
Vor  Möhringer  sei  gewarnt:
Wilhelm  Killmayers  „Yolimba“
klärt am Theater Münster auf,
was es mit dem Manne auf sich
hat
geschrieben von Werner Häußner | 28. Dezember 2019
Alle großen Momente sind von einer gewissen Magie umweht,
seien es Wendemarken des eigenen Daseins oder entscheidende
Weichenstellungen der Geschichte.

Gregor Dalal (Mitte) steuert als Magier Möhringer seine
Höllenmaschine. Foto: Oliver Berg

Das  magische  Charisma  von  Alexander  dem  Großen  etwa
beschäftigte  zahllose  Schülergenerationen  altsprachlicher
Gymnasien;  die  Verwandlungskunst  der  Zauberin  Circe
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faszinierte Leser von Homers Epen über Tausende von Jahren
hinweg.  Selbst  Einsteins  geniale  Formel  hat  in  der
Wissenschaft eine unbestimmbare Ausstrahlung, wie sie in der
Musik  die  magische  Hand  Herbert  von  Karajans  auszulösen
vermochte. Und auch bei Möhringer ist die Magie unschwer zu
entdecken.

Wie, verehrtes Publikum, Sie wissen nicht, wer Möhringer ist?
Verständlich.  Auch  Professor  Wallerstein,  ein  nicht
unbedeutender Archäologie, kannte den Namen nicht, nahm aber
von der Post fatalerweise eine Kiste mit diesem Absender in
Empfang. Sein Verhängnis! Wenige Minuten später war er tot.

Das Wörtchen „Liebe“ bringt den Tod

Sie,  hochgeschätzter  Theaterbesucher,  haben  also
möglicherweise  viel  Glück  gehabt.  Denn  Möhringer  ist  ein
veritabler Magier und Schöpfer eines Wesens, dem Sie besser
nicht begegnen, sollten Sie jemals das Wort „Liebe“ auf den
Lippen tragen: Nach eigenen Worten ein „Mann der Ordnung“, hat
Möhringer dieses Geschöpf des Lasters und der Magie wie ein
Doktor Frankenstein in einer Höllenmaschine geschaffen. Ein
Mädchen mit grellroten Haaren, aus einem Rohr ausgespuckt auf
die Erde. Die Lady erschießt jeden, der es wagt, „Liebe“ zu
sagen. Denn die Liebe soll um der Ordnung willen ausgerottet
werden, und mit ihr das „Laster“. Der Archäologe und brave
Familienvater war der erste Delinquent.



Auch  die  Polizei
ist  im  Falle
Yolimbas  machtlos:
Stefan  Sevenich,
Pascal  Herington,
Marielle  Murphy,
Youn-Seong  Shim.
Foto: Oliver Berg.

Die eiskalte Mörderin namens Yolimba treibt derzeit auf der
Bühne des Theaters in Münster sein Unwesen. Ihr wirklicher
Schöpfer ist natürlich nicht „Möhringer“. Der ist, wie Yolimba
selbst, ein Produkt der literarischen Fantasie von Tankred
Dorst, der diese wiederum dem Komponisten Wilhelm Killmayer
anvertraut hat. Und Killmayer, in den fünfziger bis neunziger
Jahren  ein  erfrischend  wider  den  Stachel  der  musical
correctness  löckender  Tonsetzer,  hat  aus  dem  Büchel  eine
wunderfeine  Posse  verfertigt,  in  bester  Tradition  zwischen
Jacques  Offenbach,  Goldene-Zwanziger-Varieté  und
Schlagerseligkeit  der  Nachkriegszeit.  Ein  absurdes  Spiel,
dessen  Amüsierwert  seit  der  Uraufführung  1964  und  einer
Neufassung 1970 nicht verblasst ist.

Dass die lustvolle, kurz wie kurzweilig daherkommende Posse so
gut  wie  nie  nachgespielt  wurde,  ist  verwunderlich:  Sie
unterhält prächtig, ist auf herrlich manierierte Weise absurd,



und vor allem gesegnet mit feinsinniger Musik.

Killmayer bedient sich aus allen möglichen Traditionen. Der
Eröffnungschor „Wie schön ist der Mai“ mimt kunstvoll die
musikalische  Schlichtheit  eines  Fünfziger-Jahre-
Trällerschlagers. Solisten wie die drei an die „Zeitdiebe“ aus
„Momo“ erinnernde Herren (Youn-Seong Shim, Pascal Herington,
Stefan Sevenich) singen a cappella, als kämen sie aus einem
Madrigal  oder  einer  Nummer  der  Comedian  Harmonists.
Kontrapunkt  und  Harmonielehre  werden  auf  gelehrte  Weise
vorgeführt.  Barocke  Ritornelle  wechseln  mit  lautmalerischen
Momenten  ab  und  über  allem  schweben  mühelos  wirkende,
melodisch  pikante  Gesangsstimmen.  Das  Triviale  mündet  ins
Absurde, das Groteske mimt ganz ernst den Alltag.

Humor und Groteskerie ohne aufgesetzten Überbau

Auch  die  Polizei
ist  im  Falle
Yolimbas  machtlos:
Stefan  Sevenich,
Pascal  Herington,
Marielle  Murphy,
Youn-Seong  Shim.
Foto: Oliver Berg.



Yolimba also, unschwer als Ableitung aus dem Namen „Olympia“,
der  Puppe  in  Offenbachs  „Hoffmanns  Erzählungen“  erkennbar,
feuert vor ihren Pistolenkugeln erst einmal Staccati, Acuti,
Melismen  und  Vokalisen  ab:  Marielle  Murphy  entledigt  sich
ihrer Tonsalven rasant und so aufgedreht, dass sie sich gleich
die Lacher des Publikums einfängt. Regisseur Ulrich Peters,
der  Münsteraner  Intendant,  hat  für  solche  Figuren  und
Situationen  ein  unfehlbares  Händchen  –  er  ist  einer  der
wenigen, der die Zwischentöne des Humors und der Groteskerie
ohne aufgesetzten Überbau, aber mit zündender Intelligenz auf
die Bühne bringen kann.

An eine Offenbach-Figur, nämlich Spalanzani, erinnert auch der
ominöse Möhringer: Gregor Dalal grundiert ihn dank mächtiger,
satt artikulierter Basstöne mit einem dämonischen Zug, doch
das altertümliche Kostüm (wie die Bühne von Andreas Becker),
die hochgebundene Frisur und der prätentiös kunstvolle Bart
lassen ihn als wunderliche Gestalt zwischen komischem Alten
und Steampunk-Freak erscheinen.

Nächstes Opfer Yolimbas ist ein Operntenor, der so aussieht,
wie sich die Werktreuen-Fraktion einen solchen vorstellt. Zu
seinem Unglück macht Juan S. Hurtado Ramirez den naheliegenden
Fehler, klangvoll „amore“ in den Raum zu schleudern. Es gibt
noch eine Reihe weiterer Opfer, bis der Plakatankleber Herbert
(Pascal Herington hat die Musik für den kranken Stephan Boving
in einer Nacht einstudiert, Max Hülshoff spielt ihn auf der
Bühne), den Bann der Magie bricht, weil er zu schüchtern ist,
das tödliche Wörtchen auszusprechen. Yolimba verliebt sich;
für den Magier wird ein Abfallcontainer zur Falle: In der
Zerkleinerungsmaschine  der  in  einem  kunstvoll  komponierten
Lobeschor  gepriesenen  Müllabfuhr  verpufft  sein  Dasein  und
lässt  nur  noch  schwärzliche  Fetzen  seiner  magischen  Macht
herabregnen.  Der  Schluss  besingt  erneut  den  schönen  Mai,
während  die  Opfer  auferstehen  wie  die  Lebkuchenkinder  in
Humperdincks „Hänsel und Gretel“.

Die quirligen achtzig Minuten vergehen wie im Flug. Killmayer



versteckt elaborierte Kunst hinter einem sprühenden Feuerwerk
musikalischer Eingängigkeiten, die Thorsten Schmid-Kapfenburg
mit einer bunt gemischten Truppe mit stets leichter Hand so
durchsichtig,  pointiert  und  mit  Esprit  gesegnet  wie  eben
möglich präsentiert.

Den Kinderchor und die jugendlichen Sängerinnen und Sänger der
Westfälischen  Schule  für  Musik,  die  mit  diesem
Kooperationsprojekt  ihr  100jähriges  Bestehen  feiert,  hat
Claudia Runde schlicht entzückend präpariert; die Choreografie
Kerstin Rieds funktioniert, ohne sich in den Vordergrund zu
drängen.

Das Sinfonieorchester Münster stellt die üppige Besetzung im
Graben nicht alleine; es wirken Studenten der Musikhochschule
Münster  mit,  die  es  in  solistischen  Passagen  und  in  der
heiklen Balance filigran komponierter Momente nicht an Können
fehlen lassen. Rundum vergnüglich, diese „Yolimba“, und wieder
einmal ein Tipp für Theater, an denen Witz und heit’re Laune
noch ein Heimatrecht genießen.

Nächste Vorstellungen am 8. und 24.  Januar 2020. Tickets:
Tel.: (0251) 59 09-100, www.theater-muenster.com

Der Drang ins Grenzenlose –
Uraufführung  von  Tankred
Dorsts Stück „Die Wüste“ in
Dortmund
geschrieben von Bernd Berke | 28. Dezember 2019
Von Bernd Berke
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Dortmund.  Blühende  Zeiten  für  die  Dortmunder  Bühnen.  Am
kommenden Sonntag wird die Grass-Oper „Das Treffen in Telgte“
uraufgeführt, am letzten Samstag kam im Schauspiel erstmals
Tankred Dorsts Stück „Die Wüste“ heraus. Bemerkenswert, dass
solche Autoren dem Haus vertrauen.

Neuerdings pilgern ja selbst Kölner Theaterfans nicht nur nach
Bochum, sondern just auch nach Dortmund. Nun also zieht es sie
in  jenes  ortlose,  hitzig-flirrende  Gelände,  das  allerlei
unausgelebte Sehnsüchte der Zivilisation entfacht: die Wüste.
Bleibt’s eine dramatische Fata Morgana, oder findet Regisseur
Hermann Schmidt-Rahmer die Oase?

Tankred Dorst (79) ist 1962 auf Partikel des Stoffs gestoßen,
seither hat er sich in kreativen Schüben wiederholt darauf
zubewegt  und  sich  endlich  tiefer  hinein  begeben.  Zentrale
Figur  ist  der  historische  Charles  de  Foucauld,  um  1900
französischer Kolonialoffizier in Nordafrika. Der Kerl fraß
das Leben wohl wie ein Berserker, hurte haltlos herum und
wurde unehrenhaft aus der Armee entlassen.

Später begann er ein zweites Leben als Eremit im entlegenen
Gebiet der algerischen Tuaregs – auf mystischer Suche nach dem
Unbedingten, nach Gott und Tod und überhaupt. Im wirklichen
Kirchenleben gibt’s einen Orden der „Kleinen Brüder Jesu“, der
auf seinen Spuren wandelt, und Foucauld soll zu Pfingsten 2005
selig gesprochen werden.

Mit der Hure Mimi in der Badewanne

Und auf der in gleißendem Weiß gehaltenen Dortmunder Bühne? Da
begegnet uns anfangs ein lauthals dröhnender Soldat, der sich
mit der Hure Mimi (herrlich kapriziös auf ordinäre Art: Silvia
Fink) in der Badewanne ergeht.

Doch  schon  in  den  Sekunden-Ritzen  dieser  Gier  lässt  der
Schauspieler Harald Schwaiger auch eine wachsende Verstörung
ahnen,  diesen  notorischen  Drang  ins  Grenzenlose,  der  sich
später vom Sinnlichen abwenden und in ein selbstmörderisches



Märtyrertum ergießen wird. „Töte mich!“ hallt es schon zu
Beginn mit Geisterstimme in den Lüften. Tatsächlich wird der
Einsiedler durch einen Kopfschuss enden.

Sind  also  wildester  Lebensrausch  und  quasi-religiös
unterfütterte  Todessehnsucht  zwei  Seiten  derselben  dunklen
Sache? In diesem Sinne hat sich Tankred Dorst (der sich erst
nach  der  Aufführung  im  Foyer  sehen  ließ)  vorab  geäußert.
Offenbar ist die über weite Strecken spannende Inszenierung,
die  vor  allem  bis  zur  Pause  durch  dichte  Figurenführung
überzeugt, seiner Intention treulich gefolgt. Und zwar auf
geschmackssichere Weise, wenn man davon absieht, dass am Ende
Foucauld an einer Rakete hängt wie Jesus am Kreuz.

Der Asket Foucauld wälzt sich wollüstig in seinen Visionen

In seiner Einsiedelei filtert Foucauld mit einem Grammophon-
Trichter die „Stimme Gottes“ aus dem Äther, kauert halbnackt
auf  einem  Sockel  und  weiß  abermals  dröhnend  von  seinen
Grenzerfahmngen zu künden. Der Lüstling hatte bereits einen
Hang zum Eremitentum, und noch der Asket wälzt sich geradezu
wollüstig  in  seinen  Visionen.  Seine  taumelnde  Haltung  und
seine manchmal auch so träge resignierende Stimmlage haben
sich kaum verändert. Dieser europäische Mensch ist und bleibt
einer,  der  letztlich  nur  sein  Ich  steigern  will  –
gleichgültig,  in  welche  Richtung.

Die  Wüste  scheint  ohnehin  vielerlei  schwankenden  Wahn  zu
wecken.  Zwischendurch  hält  die  Inszenierung  Ausschau  nach
heutigen Wüsten-Vorstellungen zwischen Hippie-Trip, komischer
Geschäftstüchtigkeit (Skorpione für den Verkauf nach Europa
einfangen) und touristischem Irrsinn.

Ach,  Europa!  Hier  mündet  selbst  Todeswunsch  in  bloße
Theatralik. Alles nur Auftritt, nur ichversessenes Spiel: Ein
Strang des Geschehens zeigt in Paris jene Marie (äußerlich
kühl, innerlich brodelnd: Birgit Unterweger), die vermeintlich
ihren  Mann  Hector  (hübsch  geckenhaft:  Bernhard  Bauer)  mit



Zyankali töten will, um der ach so aufregenden „Verbrecher“-
Seele Foucauld notfalls in die Hölle zu folgen. Doch es ist
nur romantische Attitüde, für deren bühnenreife Folgen selbst
Hector artigen Beifall spendet. Bei einem Attentat wird er
doch  noch  sterben,  inmitten  eines  explodierenden  Büffets,
einer Aggression gegen westlichen Luxus also. Spätestens mit
diesem Horror ragt das Stück ins Heute hinein.

Termine: 6., 19. März; 8., 16., 30. April. Karten: 0231 / 50
27 222.

Der  Mann  aus  dem  Nichts  –
Tankred Dorst inszeniert sein
Stück  „Ich,  Feuerbach“  in
Bochum
geschrieben von Bernd Berke | 28. Dezember 2019
Von Bernd Berke

Bochum. Woanders warten sie ewig und drei Tage auf „Godot“. In
Tankred  Dorsts  Drama  „Ich,  Feuerbach“  ist  es  ein
Theaterregisseur namens Lettau, der sich partout nicht blicken
lässt.  Verdacht  in  beiden  Fällen:  Wenn  jemand  dermaßen
abwesend ist, so könnte es sich um ein nahezu göttliches Wesen
handeln.

Lettau also kommt nur als Leerstelle vor, der abgetakelte
Schauspieler  Feuerbach  hingegen  ist  schmerzlich  vorhanden.
Nach sieben Jahren Bühnen-„Pause“ will er heute im Theater aus
Goethes „Tasso“ vorsprechen. Doch er trifft nur einen jungen
Schnösel an, der sich als Regie-Assistent ausgibt, vom Beruf
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aber rein gar nichts zu verstehen scheint.

Aus dieser fruchtlosen Begegnung erwächst inniges „Theater im
Theater“,  durchsetzt  mit  Anekdoten  von  den  Abgründen  des
Metiers. Gelächter und Verzweiflung halten sich die Waage.
Eine  trampelige  Frau  (Martina  Eitner-Acheampong)  mit  Hund
taucht  auf,  und  immer  wieder  betreten  Bühnenarbeiter  die
Szenerie, sie werkeln gespenstisch schweigsam vor sich hin.
Der Betrieb geht weiter, doch das Theater ist wohl längst tot.

Tankred  Dorst  (78)  selbst  inszeniert  in  den  Bochumer
Kammerspielen sein 1986 uraufgeführtes Stück, das sich erneut
als Schauspieler-„Futter“ par excellence erweist. Dorst hat
den  Text  modifiziert:  In  der  Erstfassung  lief  es  darauf
hinaus, dass Feuerbach jene besagten sieben Jahre in einer
Psychiatrie zugebracht hat und nun seine letzte Chance sucht.

Dieser existenzielle Ansatz bleibt erhalten, wird aber neu
eingefärbt  durch  einen  Seitenblick  auf  theatralische
Zeitläufte: Das auf Video-Orgien versessene Regiehandwerk der
Gegenwart (Grüß Gott, Herr Castorf!) braucht den Schauspieler
eigentlich  gar  nicht  mehr.  Der  Regie-Assistent  (Alexander
Maria Schmidt) gibt unbedarft die Parole aus: Es reiche doch,
wenn ein Darsteller auf der Bühne Nudeln isst und dabei er
selbst bleibt. Sinn und Bedeutung? Nebensache!

Landstreicher mit Loriot-Touch, der mühsam seine Würde im Wahn
zu wahren sucht: Wolf-Dietrich Sprenger vollbringt als derart
„überflüssig“  gewordener  Feuerbach  eine  Atem  beraubende,
manchmal  stockende,  jedenfalls  sonderbare  Equilibristik.  Er
zeigt sich und deklamiert unentwegt, doch wir wissen nicht,
wer er ist. Er kommt aus dem Nichts und wankt am Ende ins
Nichts. Ein Mann im Paradox: abgeschabt seine Würde, würdevoll
seine  Scham;  unverschämt  kommt  seine  Demut  daher,  demütig
seine Anmaßung, und in geradezu leutseliger Weise lässt er
bestürzende Einsamkeit ahnen. Vielleicht ist er als Darsteller
wirklich ein Genie (gewesen), dieser verrückte Heilige, der in
einer quasi-religiösen Szene nackt mit den Vögeln spricht. Ein



Mann mit Visionen, der „in Zungen redet“, wie pathologisch
auch immer.

Alexander  Maria  Schmidt  ist  als  Regie-Assistent  ein  trotz
aller geckenhaften Tumbheit gelegentlich gewitzter Widerpart:
Er  durchläuft  die  Skala  zwischen  Ratlosigkeit,  Naivität,
Entsetzen und Hilfsbereitschaft, die aber jedes Fettnäpfchen
findet:  „Bekommen  Sie  denn  keine  Sozialhilfe?“  will  er,
halbwegs mitfühlend, von Feuerbach wissen. Grundfalsche Frage
an einen, der aufs Unbedingte und Grenzenlose aus ist.

Tosender Beifall nach Bochumer Art.

Termine: 22., 29. Mai, 9.. 27. Juni. Karten:,0234/3333-111

Gar  hübsch  schnurrt  die
Mechanik ab – Molières „Der
eingebildet(e)  Kranke“  am
Westfälischen Landestheater
geschrieben von Bernd Berke | 28. Dezember 2019
Von Bernd Berke

Castrop-Rauxel.  Neue  Stufe  der  Gesundheitsreform:  Einfach
nicht  mehr  zu  den  Ärzten  gehen,  sondern  auf  die
Selbstheilungskräfte  der  Natur  vertrauen.  Behandlungen  und
Medikamente richten sowieso nur Schaden an.

Nein, nein, das ist kein neuer Sparvorschlag voll Minister
Seehofer, sondern so legt es uns bereits der Dramatiker Jean
Baptiste  Molière  (1622-1673)  nahe.  Sein  Stück  „Der
eingebildet(e)  Kranke“  hatte  jetzt  zum  Saisonauftakt  am
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Westfälisehen Landestheater (WLT) Premiere.

Man spielt die moderne Übersetzung von Tankred Dorst, und die
setzt mit den Verbesserungen just schon beim Titel an: „Le
malade  imaginaire“  heißt  nun  auf  Deutsch  nicht  mehr  „Der
eingebildete Kranke“, sondern „Der eingebildet Kranke“. Kein
Arroganter also, der krank ist, sondern ein Mensch, der sich
lediglich einbildet, krank zu sein.

Genug der Spitzfindigkeiten. Unverwüstlich ist das Drama jenes
allzeit  jammerndenArgan  (Hubert  Schedlbauer),  der  seine
Tochter partout mit dem lachhaft steifen Nachwuchsmediziner
Thomas Diafoirus (Guido Thurk) verheiraten will, nur damit
Papa stets über einen Leibmedikus für seine tausend Zipperlein
verfügt. Am Ende bringt das schlaue Dienstmädchen Toinette
(Vesna Buljevic) alles ins rechte Liebeslot.

Die erprobte Ansammlung „dankbarer“ Rollen läßt sich selbst
mit gebremsten Kräften halbwegs unterhaltsam auf die Bühne
bringen.  Hypochonder,  Geizhälse  und  scheinheilige
Erbschleicherinnen  wird  s  halt  immer  geben.

In Castrop-Rauxel ist die winzige, fast puppenhafte Szenerie
mit  goldenem  Rahmen  eingefaßt  wie  ein  kostbares,  schier
unantastbares Gemälde. Und tatsächlich: So recht beherzt traut
man sich – unter der Regie von Lothar Maninger – nicht an
diesen Klassiker der Typenkomödie heran. Es sieht so aus, als
habe man uns jegliche Überraschung ersparen wollen. Und so
schnurrt das Ganze sehr brav mit der hübschen Mechanik einer
Spieluhr ab. Gerafftes Röckchen hier, gravitätisches Staksen
da.  Die  zwischenmenschlichen  Beziehungen  als  höchst
berechenbares  Räderwerk.

Auf Tiefenschärfe wird nahezu ganz verzichtet, man hat den
Figuren lediglich ein paar Attribute beigegeben, mit denen sie
sich in wohlfeilen Slapstick flüchten können. Der Notar wankt
als Balancekünstler mit meterhohem Bücherturm herein, der als
Gesangslehrer  verkleidete  Liebhaber  Cléante  (Ulrich  Mayer)



trägt eine Note auf dem Jackett und darf immer mal wieder
einen Opernarien-Kiekser von sich geben. Argan selbst tapert –
Söckchen aus, Söckchen an – deppenhaft zwischen medizinischen
Fußbädern, Fläschchen, Bettpfannen und Klistieren herum. Der
Komik entbehrt all das nicht, doch es ist nur der halbe Spaß.
Und  ein  kurzer:  Nach  eindreiviertel  Stunden  (Pause
eingerechnet) ist’s vorüber. Keine abendfüllende Sache, weder
zeitlich noch sonst.

Termine: 14. September (Castrop-Rauxel), 25. Sept. (Mülheim),
21. Okt. (Hamm). Karten: 02305/1617.

Groteske Turnübungen für die
Demokratie  –  Mülheimer
Stücktage  mit  Texten  von
Buhss,  Marthaler,  Pohl  und
Dorst
geschrieben von Bernd Berke | 28. Dezember 2019
Von Bernd Berke

Mülheim/Ruhr.  War  es  die  Auslese  eines  süffigen  Dramen-
Jahrgangs, die man beim Mülheimer Dramatikerwettbewerb „stücke
96″ kredenzt hat? Insgesamt mundete es nicht schlechter als
sonst. Doch die Entscheidung, den mit 20 000 DM dotierten
Stückepreis an Werner Buhss zu vergeben, hat denn doch einen
leicht säuerlichen Beigeschmack.

Buhss, 1949 in Magdeburg geboren, läßt in seinem Stück „Bevor
wir Greise wurden“ (in Mülheim präsentiert von den Freien
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Kammerspielen  Magdeburg)  eine  Handvoll  ostdeutscher
Abiturienten  auftreten.  Bedeutungsschwere  Zeit:  zwischen
Stalins Tod und dem DDR-Volksaufstand yom 17. Juni 1953.

Es ist Buhss‘ zweiter Versuch, den von Uwe Johnson („Ingrid
Babendererde  /  Reifeprüfung“)  entlehnten  Stoff  zu
dramatisieren. Und auch diesmal ist es ein etwas kraftloses
Unterfangen. Den schwärmerisch veranlagten Jugendlichen droht
im Realsozialismus frühe Vergreisung durch Anpassung ans SED-
Maß.  Dies  wird  so  unbekümmert  vorgeführt,  daß  es  beim
Mülheimer Publikum Irritationen auslöste. Man hätte es lieber
düsterer gehabt.

Ovationen für die „Stunde Null“

Ovationen  der  Zuschauer  erntete  am  letzten  Abend  der
Stücketage der Schweizer Christoph Marthaler (44) für sein
Werk „Stunde Null oder Die Kunst des Servierens“. Es zeigt die
groteske Ertüchtigung von Managern und Politikern der 50er
Jahre. Und wozu sollen sie sich stählen? Zur salbungsvollen
Verdrängung  der  NS-Zeit,  damit  endlich  das  westdeutsche
„Wirtschaftswunder“ beginnen kann.

Marthaler, der die kultverdächtige Aufführung des Deutschen
Schauspielhauses Hamburg selbst inszeniert hat, läßt sieben
Männer  zu  pseudo-demokratischen  Turnübungen  antreten.  Hier
lernen  sie  Bewältigungs-Ansprachen  ebenso  wie  das  jovial-
ballettöse  Schreiten  auf  roten  Empfangsteppichen  oder  das
gekonnte Durchschneiden von Absperrbändern zur Freigabe neuer
Autobahnen.

Sieben Herren richten synchrones Chaos an

Wenn  e  i  n  e  r  was  Verrücktes  treibt,  ist’s  vielleicht
komisch.  Wenn  sieben  Leute,  dargestellt  von  so  herrlichen
Schauspielern wie hier, ein synchrones Chaos (ja, so etwas
gibt’s) anrichten, ist es zum Wiehern. Keinen Gag lassen sie
sich entgehen, ja mit Slapstick und Zoten wächst sich das
Ganze beinahe zum dröhnend „bunten Abend“ aus. Doch da gibt es



immer wieder jenes Innehalten, jene Risse, in die der lautlose
Schrecken sickert. Freilich ist’s ein Stück für jene, die
immer schon alles besser gewußt haben.

Klaus Pohls „Wartesaal Deutschland – StimmenReich“ hatte zuvor
auch  ein  paar  unterhaltsame  Momente  zu  bieten.  Doch  ein
saftiges Theaterstück ist das nicht, sondern die etwas schale
Frucht  einer  Reportagereise  durch  ostdeutsche  Gefilde  und
angrenzende  Westlande,  die  Pohl  im  Auftrag  des  „Spiegel“
unternommen hat. Die markantesten Aussagen hat er bearbeitet,
in 24 Häppchen portioniert und aneinander gereiht. In besseren
Momenten taugt das Resultat zum Nummern-Kabarett.

Selbstgespräche im Wartesaal

Da erzählen – von der Putzfrau bis zum Professor – vor allem
ehemalige DDR-Bürger ihre zumeist gescheiterten Lebensläufe.
Ort  des  Redens  ist  ein  Bahnhofs-Wartesaal.  Die  große  Uhr
bleibt auf 14.29 stehen, und so ähnlich – als verginge die
Zeit nicht – kommt einem das Ganze mit zunehmender Dauer auch
vor. Denn wir hören einen Monolog nach dem anderen. Es gibt
keine erkennbaren Bündelungen, keine Kontraste, keinen Zenit,
keine  rechte  Entwicklung,  kaum  Verdichtung.  Fazit:  eine
notdürftig dem Theater zugeführte Reportage.

Mit  Tankred  Dorst,  einem  ständigen  Wettbewerbs-Gast  in
Mülheim, ist man stets auf der sicheren Seite. „Die Geschichte
der Pfeile“ ist, wie von diesem Dramatiker nicht anders zu
erwarten,  durchaus  diskussionswürdig.  Eine  auf  rätselhafte
Weise  anregende,  zwischen  Schmiere  und  Tragik  angesiedelte
Reflexion übers Bühnenwesen an sich, ein subtiles Spiel mit
dem Theater und der Theatralik. Damit verdiente sich Dorst die
(per Urnenwahl ermittelte) Publikumsstimme, die allerdings nur
so viel zählt wie das Urteil eines einzigen Jurymitglieds.



Die  Geschichte  läuft
fürchterlich  ins  Leere  –
Texte von Dorst, Strauß und
Seidel bei „stücke ’91“
geschrieben von Bernd Berke | 28. Dezember 2019
Von Bernd Berke

Mülheim. Die Geschichte von Nation und Welt dürfte gar nicht
mal  sonderlich  katastrophal  weitergehen.  Sie  wird  halt
fürchterlich ins Leere laufen. Solch eine Essenz könnte man
zur Not aus den drei bisher aufgeführten Texten beim Mülheimer
Dramatikerwettbewerb „stücke 91″ ziehen.

Den  Anfang  machte  Tankred  Dorsts  „Karlos“  (Schauspiel
Bonn/Regie:  Peter  Palitzsch).  Damit  lag  die  Hürde  furs
Publikum gleich hoch. Hier haben wir einen labyrinthischen
Text, der seine Ein- und Ausgänge mit Fleiß versperrt. Fast
nichts  außer  dem  Namen  hat  dieser  Infant  von  Spanien  mit
Schillers  „Don  Carlos“  gemein.  Um  ihn  von  rebellischen
Aktionen abzuhalten, umstellt ihn der Großinquisitor schlau
mit lauter Doppelgängern. In diesem monströsen Spiegelkabinett
der Nicht-Identitäten verirrt sich Karlos bis zum Wahnsinn;
geschichtlicher Impuls verläuft ins Leere.

Auf  der  Bühne  präsentiert  sich  das  trotz  einiger
theaterwirksamer Szenen ziemlich hermetisch als fremde Welt
des Bösen. Man hat bereits Parallelen gezogen zwischen der
allseitigen  Täuschung  des  Karlos  und  der  unwirklichen
Computer- bzw. Mediensimulation des Golfkriegs. Das scheint
denn  doch  arg  weit  hergeholt.  Man  kann  dem  Text  einiges
attestieren:  Experimentierlust,  Ernsthaftigkeit,  meinetwegen
auch Tiefe. Aber gehört „Karlos“ wirklich zu den Stücken, die
zur Zeit dringlich sind?
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Ganz  anders  Botho  Strauß.  Sein  „Schlußchor“  (Staatstheater
Wiesbaden/Regie: Annegret Ritzel) ist formal geradezu genial
einfach, ja fast populär komponiert, 1. Bild: Gruppe beim
Fototermin. 2. Bild: Garderobenraum bei einer Party. 3. Bild:
Szenen  in  einem  Bistro.  Alles  ist  richtig  aus  dem  Leben
gegriffen, dazu gibt’s jede Menge Strauß’scher Pointen. Um es
unter Verwendung zweier früherer StraußTitel zu sagen: Wir
erleben wieder einmal jene bekannten Gesichter und gemischten
Gefühle,  sehen  Paare  und  Passanten  bei  ihren  Beziehungs-
Etüden, ihren Endspielen im Taschenformat. Da hinein platzt
gegen Stückschluß – am Tage der Berliner Maueröffnung – ein
DDR-Paar.  Die  ganze  „Wende“  ist  hier  gleichsam  nur  ein
Nebensatz, auch diese Sache läuft ins Leere. Lieber leckt man
seine  seelischen  Wunden,  als  der  Historie  Genüge  zu  tun.
Deutschland, deine Neurosen.

Strauß‘ alte Doppelneigung kommt im „Schlußchor“ erneut zum
Vorschein:  Einerseits  scheinbarer  Unernst  à  la  Boulevard-
Theater, dann entschwebender Sinn und mythologische Klimmzüge.
Obwohl die Regie diesen Gegensatz etwas kleinmütig entschärft
hat, mag sich das Ganze nicht recht zusammenfügen. Beiseite
gesprochen:  Immerhin  ist  die  Inszenierung  doch  so
einleuchtend,  daß  einem  mal  wieder  schwant,  was  Dortmunds
Theater an Annegret Ritzel verloren hat.

Dritter Abend, drittes Stück: „Villa Jugend“, letztes Werk des
im  Juni  1990  verstorbenen  DDR-Dramatikers  Georg  Seidel
(Berliner  Ensemble/Regie:  Fritz  Marquardt).  Die  Mülheimer
Vorauswahl-Gremien schätzen Seidel offenbar über die Maßen.
Schon  1987  und  1990  war  er  im  Wettbewerb  –  mit  „Jochen
Schanotta“ und „Carmen Kittel“. Auch „Villa Jugend“, dessen
Schlußteil man in Seidels Schreibcomputer entdeckt hat, ist
wieder eine strenge Übung. Der Autor hat das wortlastige Stück
um einige Kern- und Merksätze herum aufgebaut, denen er selbst
traumverloren  nachhorcht;  eigentlich  eher  ein  lyrisches
Verfahren.

Auch  hier  sinnentleerte  Historie:  Das  größtenteils  1989



geschriebene Stück ist ein durchweg melancholischer Abgesang
auf  die  vergehende  DDR,  die  recht  penetrant  mit  der  zum
Verkauf anstehenden Villa in Bezug gesetzt wird – bis hin zu
Anspielungen auf morsche Fundamente. Auf- und Abtritte der
Figuren  („lebende  Tote“  allesamt)  erfolgen  zudem  nach
monotonem  Reihen-Schema.  Dagegen  würde  selbst  beste  Regie
wenig helfen, die Theater-Scharniere knarren hörbar, das Spiel
bleibt  starr.  Stellenweise  ist  dies  zwar  ein  Text,  der
Auskunft geben mag über gewisse ostdeutsche Befindlichkeiten,
über unheilbare biographische Brüche. Doch er bleibt letztlich
eindimensional, wirkt beklagenswert entkräftet und von bloßer
Resignation durchdrungen. Wehe, wenn dieser Autor auf lange
Sicht Recht behält!

Halbzeit also in Mülheim. aber ein „Stück des Jahres“ hat sich
noch nicht aufgedrängt.

Langes Ringen um Stückepreis:
Knapper  Mülheimer  Jury-
Entscheid  für  Tankred  Dorst
mit Pfuirufen quittiert
geschrieben von Bernd Berke | 28. Dezember 2019
Von Bernd Berke

Mülheim. Abgekämpft betraten die acht Herren der Jury gegen
0.15 Uhr die Mülheimer Stadthallen-Gaststätte und ließen ihr
Urteil  hören:  Nach  sechsstündiger,  kontroverser  Diskussion
hatten sie Tankred Dorst für sein Stück „Korbes“ den Mülheimer
Dramatikerpreis 1989 verliehen.
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Die unter Zeitdruck unglücklich formulierte Begründung (Dorst
behaupte in seinen „holzschnittartigen“ Szenen „das Böse als
unveränderbare Macht“) ging beinahe in Pfiffen und „Pfui“-
Rufen  unter.  Fünf  zu  vier  lautete  das  denkbar  knappe
Abstimmungsergebnis; die neunte Stimme kam vom Publikum und
ging  (einmal  mehr)  an  Botho  Strauß,  für  dessen  Stück
„Besucher“.

Es war eine wirklich schwere Entscheidung. Keines der sechs
vorgeführten Stücke drängte sich ohne weiteres auf, wie auch
Jury-Mitglied  Guido  Huonder  (Dortmunds  Schauspielchef)
betonte. Doch mit dem Votum für Dorst kann man, wie ich finde,
einverstanden sein. Wie an dieser Stelle bereits beschrieben,
ist „Korbes“ ein Passionsstück von irritierender Kraft.

Ästhetizisten  mögen  Gisela  von  Wysockis  Theater-Analyse
„Schauspieler, Tänzer, Sängerin“ vorziehen, doch hier klaffen
essayistischer  Text  und  sinnliche  Aufführung  dermaßen
auseinander,  daß  man  den  Stückepreis  geradezu  neu  hätte
definieren müssen. Dann aber könnte er künftig z. B. auch für
Choreographien  von  Pina  Bausch  vergeben  werden.  Gänzlich
indiskutabel  erschien  mir  Rainald  Goetz‘  spätpubertäres
Gezeter namens „Kolik“, ein Pfusch nach Art mancher „Neuer
Wilder“  in  der  Malerei.  „Besucher“  von  Botho  Strauß,  den
manche  ja  gern  als  „unseren  besten  Boulevard-Autor“
bezeichnen, ist gewiß das unterhaltsamste Stück, verliert sich
aber passagenweise allzu sehr in raunender Bedeutsamkeit.

Der kleinste gemeinsame Nenner für Jury und Publikum wäre
vielleicht  Peter  Turrinis  Stahlkocher-Stück  „Die
Minderleister“ gewesen. Dieser Text geht am entschiedensten
auf  die  uns  umgebende  Wirklichkeit  –  die  nicht  unbedingt
Wahrheit bedeuten muß – ein. Freilich steigert Turrini die
Realität bis ins Kabarettistische oder überblendet sie mit
Schockbildern  aus  dem  Trivialbereich.  Alfred  Kirchners
Burgtheater-Inszenierung und den Darstellern ist es zu danken,
daß Turrinis Einläßlichkeit auf Sichtweisen von Horror- und
Porno-Videos nicht in bloße Pein abgleitet. Überdies hat der



Text  einige  Längen  und  –  mit  dem  Werksbibliothekar
„Shakespeare“ – eine im Grunde verzichtbare Figur, die das
Ganze  offenbar  doch  noch  künstlich  in  literarische  Höhen
hieven sollte.

Mit einer Entscheidung für Thomas Braschs „Frauen — Krieg —
Lustspiel“, das bis zuletzt in der Jury-Diskussion war, hätte
man  auch  leben  können.  Der  pazifistische,  aber  keineswegs
flach-propagandistische  Text,  in  Mülheim  am  Schlußtag  von
„stücke ’89“ in George Taboris Wiener Inszenierung (wunderbar
in den Hauptrollen: Angelica Domröse, Ursula Höpfner) gezeigt,
ist schon von der Struktur her friedlich. Er steuert weder
linear auf sein Thema zu noch ist er von einem beherrschenden
Sinnzentrum aus organisiert, sondern sammelt Bruchstücke über
die Opferrolle von Frauen im Krieg, über die Dialektik von
Liebe im Krieg und Krieg in der Liebe, gleichsam spielerisch
„am Wegesrand“ ein. Brasch ist vielleicht unterwegs zu einer
zukunftsweisenden  Dramaturgie,  löst  dieses  Versprechen  aber
noch nicht ein. Ein Endlos-Monolog im zweiten Teil grenzt an
Schauspieler-Quälerei.

Insgesamt  fiel  bei  „stücke  ’89“  ein  Übergewicht  an
stationenartig gereihten Passionen und an Texten auf, die auf
das Theater selbst bezogen sind. Und: Keines der Stücke wirkt
so  robust  und  widerständig,  daß  es  auch  nur  mittelmäßige
Inszenierungen ertrüge.

Das Theater zertrümmert sich
selbst  –  Drei  Stücke  beim
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Mülheimer
Dramatikerwettbewerb
geschrieben von Bernd Berke | 28. Dezember 2019
Von Bernd Berke

Mülheim.  Da  kann  man  nicht  hadern:  Die  bisherigen  vier
Inszenierungen  beim  Mülheimer  Dramatikerwettbewerb  waren
durchweg hochklassig. Doch die Texte , um die es hier ja geht,
sind von recht unterschiedlicher Qualität. Nach dem Auftakt
mit Botho Strauß‘ „Besucher“ (die WR berichtete) waren jetzt
Stücke von Tankred Dorst, Rainald Goetz und Gisela von Wysocki
zu sehen.

Passionsspiel  zwischen  Bibel,  Kroetz  und  Beckett:  Tankred
Dorsts „Korbes“ ragt wie ein einsamer Findling in die Stücke-
Landschaft.  Der  Text  überspringt  kühn  die  Zeiten:  Ein
zylindrisches Halbrund, mit kargem Stubenmobiliar schief in
ein  steinzeithaftes  (und  apokalyptisches)  Bühnen-Universum
gestellt, ist passender Spielort der Aufführung des Münchner
Residenztheaters (Regie: Jaroslav Chundela).

„Korbes“ (großartig: Wolfgang Hinze) ist ein gottloser Hiob in
einer gottverlassenen Welt. Das Stationenstück seiner Leiden
wird – Kontrast wie von einem anderen Stern – immer wieder
unterbrochen  durch  Passagen  aus  Händels  „Brockes-Passion“.
Doch der „Kreuzweg“ ist alles andere als fromm. Seine soeben
gestorbene Frau liegt noch schauerlich verrenkt auf dem Bett,
da bespringt Korbes schon die Nachbarin. Erschütternd dann die
Szene, in der er merkt, daß er über Nacht erblindet ist.
Fortan wird er verlacht und bestohlen, und am Ende kehrt seine
als  Kind  von  ihm  gequälte  Tochter  zurück,  um  eine  innige
Symbiose aus Pflegedienst und Rache mit ihm einzugehen. Leiden
zufügen und selbst leiden werden eins, ballen sich höllisch
zusammen.  Händels  Passion.  Trostversuch  der  Kunst  und  der
Religion zugleich, verhallt da ungehört.
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Irritierend, wie das Böse in diesem Stück „einfach da“ ist,
ohne jede Erklärung – ganz wie im titelgebenden, rätselhaften
Grimm-Märchen über den Herrn Korbes, der von Gegenständen und
Tieren zu Tode gepiesackt wird. Dorsts Stück entfaltet in
theaterwirksamen Szenen beinahe alttestamentarische Kraft.

Kraftvoll  gebärdet  sich  auch  Rainald  Goetz  mit  seinem
Einpersonenstück  „Kolik“.  Doch  hier  ist  es  eher
kraftgenialisehe  Attitüde,  die  sich  in  einen  Wortschwall
sondergleichen  ergießt.  Die  gleichwohl  achtbare  Bonner
Inszenierung  (Regie:  Peter  Eschberg)  beginnt  mit  einem
Countdown, dann zischt die Sprachrakete ab. Geleitet von einer
Art Wahn- und Zwangssysstem, das er mit siebzehn auf die Tafei
geschriebenen Worten markiert, legt der „Mann“ (Giovanni Früh)
los, vom Geburtsschrei bis zum Todesröcheln: Er doziert vom
Katheder herunter, salbadert, sondert allgemeinsten, zuweilen
pubertären  Weltschmerz  ab  und  (einzige  Regieanweisung)
„trinkt“ wie ein Loch. Seine Sätze schwellen an und krampfen
sich  zusammen:  Kolik  der  Sprache  und  des  Hirns.  Ein  sehr
„deutsches“  Stück,  unerbittlich-expressives  Trümmerfeld  aus
Worten.  Goetz  schlägt  wahllos  um  sich  –  und  trifft  doch
selten. Wie vermißt man da den Strudel von Thomas Bernhards
langsam, aber stetig anbrandenden Haß-Tiraden.

In  Gisela  von  Wysockis  „Schauspieler,  Tänzer,  Sängerin“
(gezeigt vom Schauspiel Frankfurt) zerschmettert das Theater
seine Mittel nicht, sondern seziert Techniken und Obsessionen
der genannten Bühnenberufe gleichsam bei lebendigem Leibe; ein
höchst  artifizieller  und  intellektueller  Vorgang.  Die
Textvorlage  enthält  essayistische  Einsprengsel  und  einen
Fußnoten-Apparat. Regisseur Axel Manthey setzt sich darüber
hinweg und macht faszinierend sinnliches, subtile Kraftlinien
nachzeichnendes  Bilder-  und  Körpertheater.  Frappant  die
Körperbeherrschung  des  Tänzers  (Stephen  Galloway),  von
genialer  „Naivität“  Ulrich  Wildgruber  als  tapsiger
Schauspieler. Dieser König der Nuschler, der die Theatermittel
eben nicht wie aus dem Bilderbuch beherrscht, kann sie desto



befremdlicher ausstellen. Ein interessantes Experiment, doch
wohl kein „Stück des Jahres“.

Ein Mann spielt um sein Leben
–  Tankred  Dorsts  „Ich,
Feuerbach“ am WLT
geschrieben von Bernd Berke | 28. Dezember 2019
Von Bernd Berke

Schäbige Theaterwelt: Wie Gemmpel türmen sich die Requisiten,
alles wirkt wie „von gestern“, als sei die Farbe abgeblättert.
Aus Schweigen und Finsternis – wie am ersten Schöpfungstag –
taucht einer auf, der hierher paßt: schlecht sitzender Anzug,
abgetragene Schuhe, loser Schlips — eine leicht „verrutschte“
Figur, umgeben von einem Hauch der Verwahrlosung.

Der Mann heißt Feuerbach, ist Schauspieler und zum Vorsprechen
geladen. Doch der Regisseur, ein gewisser Lettau, läßt – fast
wie Becketts „Godot“ – auf sich warten, nur sein Assistent ist
da.  Daraus  entwickelt  sich  in  Tankred  Dorsts  Stück  „Ich,
Feuerbach“,  das  jetzt  im  Studio  des  Westfälischen
Landestheaters (WLT) Premiere hatte, ein Quasi-Monolog.

Feuerbach spielt – zwei Stunden ohne Pause – um sein Leben.
Sogar  vor  dem  Assistenten,  den  er  eigentlich  verachtet,
versucht er, sein ganzes Rollen-Register abzuspulen; doch es
sind nur noch Rollensplitter, die Wahrheit seines verpfuschten
Lebens bricht immer wieder durch. „Feuerbach“ war, wie sich
schließlich herausstellt, einige Jahre in einer Heilanstalt;
den Anschluß an das Theater, an die dort erforderliche Kunst-
Disziplin, sucht er mit wachsender Verzweiflung.
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Regisseur Manfred Repp setzt kräftige Kontraste. Offenbar um
den  Anschein  zu  verstärken,  „Feuerbachs“  Wahn  könne
entstelltes Anzeichen von Genialität sein, bleiben der Regie-
Assistent  (Peter  Dobrowolski),  „Frau  Angermeier“  (Gabriela
Leinitzer) sowie zwei mürrische Bühnenarbeiter geheimnislose
Karikaturen, nur durch wenige „Running Gags“ gekennzeichnet:
Der  Assistent,  amusisch  wie  eine  Mohrrübe,  kratzt  sich
beständig  dummlich-obszön  zwischen  den  Beinen,  „Frau
Angermeier“ nestelt ebenso hartnäckig an ihrem Halstuch.

Schwierig  die  Titelrolle:  Sie  verführt  zu  lauter
Bravourstückchen,  doch  der  Darsteller  muß  sein  eventuelles
Virtuosentum  zügeln,  gilt  es  doch,  einen  Schauspieler  zu
zeigen, von dem man eben nie eindeutig wissen darf, ob das
Flackern zwischen Hochmut und Depression womöglich auf Genie
hindeutet. Feuerbach-Darsteller Norbert A. Muzzulini gelingt
die  Gratwanderung  über  weite  Strekken  überzeugend,  nur
gelegentlich verfällt auch er zu sehr in Extreme: Schreie und
Flüstern. Das mindert die subtile Spannung des Stücks.


