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Tips uns Tricks von Profis - von Philip Schepmann
Los geht’s 

Nun möchte ich gerne ein Schauspielkollegen, Philipp Schepmann, zu Wort kommen lassen. Er ist spielt Jahren am Theater, auch im christlichen Bereich tätig. Ich habe ihn gebeten aus seiner Trickkiste ein paar Geheimnisse preiszugeben!

Ich  möchte hier, gleich zu Anfang, mein schauspielerisches Hauptgeheimnis preisgeben – auch auf die Gefahr hin, daß ich mich damit sehr unbeliebt mache: Ich habe überhaupt kein richtiges Geheimnis! Mein einziges Geheimnis Theater zu machen besteht in: Arbeit, Arbeit und nochmals Arbeit! Das ist wirklich kein großartiges Geheimnis, das man vor der Konkurrenz hüten müßte. Jeder weiß natürlich, daß Schauspieler hart arbeiten... oder? 

Aber das eigentliche Geheimnis, hinter diesem offensichtlichen Nicht- Geheimnis der vielen Arbeit ist, daß mir diese Arbeit so viel Spaß macht, daß ich sie nicht mehr als mühevoll empfinde. 

Das wiederum liegt daran, daß ich mir im Laufe der Zeit ein gewisses Potential an rein handwerklichen Fähigkeiten erworben habe, die es mir ermöglichen, meine Kreativität optimal einzusetzen und immer ein sicheres Fundament zu haben, von dem aus ich meine Rolle, mein Theater weiter bauen kann.

Ich möchte gerne allen, die Theater spielen, zeigen, wie sie mit etwas mehr als üblicher Freizeiternsthaftigkeit  Ergebnisse zustande bringen, die viel befriedigender sein und Zuschauern wie Akteuren eine größere Fülle an Freude bescheren können, als man es normalerweise für möglich hält. 

Und nun meine kleinen 'Nebengeheimnisse', meine Tips für Euch: 

1: Lies das Stück bzw.. Anspiel. das ihr aufführen wollt mehrmals (2-3 mal) durch. Mache dir Gedanken über die einzelnen Charaktere und oder die Situationen, in denen sie aufeinandertreffen. Stelle dir in allen Variationen vor, was passieren kann, was möglich ist. Bedenke: Je konfliktreicher, desto spannender ist Theater! 

2: Streiche dir den Text deiner Rolle an und lies ihn sehr oft durch, erst leise, dann auch laut. Spiele dabei mit unterschiedlichen Betonungen, Stimmungen, Gefühlen herum und beobachte, wie sich mit dem Ausdruck auch der Sinn verändert. Lege dich nicht zu früh auf eine bestimmte Interpretation fest. Auch dann nicht, wenn du anfängst, den Text auswendig zu lernen! 

3: Auswendig lernen

Viele Laien fragen Schauspieler, wie es denn bloß möglich sei, Texte von bis zu zwei Stunden Dauer zu behalten. Ich weiß es nicht. Mir ist das selbst ein Rätsel. Aber es funktioniert tatsächlich! (Vielleicht weil es davon abhängt, ob ich meine Miete zahlen kann...?) 

Auf dem Gymnasium habe ich gerade die stumpfe Auswendiglernerei so sehr gehaßt, daß ich zwei Mal sitzengeblieben bin. Doch den Text einer Rolle zu lernen ist ja nicht stumpf, sondern lebendig, abwechslungsreich und verspielt, weil auf dem Theater erst einmal alles möglich ist und ich ausprobieren kann, was ich möchte. 

Auch das hilft beim Lernen: Sitzt der Text nicht, verbinde ich ihn während der Probe mit Bewegungen, Haltungen (innerlich und körperlich) und Gefühlen, habe dadurch lauter kleine Verankerungen im non-verbalen Bereich; der  Text ist gekoppelt, an bestimmte Bewegungs- Auslöser gebunden. Und so ergibt sich schließlich, nach vollendeter Probenarbeit, eins aus dem anderen: Text aus Bewegung, Bewegung aus Text. Es läuft ein gewisser Automatismus dabei ab, den ich mir zu Nutze mache, um freier und leichter spielen zu können. 

4: Nicht den Spaß verlieren (das ist die schwerste Arbeit am Theater)! 

Ich habe inzwischen fast eine Sucht entwickelt, immer weiter an einer Rolle herumzufeilen und auszuprobieren. Aber Pausen und Abschalten sind genauso wichtig, damit sich alles setzten kann. 

5: Natürlichkeit finden und bewahren! 

Der absolute Tod des Theaters ist Monotonie und bloßes Aufsagen des Textes! Ideal wäre es, so zu sprechen und sich so zu bewegen, daß niemandem mehr auffallen dürfte, daß es sich um Theater handelt. D.h., der Zuschauer muß vergessen, wo er ist und in seiner Phantasie ins Geschehen eintauchen können. Einfach gesagt... und wie getan? 

6: Entwickle ein Gehör für Sprachmelodien. Achte darauf, wie sich die Tonhöhe dauernd verändert, wenn jemand spricht, wann die Person Pausen macht, wo sie Luft holt und so weiter. Versuche Leute, die du besonders interessant findest, nachzuäffen, bestimmte Charakteristika in Sprache und Bewegung herauszuarbeiten (möglichst unbeobachtet oder, als Gruppenübung, mit einem gleichgesinnten Partner zusammen, um niemanden zu ärgern) – erst übertrieben, dann immer differenzierter und feinfühliger, bis es ganz selbstverständlich und natürlich wird. 

Für die Arbeit an deiner Rolle suche dir eine Person, die deiner Rolle ähnlich ist. Sieh dir vor allem gute Schauspieler auf der Bühne oder im Film an und versuche herauszufinden, wie sie es machen, wie sie Natürlichkeit in ihre Rolle bekommen.

7: Bedenke aber immer, daß Theater hauptsächlich aus großen dramatischen Situationen und großen Emotionen besteht – im Gegensatz zum ruhigeren, oft eintönigen, alltäglichen Leben. Versuche, dich an Situationen zu erinnern, die große Freude, tiefe Trauer, Verzweiflung, Wut, Lust etc.. ausgelöst haben. 

Beobachte dich selbst in Gedanken dabei. Sieh dich diese Gefühle erleben. 

Halte dir das eindrücklichste Bild vor Augen und versenke dich da hinein. Spüre, was mir dir geschieht. Höre, wie sich deine Atmung verändert, spüre in deinen Körper hinein: Verkrampft sich etwas, löst sich etwas (z.B. beim Weinen)'?  Wie verändert sich dein Gesicht, deine Schultern, Hände usw.? Was passiert mit deiner Stimme?... 

Suche Situationen, die denen deiner Rolle am nächsten kommen. 

Ich bin übrigens der Meinung, daß jeder Mensch ein Potential für alle überhaupt nur möglichen Charakterzüge des Menschenmöglichen in sich trägt, von denen speziell er selbst allerdings nur einige wenige voll entwickelt hat. Mit Hilfe der Phantasie kann man sich dadurch in völlig 'andersartige' Menschen hineinversetzten, für einen Moment deren Charakter in sich vergrößern und so mitfühlen, wie ein anderer fühlt, Verständnis aufbringen für seine Lage – und als Schauspieler eine Rolle spielen, die einem erstmal völlig fremd erscheint. Bis hin zum totalen Wahnsinn oder was auch immer.

8: Achte darauf, sowenig wie möglich bewußt zu machen. Laß es mit dir geschehen. Dein kleines Kontrollämpchen leuchtet selbstverständlich immer schön weiter, damit du dich nicht wirklich in deine Rolle verwandelst; ohne es zu wollen. (Es gibt im übrigen viel, viel weniger Schauspieler, die aus einer Rolle nicht mehr rauskommen, als solche, die gar nicht erst richtig reinkommen. Also keine Angst. Außerdem: Mit Gottes Hilfe wird’s erst recht gut gehen.) Wenn du eine Rolle einstudiert hast, dann vertraue darauf, daß alles einigermaßen hinhaut. Bedenke, daß kleinere (oder mittelgroße) Fehler im Ablauf der Aufführung nicht schaden, sondern im Gegenteil das Moment der Spontaneität, des Unvorhersagbaren hineinbringen und so die Wachheit der Akteure und die Lebendigkeit der Aufführung erhöhen! 

Ich nehme mir vor einer Vorstellung eines oft gespielten Stückes immer mal wieder eine kleine Veränderung in der Betonung oder im Ablauf vor und versuche außerdem bei jeder Aufführung eine Authentizität zu erreichen, die sich aus dem Augenblick, aus dem Zusammenspiel mit den Partnern ergibt. Dadurch stagniert die Entwicklung nie und die Rolle kann sich weiter entwickeln und wachsen. 

Folge also deinen Impulsen, auch wenn sie dir mal etwas ungewöhnlich erscheinen mögen. Dein Unterbewußtsein arbeitet phänomenal, wenn du ihm gewisse Freiheiten einräumst – wobei das Unterbewußtsein immer besser spielt, wenn du vorher gute, bewußte Vorarbeit geleistet und fleißig gelernt hast (ja, ja, ich weiß, ich mache mich nur wieder unbeliebt...). 

Eine Schauspiellehrerin hat mir mal erzählt, daß sie von einer ihrer Schülerinnen gefragt wurde: '’Wenn ich mich jetzt ganz öffne und mein Innerstes zeige, dann gebe ich mich ja völlig preis, dann ist das doch ungeheuer peinlich!" Worauf sie antwortete: "Im Gegenteil! Es ist peinlich, wenn du verkrampfst, wenn du 'zumachst', wenn du alles unter Kontrolle haben willst und es dir selbst peinlich ist! Aber wenn du tiefe Gefühle zuläßt und zeigst, dann läßt du den Zuschauer dabei sein, miterleben. Dann wird auf keiner Seite Peinlichkeit entstehen." 

Auf der Bühne ist das wirklich etwas anderes, als im täglichen Leben. 

Natürlich wäre es ungeheuer peinlich, wenn ich jeden Morgen in der  Straßenbahn versuchen würde allen Anwesenden meine tiefsten, innersten Gefühle mitzuteilen und mich auf den Boden würfe, heulte und schrie oder loslachte wie ein Irrer und was mir sonst alles gerade so hochkäme. Aber im Theater erlebt man alle Höhen und Tiefen ja in einem Rahmen, innerhalb einer Geschichte, die bestimmte Entwicklungen der Charaktere verfolgt und so den Zuschauer von Anfang an mitnimmt, Verständnis ermöglicht. Außerdem geht man ins Theater, um etwas zu erleben. In der Straßenbahn möchte man eher seine Ruhe haben und fühlt sich vielleicht sogar bedroht. Wenn ich allerdings z.B. einen verdreckten, obdachlosen Alkoholiker auf der Bühne spiele, der herumschreit und herum torkelt, dann kann ich, wenn das auch im Stück so angelegt ist, alle Sympathien des Publikums für mich (als Schauspieler und Figur) gewinnen, während ein anderer, erst sehr sympathisch erscheinender Mensch, im Verlauf des Stückes immer abstoßender werden kann – weil eben durch differenziertes Aufarbeiten einer Lebensgeschichte Verständnis für die Zusammenhänge beim Zuschauer entsteht! 

Ich möchte dich also einfach dazu ermutigen, auf der Bühne so aufrichtig und wahrhaftig wie möglich zu sein, vielleicht noch wahrhaftiger, als wir das meistens im täglichen Leben mit unserer ständigen Verdrängung, unserer antrainierten Maskerade sind. Für mich ist die Schauspielerei nämlich ein Ablegen von Masken. 

Wer jetzt übrigens genauere Anleitungen zur Herstellung tiefer Gefühle erwartet, wie zum Beispiel: "... wenn du weinen mußt, dann spanne die schrägen, oberen Bauchmuskeln an und lasse sie wieder los, und zwar schnell und immer wieder, so daß die Bauchdecke regelrecht federt; dabei atme stoßweise ein und aus, sage gleichzeitig, mit bewegtem, sich immer wieder verzerrendem Gesicht, deinen Text und unterbrich den Redefluß hin und wieder, an unvorhersagbaren Stellen, durch schluchzende, schniefende Geräusche ...", wer also solch technische Schauspieleranleitungen erwartet, den muß ich leider etwas enttäuschen, weil ich denke, daß es spannender ist, sich auf die Suche nach einer eigenen, persönlichen Ausdrucksweise zu machen, als seiner Rolle vorgefertigte Verhaltensmuster überzustülpen. Was ich oben mit dem Begriff 'Technik' und schauspielerischem 'Handwerk' beschrieben habe, meint etwas ganz anderes, als ein solches voraussagbares in den Griff bekommen meiner Rolle. Es meint eher das im Griff haben meines Körpers und meiner Stimme. Und damit komme ich 

9: zu einer anderen Ebene der Schauspielerei, zur vorbereitenden Technik. 

Der wichtigste Grundsatz bei der Technik ist für einen Schauspieler:  Sie muß immer unauffällig im Hintergrund bleiben! Das tödliche auf der Bühne ist ein mit seiner deut-lich-en Ar-ti-ku-la-t-i-o-n prahlender Schauspieler, der sich auch noch der Rolle unangemessen perfekt und schön bewegt, wie ein über die Bühne schwebender Tänzer. Ein solches Theater muß steril und uninteressant bleiben. Manche Laien z.B. geben sich nach einem Workshop so als wären sie Profis und geben, auf oben gezeigte Weise, mit ihren frisch erworbenen Fähigkeiten an. Das ist dann allerdings das aller, aller allerschlimmste Theater! 

Nein, lieber Leser, glaube bitte nicht, daß ich solche Äußerungen nur um der (weniger guten) Pointe willen von mir gebe. 

Wenn ich – als Laie oder Profi – bestimmte Stimm- und Körperübungen mache, um für eine Rolle, Filter zu sein, um bestimmte Schwierigkeiten besser angehen zu können, dann hat das seinen praktischen Sinn. Aber sobald ich auf der Bühne spiele, muß ich alle Technik wieder vergessen. Entweder die Technik sitzt und ist in Fleisch und Blut übergegangen oder nicht. Dann nützt es auch nichts, sich während des Spiels dauernd daran erinnern zu wollen (es gibt, wie immer, auch hier Ausnahmen). 

Nach dieser eindrücklichen Warnung kann ich nun endlich unbesorgt 

10: ein paar meiner liebsten Körper- und Sprechübungen vorstellen. Entspannungs- und Atemübungen (man kann diese Übungen, wenn man noch nicht vertraut damit ist, ganz wunderbar zu zweit oder in der Gruppe machen. Einer liest langsam, mit langen Pausen, die einzelnen Anweisungen vor, und der, bzw. die andere/-n geben sich ganz der Entspannung hin. Am besten mit geschlossenen Augen.): 

a)  Lege dich auf den Rücken und vertiefe dich in dem Gefühl, immer schwerer zu werden. Laß in Gedanken alle Glieder langsam im Boden versinken. Laß deinen Atem sich beruhigen. Höre auf, aktiv zu atmen und stelle fest, wo der Atem von ganz alleine hin fließt! Laß alle Anspannung los und spüre, wie dein Bauch sich hebt und senkt. Wenn du an bestimmten Stellen im Rücken Verspannungen spürst, lege unter die betreffende Stelle einen Tennisball und versuche alles loszulassen, auch wenn es dir erst unangenehm erscheint. Schicke in der Vorstellung deinen Atem zur verspannten Stelle hin und laß dein Körpergewicht die Lösung der Muskulatur bewirken. Nach einiger Zeit entferne den Ball wieder und bleib noch eine Weile ohne Ball auf dem Rücken liegen. Spüre den Unterschied! 

b)  Rolle dich langsam auf die Seite und komm in den Vierfüßlerstand. Du kannst träge und langsam, wie eine Kuh (auf allen Vieren) herumkrabbeln und lockere, ganz entspannte "Muh"-Geräusche von dir geben. 

c)   Laß nun den Po auf den Boden sinken und richte dich langsam in den Schneidersitz auf. (Wichtig sind bei allen Positionsänderungen die fließenden Übergänge; um die Entspannung beizubehalten!) Im Sitzen kannst du beide Hände rechts und links an deine Wangen legen (Die  Fingerspitzen liegen an den Schläfen) und den Unterkiefer quasi tragen. Dabei gibt der Unterkiefer immer mehr sein Gewicht an die Hände ab. Laß Kiefer, Zunge und Hals immer entspannter werden. 

d)   Massieren: Jetzt kannst du, bei immer noch geöffnetem, locker herunter hängendem Kiefer (das sieht etwas debil aus, entspannt aber ungemein!), anfangen, mit den Fingerspitzen vorsichtig dein Gesicht abzutippen, so als würdest du nervös auf einer Tischplatte trommeln: Nase, Nebenhöhlen, Augenbrauen, Stirn, Schläfen, Wangenknochen, Kiefer, Schädeldecke, Hinterkopf, Nacken, Ohren, hinter den Ohren die knöchernen Hervorwölbungen. Damit fängt die Vitalisierung an. Jetzt gehe langsam dazu über, mit den Handinnenflächen deine Schultern, Arme, Brust und Rücken, Po, Hüften, Beine und Füße – also deinen ganzen Körper – abzuklopfen. Dabei darfst du gerne wohlige Geräusche von dir geben: "Mmmh! Mmjamm! Oooh! Aaah!" 

e)  Nun können wir zum Aufwärmen des Körpers übergehen. Stelle dich aufrecht hin. Die Füße stehen in Hüftbreite, nahezu parallel am Boden. Fange langsam an, aus den Fußgelenken heraus zu federn. Die Zehen bleiben aber am Boden, während sich die Fersen heben und senken. Dann gehe allmählich ins Hüpfen über, so, daß sich die Füße jedesmal ganz vom Boden lösen. Dabei kannst du deine Arme ausschütteln. Stelle dir vor, ein unsichtbares Band, an deiner Schädeldecke (Fontanelle) befestigt, verläuft bis in den Himmel und hält dich aufrecht. So wirst du locker und ohne Anspannung aufgerichtet. Danach schüttele auch deine Beine aus. 

f)  Jetzt können noch einige vorsichtige Dehnübungen folgen, um sich freier und leichter zu fühlen (z.B. in der Krätsche sitzend die Oberschenkelmuskulatur dehnen, durch Beugen des Oberkörpers in Richtung eines Beines).

Es ist wichtig, entspannt, aber wach, locker, aber konzentriert an die Arbeit zu gehen, um die nötige Spannung erzeugen und unnötige Spannung vermeiden zu können. Dabei sind mir diese Vorbereitungsübungen immer sehr behilflich. 

Eine Laientheatergruppe könnte ihre Proben mit solchen Übungen beginnen, wenn sie viel Zeit hat, beispielsweise auf einer Freizeit.

Stimm- und Sprechübungen: 

g)  Anfangs ist es immer wichtig, die Stimme in den Körper zu kriegen, also die Vibrationen zu spüren, die sie auslöst und eine gute Verbindung bis zum Beckenboden hinunter (das ist der Schließmuskel- und Dammbereich) zu spüren. Wenn man den Hintern zusammenkneift, verspannt sich auch der Hals, was sich ungünstig auf die Stimme auswirkt. Deswegen muß der ganze Körper in der richtigen, lockeren Spannung – nicht Verspannung!! – sein. Um hierfür ein Gefühl zu bekommen eignen sich besonders die sogenannten "Klinger" – die klingenden Konsonanten. Wie in der Kuh-Übung, unter b), erzeuge lockere, länger angehaltene Töne mit den folgenden Konsonanten: "Mmmmmm", 'Www", "Sss" (stimmhaft), "LIII", "Nnnn", "Jjjjjj". Laß nach jedem Ton den Atem von alleine wieder in den Bauch 'einfallen'. Atme nicht mit Anstrengung oder Druck. Gehe bei dieser Übung auch in die Hocke oder lege dich auf den Rücken und ziehe die Beine an. Spüre, an welchen Stellen im Körper du Vibrationen spüren kannst (bis hinunter in den Beckenboden oder sogar in die Füße). Es kann nicht überall gleich sein, aber je mehr Stellen du spürst, desto besser. Setze dich auf keinen Fall selbst unter Druck. Probiere immer mal wieder andere Haltungen aus und spüre den Unterschieden nach – das ist wichtiger, als sich hier Ziele zu stecken, was, wo und wie stark vibrieren sollte. Mit dieser und den folgenden Übung(en) schickst du die Stimme in den Körper und gibst ihr Glanz! 

h)   Klinger mit Vokalanbindung: Du kannst den guten Klang der Stimme bei den Klingern auch in die Vokale mitnehmen. Übungen dazu gehen folgendermaßen: – Mmmuuu, wwwuuu, Lllluuu, ssssuuu. Später auch mit ooo, aaa, eee, iiii. Mit dem 'U' kannst du am besten die Verbindung nach unten, in den Beckenboden herstellen. Je heller der Vokal (e,i) desto mehr kann dir die Stimme nach oben, in den Hals rutschen, was den Klang eng und weniger tragfähig macht. Klinger mit Vokalanbindung: – Ninge-nange, ninge-nange, ninge-nange, neng. (oft wiederholen) Singe-senge,... bzw. Linge-lenge... usw. Diese Übung eignet sich auch, um der Stimme einen weichen, hellen Glanz zu geben.

i)  Eine weiterführende, relativ einfache Sprechübung, die auch für den Laien nützlich sein kann, um die Zunge beweglich zu machen und die Stimme zu stärken geht so (leichte Betonung auf der jeweils letzten Silbe): 

Balla-la, balla-le, balla-li, balla-lo, balla-lu; 

balla-lä, balla-lö, balla-I ü, 

balla-lei, balla-leu, balla-lau. 

Diese Übung muß auswendig gelernt und zügig gesprochen werden können, sonst macht sie wenig Sinn. Hier ist es wichtig, den Kiefer so wenig wie möglich zu bewegen. Die Zungenspitze stößt sich (beim Übergang vom "L" zum Vokal) von der Rückseite der oberen Schneidezähne ab und gibt den Mundraum für den Vokal frei. Verziehe auch bei der Vokalbildung möglichst wenig den Mundraum, sondern versuche die Vokale offen erklingen zu lassen. 

Das war wohl etwas sehr theoretisch. Einfacher ausgedrückt bedeutet das: Laß die Zunge springen! Der übrige Mund- und Kieferbereich arbeitet kaum bis gar nicht mit!  Das gilt aber nur für diese Übung - damit die Zunge arbeitet. Am schönsten wird dieser Vorgang der reinen Zungenarbeit bei der selben Übung, nur mit veränderten Anfangskonsonanten deutlich:

Nalla- la, nalla-le, nalla-li,.../ Dalla-la,.../ Talla-la,... 

Hier bewegt sich im Idealfall, bei mittlerer Mundöffnung, nur noch die Zunge! 

Das ist wichtig für eine klare, unverzerrte Aussprache. Es sollten dem Luftstrom im Mund- und Rachenraum möglichst wenig Hindernisse entgegenstehen (die Mandeln brauchst du dir aber nicht gleich rausnehmen zu lassen...). 

Diese "Balla-balla"-Übung eignet sich auch hervorragend zur Kräftigung der Stimme. Du kannst die Lautstärke langsam (über Tage und Wochen!) steigern, während du die Übung mit anderen Anfangskonsonanten wiederholst (Jalla-la ..., Malla-la..., Salla-la ... usw. Hier sind es wieder die Klinger, die deiner Stimme einen guten Sitz geben.) Aber aufgepaßt! 

Gehe ruhig bis an die Grenzen, nur übertreibe nicht. Bleib locker, spanne nicht die Halsmuskeln an und fang nicht an zu brüllen. Sonst wirst du bald heiser. Du kannst dich im Spielgel kontrollieren: Sobald Adern am Hals hervortreten oder der Kehlkopf sehr hoch rutscht, machst du es mit zu viel Druck.

Diese Übungen allein sind natürlich kein Ersatz für eine vierjährige Schauspielausbildung. Aber sie können dir helfen, ein Gefühl für Körper und 

Stimme zu bekommen und deine bisherigen Möglichkeiten um ein Vielfaches zu verbessern. 

Jetzt möchte ich aus meinen Erfahrungen am Theater noch ein bißchen zur Situation auf der Bühne erzählen. Ich hatte bei einer Produktion, vor etwa einem Jahr, einmal das seltene Glück, mit einem hervorragenden Regisseur arbeiten zu dürfen, der sich völlig auf uns, seine Schauspieler, verließ. Er redete mit uns über die Hintergründe der Rollen, über ihre psychische Verfassung, über alle Situationen, die sie miteinander erlebten, ließ uns aber beim Spiel freie Hand. Sobald wir den Text konnten, improvisierten wir in jeder Probe das ganze Stück mit sehr wenigen Unterbrechungen durch, um uns danach darüber zu unterhalten. 

Ich muß dazu sagen, daß eine solche Probenpraxis nur bei kleinen Besetzungen, wie in diesem Fall mit drei Schauspielern, auf einer kleinen Bühne, hier: das West-End Theater im Kölner Schauspielhaus, möglich ist. Ein großes, umfangreiches Stück muß von vornherein gut durchorganisiert sein. 

Nun möchte ich aber ein paar kleine Tricks verraten, die wir aus dieser freien Methode gelernt haben: Als Schauspieler ist man meist (schon von Berufswegen) etwas exzentrischer und geübter in bestimmten Verhaltensweisen, die auf ein sehr hohes Durchsetzungsvermögen schließen lassen, als normale Menschen. So kommt es denn immer wieder auf der Bühne vor, daß Kollegen sich nicht mehr ansehen, während sie 'miteinander' spielen und sich, langsam aber ungemein sicher, an die Rampe heranpirschen und nur noch mit dem Publikum flirten und schäkern, anstatt, wie es der Szene sicher angemessener wäre, auch den Partner ab und zu mal anzuschauen. Einen so unkollegialen Schauspieler kann man  sehr schön auflaufen lassen, indem man hinter seinem Rücken irgend etwas anderes spielt, um die Aufmerksamkeit des Publikums wieder auf sich selbst zu lenken. 

Obwohl es vielleicht ganz unterhaltsam sein kann, einen solchen Schauspielerwettstreit um die Gunst des Publikums zu erleben, so ist dies trotzdem sicher die tödlichste Methode, dem Theater den Garaus zu machen. 

Wenn man also Schauspielern (auch Laien) einmal unerwartet völlig freie Hand läßt, darf man sich nicht wundern, wenn so etwas passiert. Also haben wir ein System eingeführt, das solche Situationen von vornherein verunmöglicht hat: Wenn einer von uns mit einem längeren Text dran war, spielte er sich weiter nach hinten und zog so die anderen beiden auf den vorderen Teil der Bühne. Diese mußten dem Publikum dann auch mal den Rücken zeigen, wenn sie den ersten anschauen wollten, waren dafür aber bei ihren längeren Passagen ebenso an der Reihe, nach hinten zu gehen – wobei die jeweils anderen beiden wieder nach vorne mußten. 

Wir haben dieses System sogar noch weiter ausgebaut, dadurch, daß wir demjenigen halfen, der gerade sprach, indem wir uns seitlich nach vorne spielten und ihm so Gelegenheit gaben, gleichzeitig mit uns zu spielen, aber auch zum Publikum hin sichtbar und offen zu sein. 

Daraus läßt sich eine einfache Grundregel ableiten: 

l. Die gerade sprechende Person bewegt sich möglichst in Richtung Hintergrund, um gleichzeitig zu den Partnern und zum Publikum spielen zu können.

Damit das Ganze nicht starr und zum offensichtlichen Muster wird, kann man noch weitere kleine Regeln hinzufügen: 

Il. Alle agierenden Personen bewegen sich jedoch frei oder nehmen immer wieder andere Positionen und Haltungen ein. Wenn zwei sitzen, sollte der dritte aufstehen, wenn zwei sich überhaupt nicht bewegen, kann einer unruhig werden usw., wobei sich Haltungen und Bewegungen immer aus der Situation ergeben müssen. Theater soll ja nicht wie ein Schachspiel ablaufen, sondern natürlich, lebendig und überraschend sein. 

III. Aufpassen, daß sich nicht alle Akteure in einer Ecke der Bühne zusammenklumpen. Über die ganze Breite oder Tiefe der Bühne zu spielen, hilft auch dabei, nicht privat zu werden, sondern die Inhalte bis in die letzte Reihe zu transportieren. 

lv.  Immer wieder andere Konstellationen finden. Jede Regel darf auch mal gebrochen werden. 

Diese Regeln lassen sich meines Erachtens auch gut in einer, den Ablauf festlegenden Inszenierung anwenden. Man arbeitet erst die Situationen, mit ihrer Psychologie, heraus und legt dann, nach und nach, die Handlungs- und Bewegungsabläufe fest – eben aufgrund dieser Regeln. 

Noch eine wichtige Regel: 

V.  Ein Schauspieler wird immer besser, je besser der Partner ist, mit dem er spielt, wie bei einer Kettenreaktion. Lebendigkeit ist ansteckend, genauso, wie aber auch Trägheit und Konkurrenzdenken sich übertragen können. 

Vl. Deshalb sollte jeder Spieler nur für den Partner spielen! Wie das geht: 

Vll. Versuche, dich in deinen Partner hineinzuversetzen, ihm die Stimmung zu liefern, die er für seine Rolle braucht. Wenn er weinen muß, dann schreie ihn an, lache ihn hämisch aus oder was dir alles Gemeines einfällt (zu deiner Rolle passend, mit deinem Text natürlich). Wenn er lachen muß, dann scheue dich nicht, dich lächerlich zu machen, komisch oder dumm zu sein. Versuche immer herauszufinden, was deine Partner brauchen und spiele es ihnen zu. 

Diese Partnerschaftlichkeit ist ja ein christlicher Grundsatz. Da sieht man mal wieder, daß das Christentum alles erneuern kann – sogar das Theater! 

So wird Theater glaubhaft und lebendig, und das ist es, was wir uns auch für unsere Gemeinden wünschen. 
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