Kapitel VI
„Lasst mich den Löwen auch noch spielen“
         * Klaus Zettel der Weber in „Ein Sommernachtstraum“ von William Shakespeare

Dieses Kapitel möchte ich mit einem der meiner Ansicht nach wichtigsten Grundsätze im Umgang mit der Rolle, der Figur auf der Bühne beginnen und schließe damit direkt an das vorherige Kapitel und die Frage nach der Unberechenbarkeit und dem Geheimnis meiner Rolle an. Auf der Probe ist folgender Satz absolut verboten: „Das würde meine Rolle niemals tun!“ Woher willst du das wissen? Und warum willst du deine Rolle von vornherein um ihr unerschöpfliches Potential bringen? Lass dich bei der Arbeit an der Rolle ganz auf sie ein und lass dich vor allem immer wieder von ihr überraschen. Sie hat ein Eigenleben und darf und muss es auch haben. 

Und ein zweites schicke ich voraus. Schauspieler und Sänger neigen auf der Probe dazu, viel zu diskutieren. Erst wollen sie alles verstanden haben, bevor sie sich an die Arbeit machen. Doch das ist meist nur eine Ausflucht. In Wirklichkeit wollen sie vermeiden, etwas falsch zu machen und sich zu blamieren. Doch wenn die Regie das zulässt, geht das auf Kosten der Kreativität und Eigenverantwortung der Darsteller. Du kannst nichts falsch machen, du kannst nur Erfahrungen sammeln. Es heißt ja auch Probe und nicht Könne. Natürlich sollst du auch Antworten auf deine Fragen bekommen, aber die Reihenfolge auf der Probe sollte so gut wie immer sein: erst probieren, dann diskutieren. Meist ist damit schon viel gewonnen und viele Fragen, die anfangs so brennend schienen, haben sich durchs praktische Probieren bereits erledigt.

Und da wir schon bei so grundsätzlichen Dingen sind, gleich noch ein drittes. Das betrifft die Arbeitshaltung. Der Satz: „Ich will es versuchen!“ ist meist eine Entschuldigung vorweg dafür, dass es mir nicht gelingen wird. Damit nehme ich mir aber selber von vornherein die Motivation, wirklich etwas herauszubekommen. Es gibt auf der Probe nur zwei Möglichkeiten: ich tue es oder ich tue es nicht. Es zu versuchen ist zu wenig. ( Das sagte übrigens wörtlich schon der Jedi-Meister Yoda zum jungen Luke Skywalker im „Krieg der Sterne – Episode V – Das Imperium schlägt zurück“ von 1980/97.) Doch die Entscheidung dafür, es zu tun, allein  beinhaltet noch nicht zwangsläufig auch die Garantie dafür, dass es auf Anhieb gelingt. Und darum geht es. Thomas A. Edison brauchte einige hundert Anläufe, bis seine Glühbirne wirklich brennen wollte. Und jedes Mal wusste er hinterher etwas mehr darüber, warum es so nicht geht. 

Eine ganz banale Übung dazu. Wenn mir im Training oder auf der Probe jemand sagt: „Ich versuche es!“, dann nehme ich mein Schlüsselbund, werfe es auf den Boden und fordere den Betreffenden auf zu versuchen es wieder aufzuheben. In nahezu 100% der Fälle bückt sich die- oder derjenige und hebt den Schlüsselbund auf. Dann sage ich:“Nein, du solltest es nur versuchen. Jetzt aber hast du es getan. Versuche es noch ein Mal.“ Dann trifft mich ein ratloser Blick nach dem Motto: „Ich weiß nicht was du von mir willst. Was soll ich jetzt tun?“ Und genau das ist es. Versuche es nicht nur. Tue es oder lass es bleiben. Entscheide dich und rede dich nicht heraus.
Na, nach so viel Moralin noch Lust zu arbeiten? Dann gehen wir jetzt an die Rolle ran. 

Bei der Arbeit auf der Bühne bist du in allererster Linie deiner Rolle verpflichtet, das ist Aufgabe genug. Reagiere und agiere immer so, wie es aus ihrer Sicht stimmig ist. Das ist völlig unabhängig davon, ob du eine Haupt- oder eine Nebenrolle hast. Es gibt keine kleinen Rollen. Von dem Moment an, wo du die Szene betrittst bis zu deinem Abgang empfindet sich deine Figur als Zentrum des Geschehens, selbst wenn sie nur als stummer Beobachter an der Seite steht. Du musst spielen. Und es ist auf der Probe nicht deine Aufgabe und Verantwortung das ganze Geschehen im Blick zu behalten. Dafür ist die Regie zuständig. Du musst nur konsequent die Ziele deiner Figur verfolgen. Nimm nicht zu schnell zu viel Rücksicht auf alles andere und vor allem warte nicht auf deinen Einsatz. Wer auf der Bühne ist, ist dran. Im Zweifel muss die Regie dich bremsen und in die geordneten Bahnen lenken. Doch dazu später.

Der Anspruch am Theater ist hoch. Einerseits sollen wir lebendige Menschen zeigen, mit denen das Publikum sich identifizieren kann, und andererseits wollen wir etwas verdeutlichen, indem wir übertreiben, stilisieren oder abstrahieren. Ständig bewegen wir uns auf dem schmalen Grat zwischen Klischee und Wahrhaftigkeit, zwischen Pose und Lebendigkeit. Das gilt im Musiktheater noch um ein vielfaches mehr als am Sprechtheater. Das Finden meiner Rolle, ihres Charakters und ihrer Körperlichkeit, kann über unendlich viele Wege geschehen. Es hat zum einen viel mit meiner eigenen Persönlichkeitsstruktur und meinen Lernstrategien zu tun. Doch Vorsicht. Jede Rolle muss immer wieder völlig neu entwickelt werden und braucht möglicherweise einen völlig anderen Ansatz als die Rolle davor. Vieles hängt schließlich auch von der Arbeitsweise der Regie ab. Doch darum soll es hier jetzt nicht gehen. Hier möchte ich die Möglichkeiten aufzeigen sich eigenverantwortlich mit der Rolle zu beschäftigen und sich auf sie vorzubereiten. 

Viele bereiten sich vor, indem sie eine Menge Sekundärliteratur lesen – Biographien, Geschichtsbücher, Psychologie etc. – um ein möglichst breites Hintergrundwissen zu bekommen. Heute lassen sich natürlich auch über das Internet schnell und umfangreich Material und Informationen beschaffen.


Oft wird auch mit Beobachtung gearbeitet. Ich suche mir jemanden, der oder die mich an meine Rolle erinnert auf der Straße, im Café, in der S-Bahn oder wo auch immer und studiere das Verhalten und die Körperlichkeit dieser Person eine Zeitlang. Dabei empfinde ich einzelne Auffälligkeiten mit dem eigenen Körper nach und merke sie mir. Später rufe ich mir diese Aspekte zuhause oder auf der Probe erneut ab und arbeite mit ihnen, indem ich sie verstärke, umwandle, übersetze.

Du kannst deiner Rolle auch ein Tier zuordnen und eine Weile dieses Tier studieren. Deine Beobachtungen überträgst du dann auf deinen eigenen Körper und arbeitest damit. Es ist erstaunlich, wie schnell sich durch eine veränderte Körperlichkeit auch bestimmte Charaktereigenschaften und Gewohnheiten verwandeln.


Zum Sammeln aller Beobachtungen, Erfahrungen und Informationen zu einer Rolle empfehle ich das Anlegen eines Rollenbuches. Dazu mehr im Kapitel VIII „Mit Händen und Füßen, ohne Sinn und Verstand“.


Außerdem empfehle ich grundsätzlich von Probenbeginn an immer mit einem Probenkostüm zu arbeiten und nicht die eigenen Privat- oder Trainingsklamotten zu tragen. Das Probenkostüm kann sich und wird sich natürlich zwangsläufig in Verlauf der Probenwochen auch immer wieder verändern. Wichtig ist nur, dass ich bewusst auch in der Kleidung für mich deutlich mache, dass ich in eine andere Person schlüpfe. Das gilt insbesondere auch für die Schuhe. Es ist wirklich erstaunlich, wie viel Einfluss die Wahl des Schuhwerks auf die Körperlichkeit und den Charakter eines Menschen hat. Und das kann ich mir in der Arbeit sehr zu Nutze machen.

Dies alles sind Übungen und Vorgänge, die du sehr gut allein in deiner persönlichen Vorbereitung auf deine Rolle umsetzen kannst. Im Weiteren will ich jetzt drei ganz grundlegende Übungen beschreiben, mit denen ich im Unterricht arbeite und die tatsächlich auch das Feedback von außen brauchen um wirklich effektiv zu sein. 
Der Spiegel

Die Arbeit mit dem Spiegel basiert auf Beobachtungen von Menschen oder Tieren wie oben beschrieben und setzt bereits eine gewisse Vorarbeit beim Finden der Rolle voraus. Der Spiegel ist dabei übrigens nicht real sondern imaginär. Die Übung lässt sich sowohl im Stehen als auch im Sitzen machen.

Zu Beginn rufst du dir die Person, die du mit deiner Rolle in Verbindung gebracht hast, vor das innere Auge. Erinnere dich genau an alle Einzelheiten. Was war das besondere, Auffällige dieser Person? Woran hast du die Rolle in ihr erkannt? Wie sah sie aus, wie war ihr Körper, ihre Bewegungen, ihre Stimme? Sei sehr gründlich und penibel in der Vorstellung, lege Wert auf jedes Detail. 

Wenn Du meinst, das Bild dieser Person möglichst umfassend im Kopf zu haben, stellst du dieses Bild als nächstes etwa 1,5 bis 2 Meter von dir entfernt in den Raum. Dann betrachtest du dieses Bild weiter, aus der inneren Betrachtung wird eine Beobachtung. Wie verhält sich diese Person? Was sticht ins Auge? Nicht oberflächlich werden, bleibe weiterhin sehr genau und beachte alle Einzelheiten der Mimik, Gestik und Motorik – sei wirklich neugierig. Wenn du glaubst, alles verstanden zu haben, schau noch einmal hin.
Im nächsten Schritt siehst du diese Person jetzt wie in einem Spiegel, vor dem du stehst oder sitzt. Im ersten Moment ändert sich noch nichts in der Art der Beobachtung verglichen mit dem vorherigen Schritt. Doch dann dämmert es langsam. Wenn du es bist, der vor dem Spiegel steht, dann ist das, was du in diesem Spiegel siehst dein Spiegelbild. Und Stück für Stück übernimmst du in deinen eigenen Körper genau das, was du im Spiegel siehst, du verwandelst dich wirklich in die Person im Spiegel. Dieser Vorgang darf gern eine ganze Weile in Anspruch nehmen, das geht nicht auf einen Fingerschnipp. Sei auch hier wirklich sehr genau und akribisch, schau immer wieder genau hin und korrigiere einzelne Elemente. 

Schließlich ist die Verwandlung weitestgehen abgeschlossen, du bist vollständig zu dem Bild aus dem Spiegel geworden und in diesem Moment löst sich der Spiegel mitsamt dem Bild in Luft auf. Zurück bleibst du als das Original des Spiegelbildes. Ab jetzt bewegst du dich im Raum in der Rolle und kannst auf jede Aufgabe, die dir von außen gestellt wird in dieser Rolle reagieren und handeln.
Am Ende der Arbeit steht dann natürlich die Rückverwandlung. Dafür erscheint erneut der imaginäre Spiegel, in dem du dich sehen kannst. Doch diesmal erscheint als Spiegelbild dein eigenes persönliches Bild und du übernimmst Stück für Stück erneut deine ursprüngliche Haltung und streifst buchstäblich die Haut der anderen Person, der Rolle ab. Abschließend bewegst du dich noch eine Weile im Raum mit deiner dir eigenen Körperlichkeit und löst dich auf diese Weise vollständig von der Rolle.
Mit etwas Übung wird dieser Wandlungsprozess immer schneller ablaufen können, denn das Gedächtnis des Körpers speichert die Körperlichkeit der Rolle und alles, was du in der Arbeit mit dieser entwickelt und gefunden hast, ab. Es ist jederzeit abrufbar. Im fortgeschrittenen Stadium des Probenprozesses kannst du diese Übung dann durchaus auch mal in deinem Alltag anwenden. Verrichte  ganz normale Abläufe wie die morgendliche Körperpflege, das Einkaufen oder beim Sporttreiben bewusst in der Rolle. Lass dich überraschen, was du danach zum Beispiel in deinem Einkaufswagen finden wirst – und guten Appetit.

Für mich beginnt dieser Prozess der Verwandlung übrigens jedes Mal in dem Moment, wo ich zu einer Probe oder Vorstellung das Theater betrete - dann natürlich noch durch das Anlegen des Kostüms in der Garderobe und das Schminken in der Maske unterstützt – und endet über das Abschminken und Ablegen des Kostüms mit dem Verlassen des Theaters bzw. dem Gang in die Kantine zum Absacker.
Der private Moment 
Lee Strasberg, der diese Übung entwickelt hat, sagt: „Das Schwierigste für einen Schauspieler ist es, ganz in der Öffentlichkeit und trotzdem privat zu sein; das heißt, dass es so aussehen muss, als befände er sich in einer realen Situation, während er doch ganz genau weiß, dass er sich auf der Bühne befindet. … Wenn man sich konzentrieren kann – schön! Aber wenn es bei einem irgendwie nicht geht – was dann? Da sagte ich mir: Du musst einen Moment im Leben finden, in dem du allein mit etwas beschäftigt bist, mit dem du sofort, sobald jemand eintritt, ja schon, sobald du hörst, dass die Tür geöffnet wird, innehältst. Mit anderen Worten: Gemeint ist nicht ein Moment, in dem man bloß allein ist, sondern ein Moment, in dem man privat ist.“

In meiner Arbeit unterscheide ich zwei private Momente:

a) den persönlichen privaten Moment / private Verhaltensweisen und
b) den privaten Moment der Figur 

Den persönlichen privaten Moment wende ich ganz im Sinne der Arbeit Strasbergs an. Hier geht es zur Abwechslung tatsächlich mal wirklich um ganz private Vorgänge und Verhaltensweisen. Was tust du, wenn du telefonierst? Wie verhältst du dich in deinen vier Wänden, wenn du dich über etwas sehr aufgeregt hast? Was tust du während du Fernsehen siehst? Wie isst du, wenn du allein bist? Und so weiter. 
Hier geht es wirklich darum, sich genau zu erinnern und sich wirklich in eine solche Situation hinein zu begeben. Ehrlichkeit ist dabei gefragt, es ist wirklich ein sehr intimer Moment. Du zeigst etwas, was sich normaler Weise im Geheimen abspielt,  öffentlich vor der Gruppe. Erstaunlicher Weise hemmt dies den Darsteller aber in den aller meisten Fällen nicht, sondern löst im Gegenteil sogar diese Hemmungen einem Publikum gegenüber. Du wirst in deinem Ausdruck freier und sicherer. Es funktioniert wirklich. Genau wie Strasberg es beschreibt.
Und diesen Effekt übertrage ich dann auf die Arbeit mit der Rolle, der Figur. Dabei geht es natürlich nicht darum, deine persönlichen privaten Momente eins zu eins auf die Rolle zu übertragen. Das würde ja auch überhaupt keinen Sinn machen. Vielmehr geht darum, dich auf der Grundlage deiner Erfahrungen mit deinen persönlichen privaten Momenten auf die privaten Momente deiner Rolle einzulassen. 
Hier arbeite ich vorzugsweise mit dem Moment des Aufwachens oder mit einem Telefongespräch. Die Situation des Telefongespräches sollte so gewählt sein, dass du im Verlauf des Gespräches möglichst wenig antworten musst. Trotzdem sollte es einen ganz klaren, konkreten Anlass für dieses Telefonat geben. Eine gute Freundin, ein guter Freund wurde verlassen und weint sich bei dir aus. Deine Mutter macht sich Sorgen um dich und gibt gute Ratschläge. Du bist in einer Warteschleife bei einer Behörde oder deinem Telefonanbieter. Und ähnliches.
Mit einer weiteren Situation gehe ich einen wesentlichen Schritt weiter und bringe deine Rolle in eine extreme Ausnahmesituation. Sie soll Selbstmord begehen. Dazu ist es völlig unerheblich, ob diese Figur es im Rahmen des Stückes tatsächlich tun wird oder nicht. Die Behauptung ist einfach, jede Figur hat irgendwann einmal den Impuls, sich konkret der Frage des Selbstmordes zu stellen. Was ist der Punkt, an dem sie das tun würde? Und wie verhält sie sich dann in diesem Moment? Wie wird sie es tun? 
Das Interview

Diese Übung ist ebenfalls ein Klassiker. Die Darstellerin bzw. der Darsteller sitzt mir gegenüber und nimmt sofort die Haltung der Rolle ein. Dann beginne ich Fragen zu stellen – bezüglich des Alltags, des Tagesablaufs, Vorlieben, Gewohnheiten, Erfahrungen etc. Der Inhalt der Fragen entwickelt sich zusehends von anfangs recht harmlosen Themen (Hobbys, Lieblingsessen, …) über persönlichere Belange (Wohnsituation, Charaktereigenschaften, Selbstwahrnehmung, …) bis hin zu sehr intimen Bereichen (Beziehungen, Vorlieben, Geheimnisse, …). Dabei stehen zwei Grundregeln im Vordergrund. Erstens: die Figur sagt immer die Wahrheit; Sätze wie „Das geht dich nichts an“, oder „Das ist mir zu privat“ sind nicht erlaubt. Alle Fragen werden ehrlich beantwortet. Und Zweitens: nicht lange überlegen. Vertraue darauf, dass du die Antworten weißt. Folge dem ersten Impuls und zögere nicht mit der Antwort – wie überraschend sie auch erscheinen mag. Es geht nicht um richtig oder falsch in Bezug auf die Stückvorlage und den historischen Kontext. Es geht um das intuitive Verständnis für und den beherzten Zugriff auf die Rolle. Lass dich von deiner Figur bei ihren Antworten überraschen. Sie weiß alles über sich – mehr, als du dir ausdenken kannst. Lass dich von diesem Wissen beschenken.
Mit diesen Übungen verdeutliche ich die Bandbreite dessen, was jede Rolle an Potential und Optionen zur Verfügung hat – egal ob ich Komödie oder Tragödie spiele, Lorzing oder Wagner singe. Und damit schließt sich auch der Kreis dieses Kapitels hin zu der verbotenen Aussage: „Das würde meine Rolle niemals tun!“ Es kann ja durchaus sein, dass das so ist; doch gib ihr wenigstens die Möglichkeit es zu tun - was auch immer es ist. Das macht die Rolle reicher, lebendiger, glaubwürdiger und geheimnisvoller. Und es macht vor allem viel mehr Spaß, das zu spielen.

Manchmal mag es auch hilfreich sein sich für eine Rolle mit verschiedenen Archetypen zu beschäftigen: König / Königin; Krieger / Amazone; Magier / Hexe; Liebhaber / Geliebte; Gigolo / Hure; Macho / Diva; Bauer /Bäuerin; Clown / Clownin. Ich will das hier nicht im einzelnen Vertiefen. Das ist ein Semesterthema und würde ein weiteres Buch füllen können. Nur so viel: im Umgang mit den Archetypen geht es immer auch um das Benutzen von Klischees und Posen. Hab keine Sorge damit zu arbeiten. Klischees gründen immer auf einem wahren Kern. Aber um diesen zu ergründen, zu verstehen und zu zeigen, bedarf es gerade auf der Bühne des Mittels der Vergröberung, der Respektlosigkeit und der Übertreibung. Dies darf aber nicht zum Selbstzweck werden – dann wird es schnell banal und hohl, und das kann unser Ziel nicht sein. Vielmehr bedarf die Arbeit mit Klischees und Posen gerade ein erhöhtes Maß an respektvollem Umgang mit der Rolle. Jede Vergröberung, Überzeichnung und Verzerrung von Eigenschaften, Stärken und Schwächen einer Figur muss gespeist sein aus einer Liebe und einem großen Respekt zu dieser Figur und letztlich zum Menschen an sich. 
Eine Rolle, die ich nicht liebe, kann ich nicht spielen. Privat darf ich mich selbstverständlich vollständig von einer Rolle, an der ich arbeite, distanzieren, ihr Verhalten ablehnen und verurteilen. Auf der Probe aber und auf der Bühne muss ich von meiner privaten Sicht abstrahieren. Ich kann den Kommentar nicht mitspielen und gleichzeitig der Figur und ihrem Eigenleben gerecht werden. Meine Aufgabe ist es, jeder Rolle, die ich annehme, ein menschliches Antlitz zu geben. Dazu muss ich mich mit ihr schonungslos auseinander setzen und ihr mit Respekt und Liebe begegnen.

Soweit, so gut. Doch was ist mit den Sonderfällen? Wie spiele ich ein Kind ohne kindisch zu werden. Oder alt? Oder behindert? Was ist mit dem großen Feld der Hosenrollen im Musiktheater? 

Zuerst also mal das Spielen von Kindern auf der Bühne. Hier ist die größte Gefahr die, dass ich glaube mich klein machen zu müssen, niedlich zu werden und die Stimme zu verstellen. Das mögen Kinder im Kindertheater aber überhaupt nicht sehen. Damit fühlen sie sich zu recht eher verarscht. Der Ausgangspunkt muss also ein anderer sein. Und es ist eigentlich wieder ganz einfach. Wir alle waren einmal Kinder und wie sich das anfühlt und wie es ist, die Welt mit den Augen eines Kindes zu erleben, das ist alles im Gedächtnis des Körpers gespeichert. Bleibe also im Körper einerseits erwachsen und erinnere dich andererseits an dein Kindsein. Bestimmte Dinge kannst du einfach noch nicht wissen, viele Erfahrungen hast du noch gar nicht gemacht. Lass dich darauf ein und der Rest kommt organisch dazu.
Schwieriger ist es, wenn du älter spielen sollst. Hier fehlt dir die Erfahrung tatsächlich. Darum musst du zu einem anderen Trick greifen. Zum einen natürlich die Beobachtung und das Nachempfinden von alten Menschen. Zum anderen kannst du dir aber auch deine eigene aktuelle Körperlichkeit zunutze machen. Stell dir einfach vor, wie dein eigener Körper altert, schwächer wird und dich hier und dort behindert. Vergrößere dabei die Probleme, die du schon jetzt in deinem Körper kennst und erlebst. Du wirst dich wundern wie schnell du plötzlich um Jahre alterst ohne gänzlich ein anderer werden zu müssen.
Die größte Herausforderung sind körperliche und geistige Behinderungen. Hier hilft wirklich am allermeisten das Studium dieser Behinderungen durch genaueste Beobachtung und Nachahmung. Doch es gibt eine gewaltige Falle, in die wir dabei tappen können. Die Angst davor in den Verdacht zu geraten uns über die Behinderung bzw. wirklich Behinderten lustig zu machen. Von dieser Angst musst du dich frei machen, sonst kannst du eine solche Rolle nicht spielen. Um dich einer Behinderung annähern zu können, musst du bereit sein sie zu übertreiben, zu vergröbern, sie zu überzeichnen. Dabei kann sie durchaus zu einer Karikatur, einem Zerrbild ihrer selbst werden. Aber nur dadurch wirst du in die Lage versetzt, das Wesen und die Motorik dieser Behinderung wirklich zu ergründen und annähernd zu verstehen. Auf dieser Basis kannst du die entsprechende Behinderung dann auf deinen Körper übertragen und glaubhaft verkörpern. Und ganz wichtig: auch die Darstellung von Behinderung auf der Bühne darf und muss von deiner Spiellust angetrieben sein.


Und jetzt zu den Hosenrollen. In der Opern- und Operettenliteratur tauchen immer wieder  Männerrollen auf, die von Sopranistinnen und Altistinnen gesungen werden sollen. Doch wie spielst du als Frau glaubhaft und überzeugend einen Mann? Im Prinzip haben wir die wesentlichen Schritte bereits besprochen und können sie auch in diesem Fall anwenden. Beobachtung, Ausloten des Klischees, Übertreiben um zu verstehen. Außerdem ist wieder Mal Behauptung alles. Du musst den Mann nicht in erster Linie spielen, sondern du musst behaupten, einer zu sein. Bewusst aus deinem eigenen Körper heraus. Alle diese Elemente zusammen führen zu einer organischen Wandlung deiner Körperlichkeit ins männliche. Allerdings wirst du dabei nicht gänzlich darum herum kommen, dir auch den Unterschied zwischen den Beinen zu vergegenwärtigen. Es macht schon einen erheblichen Unterschied aus, ob ich einen Penis in der Hose habe oder nicht. Dafür musst du dir aber nicht unbedingt einen ankleben. Auch hier geht es lediglich um die Behauptung. Wenn du wirklich glaubst auf der Bühne ein Mann mit einem Penis zu sein, dann wird dein Körper darauf reagieren, auch wenn da nichts hängt. 
Etwas komplizierter, zum spielen aber noch reizvoller, ist die Situation einer Rolle, die als Frau in eine Männerrolle schlüpft. Du spielst also eine Frau, die einen Mann spielt. Der Vorgang ist letztlich sehr ähnlich zu dem oben beschriebenen. Nur wird in diesem Fall auch gezeigt, wie diese Frau es anpackt sich in einen Mann zu verwandeln und welche Schwierigkeiten sie dabei zu überwinden hat. Hier wird bewusst stärker mit den Klischees von Mann und Frau gespielt, um den Prozess der Verwandlung für das Publikum deutlich zu machen. 

Seltener kommt der Fall vor, dass ein Tenor, Bariton oder gar Bass in eine Frauenrolle schlüpfen muss. Der Vorgang ist aber durchaus vergleichbar mit dem oben beschriebenen. Entscheidend ist auch hier, dass du dich als Frau ernst nimmst. Andernfalls wird das ganze lediglich zu einer Travestie. Auch ein interessantes Genre und gerne auf der Bühne genutzt, aber nicht hilfreich, wenn du wirklich eine Frau spielen sollst und nicht einen Mann, der eine Frau spielt. Das sind zwei Paar Schuhe und du musst sehr gewissenhaft unterscheiden, was du spielen willst.


Und wie geht Sterben? Nirgends wird so schön und vor allem so lang gestorben, wie auf der Opernbühne. Aber Hand aufs Herz – glaubwürdig ist das doch in den seltensten Fällen. Warum also wird im Musiktheater gerade im Sterben noch endlos lang gesungen? Nun, das ist einfach ein besonders dramatischer Moment und der wird mit den Mitteln der Bühne verlängert. Ein Verfremdungseffekt, der für den Moment die physikalischen Gesetze der Welt aufhebt, die Zeit stillstehen lässt, das Geschehen quasi einfriert. Das ist ja gerade das Einzigartige auf der Bühne oder im Film – dass wir hier zur Verdeutlichung normaler Vorgänge die Naturgesetze aufheben dürfen um die Spannung zu steigern. Funktionieren tut das Ganze aber wiederum nur, wenn der Darsteller diesen Moment im Spiel nicht hinterfragt, sondern ernsthaft bei der Sache ist. Er stirbt und für ihn bleibt einen Moment lang die Zeit stehen, damit er sagen kann, was noch zu sagen ist.

Zum Schluss dieses Kapitels noch einmal etwas ganz grundsätzliches und gleichzeitig spezifisches für das Musiktheater: das Markieren. Da die Stimme ein sehr komplexes und sensibles Gebilde ist, kann und soll die Sängerin, der Sänger auf der Probe nicht immer voll Aussingen. Es darf und muss des Öfteren markiert werden. Das aber sollte keinen Einfluss auf die Spielenergie haben. Das Zurücknehmen der Stimme darf keinesfalls dazu verleiten, dass ich auch körperlich-emotional auf die Bremse trete. Wenn das passiert, stagniert der Probenprozess und die Entwicklung der Figur und der Szene ist blockiert. Es erfordert einiges an Disziplin und Entscheidung auch auf der Probe grundsätzlich voll einzusteigen. Wenn das gelingt hat es im Übrigen auch unmittelbar einen Effekt für den Ausdruck der Stimme, wenn ich dann wieder voll aussinge, da die Stimme, der Körper und die Emotionen immer in einem organischen Zusammenspiel wirken und sich gegenseitig beeinflussen und ergänzen.
Im Anhang findet sich ein  Interview mit der Sopranistin Nadja Michael, die ein wenig aus dem Nähkästchen plaudert und auf Grund ihrer praktischen Erfahrungen an diversen Opernhäusern und mit sehr unterschiedlichen Regisseuren die verschiedenen  Aspekte dieses Kapitels kommentieren und bereichern.

