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Heul doch!

Authentizität liegt wieder im Trend. Mit dem Schauspielertheater kehren Werte des 18. Jahrhunderts auf die Bühne zurück
Von Sarah Heppekausen

Sie durchleben Tragödien, lieben und töten einander, schreien sich die Seele aus dem Leib, sie entblößen sich vor uns, bringen uns zum Lachen, manchmal sogar zum Weinen: Schauspieler sind die augenscheinlichen Helden einer Theaterinszenierung. Lange Zeit standen sie hinter auftrumpfenden Regiekonzepten zurück. Jetzt rücken sie offensichtlich wieder ins Zentrum des Bühnengeschehens.

Das legen zumindest die Kritiken und Jurybewertungen zu den ausgewählten Inszenierungen des diesjährigen Theatertreffens nahe: In Michael Thalheimers „Ratten“ spielen die Schauspieler nach Ansicht von Jurymitglied Eva Behrendt unter „Gefühlshochdruck, der hinter den offenen Mündern und aufgerissenen Augen steht“, Jürgen Goschs Inszenierung von „Onkel Wanja“ besticht durch die „spielerische Intensität“, die Matthias Heine von der Welt sogar zu Tränen rührte. Und Armin Petras’ Bühnenadaption des Schleefschen Romans „Gertrud“ wurde für Dieter Bartetzko von der Frankfurter Allgemeinen Zeitung durch die Handwerkskunst der Schauspielerinnen zum Erlebnis.

Die Rede ist von Wahrhaftigkeit, Pathos, Mitfühlstücken, von der Rückkehr des Virtuosentums und des Schauspielertheaters. Hier kommen klassische Begriffe des bürgerlichen Theaters wieder ans Tageslicht, die wohl nie ganz von der Bühne verschwunden, aber doch tief in der hintersten Ecke des Fundus vergraben waren. Begriffe, die im 18. Jahrhundert aufkeimten, als der Schauspieler endlich als vollwertiger Künstler akzeptiert wurde.

Es war Lessing, der von seinen Darstellern verlangte, die Natur so getreu nachzuahmen, dass die Illusion einer wahren Begebenheit entstehe. Dass sich der Zuschauer so stark mit den Figuren auf der Bühne identifiziere, bis er vor lauter Einfühlung und Rührung zum Taschentuch greife.

Auch wenn Regisseure heute sicher nicht mehr das unbedingte Ziel verfolgen, Mitleid zu erregen, so scheint das Pathos doch kein Tabu mehr zu sein. Im Gegenteil: Nach der Dekonstruktion von Figur und Geschichte, nach der konsequenten Ablehnung bürgerlicher Theaterwerte wie Einfühlung und Wahrhaftigkeit, ist jetzt wieder ein gefühlsechtes Erfahrungstheater möglich.



Auch wir haben ein Regelkorsett, das uns langsam die Luft abschnürt.


Nicht Castorfs Volksbühne oder Polleschs handlungsfreie Wortgefechte wurden zum Theatertreffen eingeladen. Es sind Shakespeare, Schiller und Tschechow, die gezeigt werden, und Regisseure, die ihren Schauspielern offenbar wieder mehr Überzeugungskraft zutrauen. Weniger Neu-Übersetzung, weniger Performance, dafür mehr psychologische Menschenporträts – so scheint der aktuelle Kurs zu sein. Schließt diese Rückkehr zum Schauspielertheater kategorisch die Abkehr vom Regietheater ein? Keineswegs, denn auch die Entscheidung eines Regisseurs, seine Schauspieler mit Wort-für-Wort-Inszenierungen klassischer Texte und stringenten Figurenentwicklungen wieder mehr in den Vordergrund zu rücken, ist ein Regiekonzept.

Mit Simon Stephens „Pornographie“ gibt es in diesem Jahr nur ein zeitgenössisches Stück beim Theatertreffen. Taugen Klassiker besser zu Menschenstudien? Oder sind es vergleichbare gesellschaftliche Bedingungen, die die ästhetischen Entscheidungen erklärbar machen? Ein Gegenentwurf zum strengen, klassizistischen Regelkanon des französischen Theaters trieb die Theatermacher am Ende des 18. Jahrhunderts an: Natürlichkeit statt starrer Formen war ihre Forderung. Ab jetzt sollten gewöhnliche, alltägliche Menschen auf der Bühne nachgeahmt werden, in denen sich der Zuschauer wiedererkennen konnte, letztendlich um ein besserer Bürger zu werden.

Auch wir haben unser Regelkorsett, das uns langsam die Luft abschnürt. Das im Poptheater vielfach angewandte Moment der Überzeichnung lässt jegliches Gefühl auf der Bühne zu einem Zitat verkommen. Und mit Kampagnen wie „Du bist Deutschland“, „Sei Berlin“ oder „Ruhr hoch n – Team-Work-Capital“ – zwingt der Alltag das Ich in Kollektive, in denen es sich selbst verliert. Die Rückkehr authentischer Affekte kann da befreiend wirken. Wahrhaftige Menschen auf der Bühne, die uns etwas über uns selbst erzählen können: Schiller, gib uns das Individuum zurück!

Auch ein weiterer Trend lässt sich als Wiederentdeckung typischer Theaterwerte des 18. Jahrhunderts verstehen: das so genannte Spezialisten- oder dokumentarische Theater. Nicht nur die Gruppe Rimini-Protokoll, die 2006 zum Theatertreffen eingeladen war, beeindruckt mit ihrem Kunstgriff, Menschen des Alltags auf die Bühne zu holen. Am Schauspiel Essen etwa stehen immer mehr Stücke auf dem Spielplan, in denen Nicht-Profis ihre eigenen Geschichten erzählen: Flüchtlinge, Senioren, Auswanderer-Familien, Jugendliche.

„Echter“ geht es wohl kaum, wobei die Authentizität hier nicht im Affektiven, sondern im Stofflichen liegt. Hier entsteht keine Illusion durch ein handwerklich perfekt nachgeahmtes Schauspiel, aber der Zweck ist derselbe wie schon zu Lessings Zeit: Konfrontation mit der uns umgebenden, wirklichen Welt. Mit einer Welt, die uns berührt.

Authentizität ist gefragt, sei es in Form virtuoser Schauspieler oder persönlicher Alltags-Spezialisten. Erfahrbares Theater, das den Zuschauer auf sich selbst zurückwirft: Damit sind wir ganz nah am 18. Jahrhundert und mitten drin in der Gegenwart.
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„…Wahnsinn!“

Vom Pop-Tornado bis zum Politdrama: Das deutschsprachige Theater zieht alle Register. Trotzdem faszinieren am Ende vor allem die Schauspieler
Von Ilona Goyeneche

Die Schauspieler gehören nicht mehr unbedingt auf die Bühne. Sie dürfen jetzt auch unter ihr spielen oder ihre Rolle eingesperrt in einem riesigen Kasten oder eingequetscht in einer 1,50 Meter hohen Spalte ausleben. Das Publikum wiederum muss nicht mehr nur im Zuschauerraum sitzen, sondern darf sich ein Stück zuweilen von der Hinterbühne aus ansehen oder sogar mitspielen.

Wenn man in Deutschland jemanden darauf anspricht, was hier im Theater alles machbar ist, kommt oft ein müdes Lächeln zurück, ein Aber-das-ist-doch-völlig-normal oder eine ausgefeilte Kritik, die vieles in Frage stellt. Das unglaubliche Spektrum an Möglichkeiten, das sich das Theater leistet, um ein Stück auf die Bühne zu bringen, scheint selbstverständlich zu sein. Für jemanden, der aus einer ganz anderen Theaterszene wie Lateinamerika kommt, wo unter bedeutend ärmeren Umständen Theater gemacht wird, ist die Überraschung indessen groß.

Ohnehin ist Deutschland ein Land, dessen Theatervergangenheit bedeutend und dessen Angebot an Inszenierungen reich ist. Die zehn bemerkenswertesten Produktionen, die zum Theatertreffen 2008 eingeladen wurden, entstammen zudem den großen und hoch subventionierten Theaterhäusern. So dass, was in den letzten beiden Wochen in diesem Rahmen in Berlin zu sehen war, am besten in den Worten des Arztes Astrow aus Tschechows „Onkel Wanja“ zu fassen ist: Auf seinen enormen Schnurrbart zeigend sagt er „… Wahnsinn!“. Ja, das deutsche Theater ist ein Wahnsinn.

Man braucht nicht viel gesehen zu haben und schon merkt man, dass hier alles aufgeboten wird, wenn es darum geht, ein Stück so darzustellen, als hätte man es noch nie gesehen. Dass wir es mit einem Klassiker zu tun haben, heißt noch lange nicht, dass man die Kostüme aus dem Fundus holen und ehrfürchtige Texttreue zeigen muss. Stattdessen kann man Shakespeare-Figuren erleben, die gekleidet sind, als wollten sie beim Karneval in Rio mitmachen. „Der Sturm“ von William Shakespeare, inszeniert von Stefan Pucher, ist ohnehin eher so etwas wie ein Pop-Tornado. Schillers „Maria Stuart“ indessen wurde vom Regisseur Stephan Kimmig in einem sterilen Verhörsaal zum reinen Politdrama konzentriert. Und auch wenn man sagen kann, dass „Onkel Wanja“ von Anton Tschechow nicht gerade aus dem Traditionsrahmen fällt, so hat man es trotzdem mit einer außergewöhnlich zeitgenössischen Inszenierung von Jürgen Gosch zu tun.

Schon die Bühnenbilder sind oft richtige Kunstwerke. Für „Pornographie“ hat Muriel Gerstner einen riesigen Babelturm-Prospekt als Puzzle entworfen, mit dem die Schauspieler die ganze Aufführung über beschäftigt sind und mit dessen Einzelteilen sie auch um sich werfen. Und Olaf Altmann reißt für Einar Schleefs „Gertrud“ unter der Regie von Armin Petras gleich den ganzen Bühnenboden auf, während er die Bühne bei „Die Ratten“ – inszeniert von Michael Thalheimer – so reduziert, dass nur noch eine horizontale Spalte übrig bleibt. Ein Format für sich bildet das ganze Dorf, welches Thomas Bo Nilsson für „Die Erscheinungen der Martha Rubin“, die Nonstop-Performance-Installation von SIGNA, errichten ließ.

Inmitten dieser ganzen Kreativität und Innovation hat nun der Schauspieler zu beweisen, dass er es ist, der in der ersten Reihe steht. Auf überwältigende Weise tut er das auch. Und zwar nicht nur mit großen Auftritten, sondern gerade mit der kleinen oder kleinsten Bewegung. Da war etwa das kurze, ironische Lachen von Susanne Wolffs Maria Stuart neben der erschöpften Steifheit der Königin Elisabeth von Paula Dombrowski. Das Weinen von Meike Drostes Sonia, wenn sie sich mit ihrer angeblichen Hässlichkeit abfindet. Der in seiner Betrunkenheit total befreite Caliban Thomas Schmausers. Und die zahlreichen Frauenrollen, die die männlichen Darsteller in „Die Ehe von Maria Braun“ ganz selbstverständlich und ohne jede Travestie verkörpern. Das sind die Erinnerungen, die haften bleiben.

Die Schauspielerinnen und Schauspieler dieses Theatertreffens mussten wacklige Türme aus Tischen erklettern, durchgehend in einer zusammengekauerten Position spielen oder die Ereignisse von siebenundzwanzig Lebensjahren in wenigen Minuten ohne Punkt und Komma runterrattern. Sie durften in mehreren Inszenierungen keinen Augenblick die Bühne verlassen (bei SIGNA sogar eine ganze Woche lang nicht) oder hatten auf offener Bühne die Kostüme und sogar Rollen zu wechseln.

Es waren die Schauspieler, die immer wieder die Atmosphäre mit Komik durchbrachen, ohne dabei den Kern der Tragik in Frage zu stellen. Da kann das Bühnenbild noch so oft auf und wieder zu klappen und Shakespeare in unsere Umgangssprache umgeschrieben werden – was am Ende nachhaltig fasziniert, sind der richtige Ton und das charakterisierende Spiel der Schauspieler.

