrgang 1978), der 2008 mit „hamlet ist tot.
keine schwerkraft“ am Mülheimer Stücke-Wettbewerb teilnahm und
über den die Meinungen, wie man so sagt, auseinandergehen.
Jedenfalls ist nach 60 Minuten alles vorbei und somit genug
Zeit für eine weitere Aufführung am selben Tag, nämlich:

Szene  aus  „Minna  von
Barnhelm“.  Foto:  Philipp
Ottendörfer/Theatertreffen

„Minna von Barnhelm“, Theater Bielefeld, 14. Juni, 19.30 Uhr,
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Schauspielhaus. Die Bielefelder, ist zu hören, gehen den Stoff
sehr komödiantisch an. Da werden die 160 Minuten (eine Pause)
ganz fraglos wie im Flug vergehen.

„Der  Prozess“,  Schauspiel  Essen,  15.  Juni,  18  Uhr,
Schauspielhaus. Natürlich besonders interessant für die, die
den Dortmunder „Prozess“ mit dem Essener vergleichen wollen.
Übrigens gibt es ein Wiedersehen mit Axel Holst, der früher in
Dortmund spielte.

„JR“,  Wuppertaler  Bühnen,  Montag,  16.  Juni,  20.15  Uhr,
Schauspielhaus. Nach dem Roman von William Gaddis, in einer
Fassung von Tom Peuckert, vermerkt das Programm. Das Stück ist
eine Uraufführung und erzählt die Geschichte von JR, einem
elfjährigen „Rotzlöffel“ (O-Ton), der eine steile Karriere als
Brachialkapitalist macht und dabei zum Systemrisiko wird.

„Kasimir und Karoline“, Düsseldorfer Schauspielhaus, 17. Juni,
20 Uhr, Opernhaus. Für die Aufführung im Opernhaus entschied
sich das Dortmunder Theater wegen der dortigen Drehbühne. Sie
bietet  zwar  nicht  die  Möglichkeiten  der  Düsseldorfer
Maschinerie,  erlaubt  aber  doch,  einen  Großteil  der
Bewegungseffekte  zu  zeigen.  Bierbänke  und  –tische  in
atemberaubender  Bewegung,  und  das  gegebenenfalls  sogar
alkoholfrei.  Regie  führt  Nurkan  Erpulat,  der  mit  der
„Ehrenmord“-Tragödie „Verrücktes Blut“ ziemlich bekannt wurde.

„Der gute Mensch von Sezuan“, Schauspiel Köln, 18. Juni, 20
Uhr, Schauspielhaus. Moritz Sostmann inszenierte mit Menschen
und Puppen, 180 Minuten mit Musik (von Paul Dessau).

„Die deutsche Ayse. Türkische Lebensbäume“, Theater Münster,
19. Juni, 18 Uhr, Studio. „Ein spitzzüngiges Sittenbild über
die  Anfänge  der  Migration  in  Deutschland“  schrieben  die
Westfälischen Nachrichten zur Premiere.

„Die Orestie“, Theater Oberhausen, 19. Juni, 21 Uhr. Simon
Stone hat den Stoff von Aischylos in die Gegenwart gestellt.
Und  das  Theater  bleibt,  wo  es  ist,  weil  der  Dortmunder



Schnürboden kaputt ist. Der Shuttle-Bus fährt um 19.30 Uhr.

„Das Himbeerreich“, Theater Aachen, Freitag, 20. Juni, 18 Uhr,
Studio. Andreas Veiel schrieb seine entlarvende Kapitalismus-
Kritik, nachdem er 25 Top-Banker und Manager interviewt hatte.
Das Stück fand viel Beachtung, als es herauskam.

Am  selben  Tag  um  20.30  Uhr  ist  auch  die  Preisverleihung
vorgesehen.  Ob  dann  jedoch  eine  Inszenierung  oder  eine
Schauspielerin/ein Schauspieler oder eine Regie den Lorbeer
erhält, steht ganz in der Entscheidung der Jury.

Neben dem traditionellen Theaterprogramm haben die Dortmunder
diverse  Diskussionsveranstaltungen  („Panels“),  Workshops,
Konzerte und Performances in das Programm eingeflochten. Bei
den letztgenannten scheint „The Smartphone Project“ besonders
interessant zu sein; Hier kann sich das Publikum eine App
herunterladen (die übrigens bei Android mehr kann als bei
Apple)  und  mit  ihr  Tänzer  im  Schauspielhaus  ähnlich
beeinflussen wie Spielfiguren in einem Computerspiel. Von den
eingeladenen Musikanten seinen die nicht gänzlich unbekannten
„Tiger Lillies“ genannt, die hier mit „Support“ von Dortmunds
Musikchef Paul Wallfisch auftreten.

Es  gibt  Jörg  Buttgereits  „Sexmonster“  als  Film  zu  sehen,
Kindertheater,  Party  und  einen  Theatervorplatz,  den  die
Dortmunder „Urbanisten“ temporär in einen „selbstorganisierten
und  ungezwungenen  Lieblingsort“  verzaubern  wollen.  Für
Fußballfans wird im „Labor“ neben dem Theaterfoyer an allen
Tagen  der  Fernseher  laufen  und  von  der  Weltmeisterschaft
berichten.

Und wer das alles genauer wissen will, nutze die nachfolgend
aufgeführten Netzadressen.

www.nrw-theatertreffen.de

www.theaterdo.de

http://www.theaterdo.de/


 

Es  gibt  etwas  zu  lachen  –
„Der  nackte  Wahnsinn“  in
Dortmund
geschrieben von Rolf Pfeiffer | 19. Juni 2024

Vicki  (Merle  Wasmuth)  und
Tramplemain  (Frank  Genser)
haben Streß auf der Treppe
(Foto:  Birgit
Hupfeld/Theater  Dortmund)

Nein, dass das Dortmunder Theater in der Intendanz von Kay
Voges eine besonders trübselige Veranstaltung wäre, kann man
wirklich nicht behaupten. Glücklicherweise gibt es hier immer
wieder was zu lachen. Und jetzt erst recht!

„Der nackte Wahnsinn“ von Michael Frayn, der hier am Samstag
seine Premiere erlebte, ist ein Spaßstück erster Güte, ein
Komödienstoff nach allen Regeln der Kunst, den ein hellwaches
Ensemble mit Tempo und großem Körpereinsatz zum ungetrübten
Vergnügen macht. Damit wäre fast schon alles gesagt. Aber
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warum sollte eine Bewertung erst am Schluß der Besprechung
stehen, wenn sich der Rezensent so gut amüsiert hat?

„Der  nackte  Wahnsinn“  ist  der  Form  nach  eine  klassische
Türenkomödie, folgerichtig hat die Kulisse derer zehn, auf
mehreren Ebenen (Bühne: Pia Maria Mackert). Außerdem dient das
Fenster dem Einbrecher als Bühnenzugang. Allerdings beschränkt
sich das Stück nicht auf die Mechanik der exakt gespielten
Auf- und Abtritte durch die diversen Türen, sondern ist zudem
ein „Theater auf dem Theater“ – in drei Akten.

Im  ersten  Akt  erleben  wir,  wie  eine  eher  unbekannte
Theatertruppe  das  Stück  „Spaß  muß  sein“  des  (fiktiven)
Stückeschreibers  Robin  Housemonger  für  die  Premierentournee
probt, im zweiten – der Drehbühne sei Dank – erleben wir
staunend,  daß  die  Vorstellung  für  uns  fast  unsichtbar
irgendwie weiterläuft, während sich hinter den Kulissen die
Mimen zanken und prügeln, Eifersuchtsgeschichten, Sinnkrisen
und Alkoholismus den Fortgang der Tournee gefährden. Doch die
Show muß bekanntlich weitergehen. Das dritte Bild schließlich
zeigt die Bühne wider von vorn. Die Tournee ist fast zu Ende,
Kulisse und Mimen sind verschlissen, die Hauptdarstellerin ist
betrunken und außerdem ist ihr das auch völlig egal. Running
Gag bei alledem ist von Beginn an ein Teller mit Sardinen, der
mal da ist und mal nicht, was für Verwirrung sorgt.

Das Ehepaar Brent (Ekkehard
Freye und Eva Verena Müller)
weilt  inkognito  im  eigenen
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Hause  (Foto:  Birgit
Hupfeld/Theater  Dortmund)

Der Plot schließlich, um auch ihn kurz zu erwähnen, kreist
wesentlich um zwei Liebespaare, die sich heimlich in das Haus
schleichen, um es dort miteinander zu treiben. Das eine sind
(mit ihren Rollennamen des Stücks im Stück) der Häusermakler
Tramplemain  (Frank  Genser)  und  das  blonde  Dummchen  Vicky
(Merle Wasmuth) sowie der Dramatiker Philip Brent (Ekkehard
Freye)  und  seine  Gattin  Falvia  (Eva  Verena  Müller).  Alle
wähnten  Haushälterin  Clackett  (Friederike  Tiefenbacher)
abwesend, doch die ist noch da, weil sie irgendeine Promi-
Hochzeit im Farbfernseher sehen möchte, während sie selbst zu
Haus nur Schwarzweiß hat. Und einen Teller mit Sardinen hat
sie  sich  fertig  gemacht.  Den  Brents  gehört  das  Haus
tatsächlich, doch sind sie inkognito hier. Die Steuerfahndung
darf nicht wissen, daß sie in England weilen.

Schließlich  gibt  es  noch  einen  Einbrecher,  der  von  Uwe
Schmieder  gespielt  wird.  Er  ist  dem  Whisky  sehr  zugetan,
weshalb man nie weiß, ob er seinen Einsatz schafft. Und da das
Stück  ja  im  Stück  spielt,  sind  auch  noch  drei  Personen
sozusagen ohne Rolle dabei: der fette Regisseur Lloyd Dallas
(Andreas Beck), der schwule Regieassistent Poppy (Peer Oscar
Musinowski) und der Bühnenmeister Tim (Sebastian Graf).

Vicki  und  Tramplemain  mit
ihrem Regisseur Lloyd Dallas
(Andreas  Beck,  rechts)
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(Foto:  Birgit
Hupfeld/Theater  Dortmund)

So  viel  zur  Handlung,  die,  man  ahnt  es  vielleicht  schon,
natürlich zu keinem glücklichen oder auch weniger glücklichen
Ende führt, sondern sich im atemlosen Kampf gegen das Unheil
in  der  Welt  im  allgemeinen  und  das  Entdecktwerden  im
Besonderen,  aber  auch  um  verlorene  und  nicht  wieder
aufgefundene Kleider, Bettlaken, Kisten und Taschen dreht. Und
natürlich um Teller mit Sardinen. Das Stück im Stück hat auch
deshalb kein Ende, weil ja nie bis zum Ende gespielt wird. Wie
aber sollte so ein Plot schon enden, wenn nicht im Chaos?

Urkomisch sind viele Handlungsdetails – wie Brents absehbar
aussichtsloser Kampf gegen den Sekundenkleber, mit dem er sich
unlösbar  einen  Mahnschreiben  vom  Finanzamt  und  einen
Sardinenteller an die Hände klebt, weshalb er im Weiteren
nicht mehr in der Lage ist, die Hose hochzuziehen und panisch
durch das Bühnenbild hüpft, treppauf, treppab. Poppy wechselt
jedes Mal Hemd und Hose, wenn er aus der Szene verschwinden
darf, Regisseur Lloyd Dalls stiftet mit Blumengeschenken, die
Inspizient Tim zuverlässig an die falschen Adressen leitet,
Chaos und Haß. Ausgesprochen spaßig auch sind im dritten Akt
die  Kostüm-Tauschaktionen,  um  schnell  Ensemblemitglieder  zu
ersetzen,  die  gerade  irgendwie  abhanden  gekommen  sind.
Schließlich stehen gleich drei Einbrecher auf der Bühne, was
den Regisseur nur noch „Vorhang“ flehen läßt.

Mrs.  Clackett  (Friederike
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Tiefenbacher)  findet  sich
zwischen der Doppelbesetzung
für  den  Einbrecher  wieder
(Uwe  Schmieder  li.,
Sebastian  Graf  re.)  (Foto:
Birgit  Hupfeld/Theater
Dortmund)

Entscheidender aber als die Vielzahl gelungener Einzelgags ist
das rasende Tempo, das diese immerhin dreistündige Produktion
von  Anfang  bis  Ende  durchhält.  Peter  Jordan  und  Leonhard
Koppelmann,  die  gemeinsam  für  die  Regie  zeichnen,
verdeutlichen das durch einen Moment der Verlangsamung: Wenn
dem Regisseur im ganzen Bachstage-Durcheinander ein Kaktus in
den  Allerwertesten  gerammt  wird,  reduziert  sich  die
Geschwindigkeit des Bühnengeschehens plötzlich wie in einer
Zeitlupe. Die Töne dehnen sich, das Licht flackert wie bei
einem  langsam  laufenden  Filmprojektor,  Schmerzverzerrt
verzieht  sich  das  Gesicht  des  fülligen  Regisseurs  im
Schneckentempo, und ganz langsam beginnt Poppy, ihm die Nadeln
einzeln wieder herauszuziehen. Und dann ist die Zeitlupe zu
Ende und es geht so flott weiter wie vorher.

Die  Damen  nuttig,  die  Herren  hasenfüßig,  der  Regisseur
zynisch, der Schwule schwul: Natürlich ist das hier reinstes
Chargenkino. Doch diese Überzeichnungen wirken nicht wirklich
diskriminierend, weil ausnahmslos alle Personen auf der Bühne
einen Schuß haben.

Und jetzt müßten noch ein paar wertende Zeilen folgen. Doch
die  stehen  ja  schon  am  Anfang.  Das  Publikum  applaudierte
erwartungsgemäß begeistert.

Termine:  9.,  19.,  25.,  27.  April,  8.,  23.  Mai,  1.  Juni.
www.theaterdo.de

http://www.theaterdo.de/


Die  Katastrophen  sah  sie
kommen  –  „Kassandra“  in
Dortmund
geschrieben von Rolf Pfeiffer | 19. Juni 2024
Die Rückwand eine Spiegelfläche, einige Scheinwerfer – mehr
Bühnenbild braucht es nicht, um Kassandras Denken sinnfällig
zu  machen:  Reflexion  und  Erhellung  (vielleicht  auch
Erleuchtung) kennzeichnen es, ein Verstandesmensch ist sie,
eine Analytikerin, ein Intellektuelle. Und eine Leidende unter
eigener Erkenntnis.

Bettina Lieder als Kassandra
(Foto:  Birgit
Hupfeld/Theater  Dortmund)

Im Studio des Dortmunder Theaters gibt die jugendliche Bettina
Lieder Kassandra Gesicht und Stimme. In einem kräftezehrenden
80-Minuten-Monolog  erzählt  sie  ihre  –  Kassandras  –
Lebensgeschichte, und sie wirft sich so bedingungslos in die
Rolle,  daß  ein  Schwächeanfall  nach  etwa  einer  Stunde  den
Fortgang der Aufführung für kurze Zeit fraglich macht. Doch
nach wenigen Minuten ist Bettina Lieder wieder vorne. Und sie
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ist  wieder  Kassandra,  die  zornige  Frau,  die  die  Gabe  der
Weissagung haben soll und die darunter körperlich leidet.

Tochter von König Priamos und seiner Frau Hekabe ist sie, doch
die  hohe  Herkunft  erspart  ihr  nicht  das  entwürdigende
Deflorationsritual,  das  sie  ganz  selbstverständlich  erkennt
als Teil der politisch gewollten Frauendiskriminierung. Sie
will Abstand halten zu den Widrigkeiten dieser Welt, strebt
das Amt der Priesterin an und wird in der Folgezeit eine mehr
oder  weniger  involvierte  Beobachterin  der  Verhältnisse,
insbesondere der Kriegstreiberei gegen die Griechen.

Den  Trojanischen  Krieg  sieht  sie  ebenso  kommen  wie  sie
späterhin auch früh die List der Griechen erkennt, die den
Trojanern ein viel zu großes Holzpferd zur Opfergabe machen.
Und sie weiß auch, dass das Trojanische Pferd Symbol für ein
besonders grausames Gemetzel und den Untergang Trojas sein
wird. So viel Inhalt im Kurzdurchlauf. Der Text, den Bettina
Lieder vorträgt, berichtet natürlich ungleich mehr. Und man
kann ihm recht gut folgen, wenngleich auch er mit vielen Namen
und langen Sätzen gewisse Anforderungen an die Aufmerksamkeit
des Publikums stellt.

Der  Text  nun  stammt  in  seiner  angewandten  Form  von  Dirk
Baumann und Lena Biresch und entstand „nach Christa Wolf“.
Christa Wolf starb 2011 und kann sicherlich die bedeutendste
Schriftstellerin der DDR genannt werden, hoch geschätzt und
viel gelesen auf beiden Seiten der deutschen Grenze. Ihre
„Erzählung“  (Untertitel)  „Kassandra“  kam  in  Westdeutschland
1983 heraus, ein mit nicht einmal 160 Seiten recht schmales,
also wichtiges Buch, in dem die Schriftstellerin eine antike
Heldin  frauenbewegt,  soziologisch  und  mit  kühlem  Intellekt
erforscht.

Wenn Christa Wolfs Kassandra im Rückblick ihr Leben erzählte,
so  vermeinte  man  bei  der  Lektüre  immer  auch  die
Schriftstellerin selbst zu vernehmen, seelisch und methodisch
mit ihrer Heldin nahezu verschmolzen. Auch vom Alter her war



der Rückblick eine plausible Form des Erzählens. Somit ist der
Vortrag  des  Textes  durch  eine  junge  Frau  zunächst  einmal
irritierend.  Was  Bettina  Lieders  Kassandra  im  Dortmunder
Schauspiel zornig, traurig, aufgewühlt erzählt, kann sie ja
noch gar nicht erlebt haben.

Doch andererseits ist alles schon angelegt, es gehört zur
Menschheitstragik, daß man vieles kommen sehen könnte, wenn
man es denn wollte. Und nicht den letztlich wohlfeilen Zorn
der Götter zur Ursache allen Übels erklärte. So gesehen ist
eine jugendliche Kassandra eine stimmige Besetzung, denn es
war ja ihr Los, vorher schon Bescheid zu wissen. Und nicht
gehört zu werden. Und so zum Sonderling zu werden.

Auf unerwartete Weise lädt die Einrichtung des Stoffes von
Dirk Baumann und Lena Biresch (auch Regie) dazu ein, über
göttliche Fügung, Tragödie, Erkenntnis oder auch Verantwortung
nachzudenken,  wie  es  das  Bühnenbild  (Ausstattung:  Mareike
Richter, Licht: Rolf Giese) beizeiten schon nahelegte. Und die
Sympathie  des  Abends  gehörte  selbstverständlich  der
kämpferischen  Darstellerin.

Die nächsten Termine: 9., 25. April, 23. Mai. www.theaterdo.de
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