Kapitel X
Mit Haut und Haar, blamiert bis auf die Knochen

„Echt küssen – so richtig mit Zunge und so? – Geht gar nicht!“ 

„Dem Partner in den Schritt fassen? Der Partnerin an den Busen grabschen? –Ohne mich!“
„Nackt auf die Bühne gehen? – Niemals!“

„‘Ne richtige Backpfeife austeilen oder einstecken? – Vergiss es!“


Das sind so ziemlich die größten Horrorszenarien in der Arbeit für die meisten Gesangstudierenden. Aber wie viel Realismus ist auf der Bühne notwendig? Wo ist die Grenze dessen erreicht, wozu ich bereit sein muss? Und wie kann ich mich schützen?


Fakt ist doch, dass es so gut wie immer im Musiktheater um die ganz großen Gefühle geht – Leidenschaft, Eifersucht, Liebe, Hass. Da kann ich doch nicht einfach nur so tun als ob. Und Fakt ist auch, dass wir heute durch Internet, Fernsehen, Kino und Sprechtheater gewohnt sind, die Dinge hautnah und realistisch serviert zu bekommen. Die Erwartung des Publikums muss also doch auch im Musiktheater bedient werden.

Muss sie das wirklich? Wird sie das nicht schon längst? Echte Küsse, reale Berührung, Nacktheit sind doch auch in der Oper schon länger kein wirkliches Tabu mehr. Und doch wirkt es dort meist irgendwie verklemmt, gewollt, fehl am Platze. Wie kommt das und wie soll die Sängerin, der Sänger sich dazu verhalten?


Das Musiktheater ist von allen Bühnenkünsten am stärksten von einer künstlichen Aura umgeben. Der Ausdruck der Agierenden, die Bewegungen, ja die Handlung selbst ist von vorherein schon stilisiert, verfremdet, irreal. Gerade das macht dieses Genre ja so einzigartig und bezaubernd. Das Bemühen um möglichst viel Realismus, Authentizität, Natürlichkeit auch auf der Opernbühne ist einerseits verständlich. Wir wollen auch dort die Figuren in ihrem Handeln als Menschen wiedererkennen und verstehen. Doch gleichzeitig darf die emotionale Tiefe, die durch die Musik geschaffen wird durch zu viel Realismus nicht  geschwächt werden. Und hierin liegt das eigentliche Problem. Nicht die Nacktheit an sich schafft hier die Irritation, sondern ihr unreflektierter Einsatz aus Motiven, die zwar für sich genommen nachvollziehbar sind, oftmals aber den Besonderheiten des Musiktheaters zu wenig Rechnung tragen. Und so kommt es leicht dazu, dass der Eindruck entsteht, hier treffen zwei Welten aufeinander, die nicht zusammen gehören. 

Das aber muss nicht zwangsläufig so sein. Die Verantwortung liegt da eindeutig zuerst bei der Regie. Sie muss glaubhaft und zwingend vermitteln, warum gerade hier und jetzt dieses Mittel der Darstellung notwendig und sinnvoll ist. Die Aufgabe der Darsteller aber ist es dann, eine professionelle Haltung dazu einzunehmen und eine glaubwürdige Umsetzung zu finden. Und diese Haltung will ich im Folgenden genauer beleuchten.

Was genau ist denn jetzt eigentlich diese sogenannte professionelle Haltung? Heißt das zwangsläufig, zu allem bereit sein zu müssen – nach dem Motto: „Augen zu und durch“? Nein, so nicht. Professionell heißt ja nicht unkritisch und sklavisch. Es bedeutet aber sehr wohl eine grundsätzliche Bereitschaft, sich auf alles einzulassen. Dabei ist zuallererst die persönliche Schamgrenze immer ernst zu nehmen. Ich kann nur das glaubhaft umsetzen, was ich auch verstanden habe, wozu ich auch innerlich wirklich bereit bin. Manchmal aber unterscheidet sich das, was ich als Privatperson verstehe oder nicht verstehe durchaus von dem, was ich in der Rolle verstehe. Und da setzt die Professionalität an. Aus der Rolle heraus kann ich durchaus zu anderen Schlussfolgerungen kommen, als aus meinem privaten, persönlichen Hintergrund und meinen Befindlichkeiten. Und wenn ich dem vertraue, mich auf die Wahrnehmung der Figur wirklich einlasse, dann kann ich plötzlich tatsächlich Dinge tun, die ich als ich selbst niemals tun würde. 

Ein praktisches Beispiel: Ich leide akut unter Höhenangst. Schon das Klettern auf eine höhere Leiter lässt bei mir den Schweiß ausbrechen. Bei der Inszenierung von Nicolas Stemanns „Terrorspiel – Die Möwe“ hatte ich den Part des Trigorin übernommen. In einer Szene sucht er danach der jungen Nina zu erklären was das Wesen und die Problematik des Schreibens für ihn ist. Wir haben lange nach einem adäquaten,  einprägsamen Bild dafür gesucht. Schließlich erklimmt Trigorin eine steile Leiter – etwa vier/fünf Meter hoch, hängt sich kopfunter daran, singt so über das Schreiben und rutscht dann Kopf voran eben diese Leiter wieder herunter. Dieses Bild entstand bei einer Improvisation und ich habe nicht eine Sekunde darüber nachgedacht, ob ich das mache oder nicht. Denn Trigorin hatte damit keinerlei Problem. Die eigentliche Herausforderung bestand schließlich eher darin, genau das bei jeder Vorstellung wieder zu tun. Und das ging nur im Vertrauen auf meine Rolle – Trigorin macht das schon.

Und hier kommen wir wieder zu einem wesentlichen Aspekt, den wir schon früher angesprochen haben: Wenn du dich wirklich und ganz auf deine Rolle einlässt, dann schützt sie dich und deine Privatsphäre. Wenn du dich auf der Bühne wirklich deiner Rolle anvertraust, so kommt es auch nicht zu Verwechslungen mit deiner Privatperson. Du bist sicher – versprochen. Die Rolle zweifelt nicht an ihrer Handlung. Sie tut es weil sie nicht anders kann. Und das macht sie glaubwürdig. Dem Publikum geht es dabei nicht um dich, sondern um das Schicksal deiner Figur. Nur wenn du selber Zweifel an dem hast, was du gerade tust, dich quasi gleichzeitig dafür entschuldigst oder es nur halbherzig machst, dann sieht das Publikum nicht die Rolle sondern dich als ihren Darsteller. Und dann – und nur dann – bist du auf der Bühne wirklich nackt.

Also doch Küssen mit Zunge – oder wie? Quatsch, natürlich nicht. Aber das Berühren der Lippen sollte schon sein. Im äußersten Notfall kann man schon mal auf den Mundwinkel ausweichen. Aber Hand aufs Herz – wer möchte schon Leidenschaft mit angezogener Handbremse sehen. Das wirkt doch in den meisten Fällen einfach nur unfreiwillig komisch. Und das wollen wir auch auf der Opernbühne unbedingt vermeiden. Also Lippen aufeinander – in der Regel geschlossen – und den Kiefer bewegen. Wie weit ihr dann wirklich geht, entscheidest du natürlich zusammen mit deinem Bühnenpartner. Und übrigens drückt sich ein leidenschaftlicher Kuss nicht allein im Gesicht aus. Es küsst der ganze Körper und das könnt ihr euch zunutze machen. Je enger die Umarmung – auch im Beckenbereich – und je aktiver die Arme und Hände sind, desto weniger Aufmerksamkeit bekommt der eigentliche Kontakt der Münder. Der Gesamteindruck zählt und wirkt.

Und schon sind wir beim nächsten Problem, dem Körperkontakt. Wie oft sehe ich heute noch sich leidenschaftlich begehrende Paare in innigster Umarmung auf der Bühne, deren Becken Lichtjahre voneinander entfernt sind. Was soll denn das? Und wie albern sieht es aus, wenn ich sehe, dass die Liebenden in ihren Umarmungen ununterbrochen darum bemüht sind, den Partner bloß nicht an einer intimen Stelle zu berühren. Bitte erlaubt euren Figuren die Freiheit sich auf der Bühne wirklich und unverkrampft zu berühren. Und wenn der Partner dabei deine Brust berührt oder deine Partnerin im Eifer des Gefechts mit der Hand dein Geschlecht streift – so what? Das tun Liebende nun mal. Darum müsst ihr hinterher ja nicht gleich wirklich miteinander ins Bett gehen. Übrigens ist das selbstverständlich kein Freibrief für notorische Grabscher. Die haben auf der Bühne absolut nichts zu suchen, das sind Arschlöcher, die von der Arbeit, über die wir sprechen, keine Ahnung haben. 

Entscheidend ist, dass ihr miteinander im Rahmen des gesamten Probenprozesses klar drüber kommuniziert, was im Umgang miteinander erlaubt ist und wo die Grenze verläuft. Nimm keine falsche Rücksicht auf den Partner. Das stiftet in der Regel nur Verwirrung. Und vermeide Gedanken wie: „Was wird mein Partner von mir denken, wenn ich so forsch bin?“ Das lädt gerade erst dazu ein, Missverständnisse aufkommen zu lassen. Offenheit und Ehrlichkeit machen an diesem Punkt das Leben eindeutig leichter und bringen euch gemeinsam im wahrsten Sinne des Wortes ins Spiel. Und erinnere dich – es geht nicht um euch, sondern um die Geschichte der Figuren. Beschäftige dich also nicht so viel mit der eigenen Befindlichkeit oder der vermeintlichen des Partners. Konzentriert euch vielmehr auf die Befindlichkeiten der Figuren und folgt diesen. 

Jetzt sind wir ja schon nicht mehr weit weg von Erotik und Sex. Aber das ist ja eigentlich evident. Die wenigsten werden bestreiten, dass ein Porno fast immer seine Aufgabe erfüllt – die sexuelle Erregung des Betrachters zu befriedigen. Das aber ist nicht das Interesse einer Theateraufführung. Vielmehr geht es um die Anregung der Phantasie des Zuschauenden. Erotik entsteht ja mehr durch Andeutung oder Verschleierung denn durch plattes Zeigen physischer Vorgänge. Ihr müsst keinen Geschlechtsverkehr auf der Bühne haben, damit das Publikum glaubt ihr hättet welchen. Aber wenn ihr im Umgang miteinander entspannt seid und keine Berührungsängste habt, dann erzählt sich das ohnehin fast von selbst. Hier ist dann die Regie wieder gefragt ein adäquates Bild dazu mit euch gemeinsam zu schaffen. Den Rest erledigt dann das Kopfkino der Zuschauer.

Und was ist jetzt mit der Nacktheit? Entspanne dich. Die Wahrscheinlichkeit, dass dies ein Regisseur im Musiktheater von dir verlangen wird, ist sehr gering. Und wenn doch? Zwingen kann dich niemand dazu. Die Entscheidung es zu tun liegt immer bei dir. Letztlich ist Nacktheit auf der Bühne aus meiner Überzeugung völlig überbewertet und schocken tut sie in der Regel auch nicht mehr wirklich. Eher verärgert sie. Wenn es aber tatsächlich einmal sinnfällig und nachvollziehbar dazu kommen sollte, dann vergiss nicht, dass es die Rolle ist, die sich auszieht. Entschuldige dich also nicht dafür, sondern trage die nackte Haut wie ein Kostüm. Die Rolle will es, die Rolle tut es und du bist sicher.


Und jetzt zu den Backfeigen. Echt oder nicht echt schlagen? Dazu habe ich eine klare Haltung: echt schlagen! Ja, das tut ein bisschen weh, aber der Schmerz ist lange nicht so groß wie der Schreck, die Empörung darüber wirklich geschlagen worden zu sein. Und diese Empörung gibt eine gute Spielenergie, um die du dich nicht solltest bringen lassen. Und auch das Publikum reagiert auf eine echte Backfeige wesentlich intensiver als auf eine gefakte – selbst wenn die echte gar nicht so heftig ist. Allerdings gilt es auf der Bühne einige wesentliche Regeln einzuhalten, damit nicht wirklich etwas passiert. Safty first gilt hier als oberste Maxim. Dann aber macht es tatsächlich sogar Spaß.
Was also sind die Regeln?
1. Für den, der den Schlag austeilt gilt:
- Du musst es wirklich wollen - zögere nicht und entschuldige dich nicht gleichzeitig dafür, dass du zuschlägst. Das würde euch nur beide verunsichern.
- Bereite den Schlag genauestens vor, konzentriere dich darauf. Es ist eine Verabredung, also überrasche deinen Partner nicht mit einem plötzlichen Schlag.
- Schlage nur mit den äußeren Fingergliedern, nie mit der Handfläche.
- Treffe den Partner am Unterkieferknochen – weit weg vom Ohr. Das knallt schön, tut nicht so weh und schützt das Ohr vor Verletzungen.
- Halte das Handgelenk locker und denke den Schlag weiter als bis zum Aufprall, bremse nicht ab. Das sieht heftiger aus und ist gleichzeitig sicherer und lockerer.
- Entschuldige dich auch hinterher nicht für den Schlag. Das würde die Wirkung sonst sofort aufheben.

2. Für den, der den Schlag einsteckt gilt:

- Erlaube dem Partner dich zu schlagen. Zeige nicht, dass du Angst hast. Das würde deinen Partner verunsichern und der Schlag käme halbherzig und nicht sicher.

- Bereite dich zwar innerlich vor, aber zeige es nicht in Körperhaltung und Mimik. Du hast den Schlag zwar verabredet, aber die Rolle weiß nichts davon. Verrate dich also nicht.

- Weiche in keinem Falle aus, der Schlag trifft dich sonst unkontrolliert und könnte dich verletzen.

- Halte Hals und Nacken entspannt und gehe gleichzeitig mit dem Aufprall auch mit dem Kopf mit. Das sieht heftiger aus und federt den Schlag gleichzeitig ab.

- Drehe den Kopf aber nicht zu früh. Das sieht blöde aus und außerdem wird dich der Schlag mit ziemlicher Sicherheit am Ohr treffen.
- Signalisiere deinem Partner unmittelbar nach dem Schlag nicht: „Das war in Ordnung, mach dir keine Sorgen.“ Damit hebst du die Wirkung des Schlages sofort auf und bringst sowohl euch als auch das Publikum um den Moment des Erschreckens und der unmittelbaren Reaktion deiner Figur.

Diese Beschreibung gilt ausschließlich für die Backpfeife. Alles, was an Tätlichkeiten, Schlägen, Tritten, Prügeleien darüber hinaus stattfinden soll, bedarf eines speziellen Trainings unter Anleitung eines Stunttrainers.


Abschließend möchte ich zu diesem Kapitel nochmals betonen, dass auch und gerade der Bereich von Intimität und Körperkontakt bereits während der Ausbildung unbedingt Berücksichtigung finden muss. Es hilft niemanden, dieses Thema zu vermeiden in der Hoffnung, dass es dann später im Ernstfall schon irgendwie gehen wird. So gesehen gibt es hier keinen Unterschied zu allen anderen Bereichen, die wir bereits beleuchtet haben. Es geht genauso wie dort auch hier um eine professionelle Haltung und eine Technik. Der Bühnenberuf ist auch ein Handwerk, ein künstlerisches zwar, aber trotzdem ein Handwerk. Und wie bei allen Handwerken so gilt auch hier: wahre Meisterschaft in seinem Fach erlangt nur, wer seine Fertigkeiten stetig trainiert und alle Aspekte immer wieder und wieder praktisch erprobt.  
