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Vorwort: Wie dieser Ratgeber entstand

»Du warst im Musical? Schon wieder?«

DER Tonfall meiner Kollegin ist gedehnt und vermittelt neben dem leisen Hauch von Ironie eine gewisse Ungläubigkeit. Ihr Blick liegt so lange und prüfend auf mir, dass ich mir unwillkürlich überlege, ob mir wohl zwischenzeitlich drei Köpfe gewachsen sind. Gerade als ich sie fragen will, wo denn eigentlich ihr Problem liegt, fügt sie hinzu: »Warst du nicht erst letzte Woche?«

Okay, die Frage kann nur rhetorisch gemeint sein, denn immerhin weiß sie ganz genau, dass ich das letzte Wochenende bei »Tarzan« in Hamburg verbracht habe, musste ich ihr doch einen langen Bericht darüber abliefern. Dafür ist sogar unsere spärlich bemessene Mittagspause drauf gegangen. »Ja«, sage ich und bemühe mich, meine Antwort unbeschwert klingen zu lassen, obwohl mich die Fragerei langsam nervt, da ich das Gefühl nicht loswerde, mich für meine Freizeitgestaltung rechtfertigen zu müssen. Mal wieder. »Und?«, hake ich nach, in der Hoffnung, ihr Problem damit ergründen zu können. Noch immer starrt sie mich an, dann zuckt sie mit den Schultern. »Nichts. Musst du ja wissen, ist ja schließlich dein Leben.« Damit dreht sie sich wieder zu ihrem Rechner, um sich ihrem Projektentwurf zu widmen, der bis zum Feierabend auf dem Tisch unseres Chefs liegen muss.

Ihre nun sorgsam vorgetäuschte Betriebsamkeit erinnert mich bedauerlicherweise daran, dass auch ich noch zu arbeiten habe. Wer ich eigentlich bin, wollt ihr wissen? Gestatten, mein Name ist Cassy, ich bin knapp über 30 und gehöre damit zu der Generation, die ihre Alltagserlebnisse und Gemützustände per Statusmeldung auf sozialen Netzwerken teilt. Ich habe einen guten, wenn auch nicht wirklich spannenden Job bei einer kleinen PR-Agentur, eine nette Wohnung, ein mich erfüllendes Hobby und einen kleinen, aber feinen Kreis von Freunden, die mit mir auf einer Wellenlänge liegen. Ich schätze, dass ich damit mehr habe als die meisten Menschen – auch wenn ich neuerdings wieder Single bin. Aber selbst damit liege ich wohl voll im Trend der Zeit, wie ich neulich im Internet erfahren habe. Ohne Anhang zu sein sei keinerlei Grund zur Sorge, erklärte mir Tante Google beruhigend. Schließlich bedeute 30 in einem Zeitalter, in dem 40 als das neue 20 und 60 als das neue 40 gelte, dass ich praktisch gerade erst den Kinderschuhen entwachsen sei. Na, das habe ich insgeheim doch schon immer geahnt!

Ein wesentlicher Bestandteil meiner Freizeit ist das gesellige Zusammensein mit meinen Freunden. Mein Leben wäre nur halb so schön wenn ich sie nicht hätte! Genau dieser Gedanke geht mir auch wieder durch den Kopf als ich am Wochenende nach einer anstrengenden Woche mein Glas Bananenweizen (ja, das trinken tatsächlich einige Leute und ja, das schmeckt wirklich) anhebe und den Leuten an meinen Tisch zuproste. Es herrscht wie so oft ausgelassene Stimmung in unserer bunt gemischten Runde und die Stimmen überschlagen sich nahezu vor Begeisterung, denn wir lassen das eben gesehene Konzert unseres gemeinsamen Lieblingskünstlers Revue passieren. Natürlich ist auch ein bisschen Wehmut dabei: Lange haben wir auf dieses Highlight hin gefiebert und jetzt, viel zu schnell, ist es vorbei. Morgen wird es nur noch eine schöne Erinnerung sein, aber auch ein weiteres Erlebnis, was uns künftig noch mehr miteinander verbinden wird.

Forschend schweift mein Blick vom Einem zum Anderen. Trotz offensichtlicher Unterschiede was Alter, Aussehen und Geschlecht angeht, eint uns alle unser gemeinsames Hobby: Das Musical. Dadurch haben wir uns kennen- und schätzen gelernt. Rasch stellten wir im Verlauf der Zeit fest, dass wir gut zueinander passen, auch über das Hobby hinaus. Das Beste an unserer Freundschaft ist jedoch, dass man beim gemeinsamen Zusammensein immer sofort das Gefühl hat, verstanden zu werden! Stößt das Geständnis, oft in Sachen Musical unterwegs zu sein, doch im Familien-, Freundes-, Bekannten- und Kollegenkreis meistens auf Unverständnis (»Wieso gehst du denn schon wieder in ›Elisabeth‹? Das hast du doch schon einmal gesehen! «), trifft man hier auf Menschen, die einen voll und ganz verstehen.

Schon oft ist mir durch den Kopf gegangen, dass es sich mit dem Musical irgendwie merkwürdig verhält. Gibt man an, man gehe gerne in die Oper oder ins Theater, so gilt man als kulturell gebildet. Sagt man jedoch, dass man Musicals mag, so erntet man häufig mitleidige Blicke oder aber ein gewisses herablassendes Lächeln, verbunden mit einem knappen »Aha«, dessen Tonfall Bände spricht. Es scheint tatsächlich so, als wäre für viele Menschen das Musical die schlechtere Oper. Oder vielmehr, eine Spur krasser ausgedrückt, die Oper für Arme. Aber ist dem denn tatsächlich so? Ein Musicalfan muss nicht lange überlegen, wie er diese Frage beantwortet. Er braucht nicht einmal einen Herzschlag lang, um ebenso empört wie nachdrücklich zu reagieren: »Natürlich nicht!« Aber offensichtlich ist es schwer, Außenstehenden zu vermitteln, dass das Hobby »Musical« dem Hobby »Oper« oder »Theater« absolut ebenbürtig ist.

Das nervt kolossal, und so ist auch die Idee für eine Art Ratgeber entstanden. Für Unwissende, für Familie, Freunde und Bekannte von Musical- Süchtigen sowie selbstverständlich auch für Musicalfans – egal ob Anfänger oder Fortgeschrittene. Dieses Büchlein ist also für all jene gedacht, die es interessiert zu erfahren, was Leute, die einen Großteil ihrer Freizeit im (und rund um das) Theater verbringen, antreibt. Es ist aber auch für all diejenigen interessant, die gerade Feuer gefangen haben und mehr erfahren wollen über ihre Leidenschaft.

Ihr werdet im Verlauf der Lektüre feststellen, dass ich für »Musical« manchmal das Wort »Theater« im Sinne eines Synonyms verwende. Denn Musical – das ist immer auch Theater! Und das auf mehr Ebenen als man denkt; aber auch dieses Phänomen werden wir gemeinsam beleuchten. Bevor wir aber loslegen, nur noch eins in eigener Sache zum Stil dieses Büchleins: Wer hier bitterernste Ausführungen erwartet, der wird eher enttäuscht sein, sind doch sämtliche Texte mit einem Augenzwinkern zu verstehen. Das gilt vor allem für die kursiv gedruckten Passagen, die mit den Zeichen @@@ eingeleitet werden und deren Ende ebenfalls durch @@@ gekennzeichnet ist. Dies sind nämlich Texte, die ich schon einmal im Rahmen meines Cassys Musicalitis-Blog online veröffentlicht habe. Generation Internet, remember? Schreiben ist ganz einfach ein toller Ausgleich zum Job für mich. Wenn ich meine Eindrücke und Meinungen bezüglich meines Hobbys nicht teilen kann, dann platze ich. Denn was ist schon das schönste Hobby der Welt wert, wenn man sich nicht mit Gleichgesinnten austauschen kann?

Also, letzte Warnung: Das hier ist kein Ratgeber im Knigge-Stil (wie euch der Titel schon verraten haben sollte), sondern eher der ambitionierte Versuch eines Musicalfans, auf lockere Art und Weise ein wenig Aufklärung zu betreiben und tiefer ins Thema vorzudringen. Daher wird euch auf den folgenden Seiten bestimmt nicht nur einmal Humor, Satire und ein Hauch von Ironie begegnen. Falls das so gar nicht euer Ding sein sollte, solltet ihr genau JETZT aufhören zu lesen. Allen Anderen möchte ich ganz viel Spaß beim Schmökern wünschen! Bevor wir nun loslegen und bevor Irritationen aufkommen, dass ich immerzu von Sängern, Darstellern und Künstlern spreche, noch eine Bemerkung in eigener Sache: Ja, es ist mir bewusst, dass es durchaus auch weibliche Wesen in der Branche gibt und nein, ich möchte diese auf keinen Fall diskriminieren. Der besseren Lesbarkeit zuliebe verwende ich in diesem Buch aber durchgängig die männliche Form und entschuldige mich hierfür schon mal in aller Form bei meinen Geschlechtsgenossinnen: Mea maxima culpa, Ladies!

Und jetzt: Vorhang auf, Bühne frei und Seite umgeblättert!




Willkommen in der Mad-Bad World des Musicals

Aller Anfang ist schwer

ERINNERT ihr euch noch an euren ersten Theaterbesuch, den ihr ganz bewusst mitbekommen habt? Also nicht, als ihr mit euren Eltern im örtlichen Kinder- und Jugendtheater ward, sondern eine wahrhaft echte Vorstellung im Musicaltheater erlebt habt? Ich jedenfalls entsinne mich noch ganz deutlich. Damals kam ich mir ungefähr so vor wie Alice, nachdem sie dem weißen Kaninchen in den Kaninchenbau gefolgt war und tausende Eindrücke auf sie einprasselten, die erst einmal wenig Sinn ergaben...

@@@ Cassy im Musicalland (Blogeintrag von anno dazumal) @@@

Etwas verloren stehe ich im Foyer eines Theaters. Es ist jetzt eine halbe Stunde vor Vorstellungsbeginn und der Eingangsbereich rund um die Bar und den Merchandise-Stand brummt voll Geschäftigkeit. Neugierig beobachte ich, wie immer mehr Besucher aufgeregt plappernd das Foyer betreten. Dabei ist nicht nur ihr Outfit von Interesse, sondern auch die Art und Weise, wie sie hineinkommen. Einige wenige tun das so wie ich, etwas zögerlich und sich neugierig umsehend, andere wiederum sind ziemlich selbstsicher und laufen zielgerichtet an den netten Theatermitarbeitern vorbei, die ihnen neben einer formvollendeten Begrüßung noch Hinweise zu ihren Sitzplätzen geben wollen. »Ja ja, ich weiß, wo meine Plätze sind«, sagt eine junge Besucherin etwas schnippisch und wirft dann stolz die lange blonde Mähne zurück. »Ich war schließlich schon öfter hier!« Ihre Begleitung nickt dazu nur bestätigend und hakt sich bei Blondie unter. »Komm, lass uns erst mal ’ne Castliste holen! Eigentlich müsste heute ja die komplette First Cast spielen!« Blondie nickt zustimmend, wenn auch etwas zögerlich. Sie hat einen Einwand: »Na ja, danach kann man auch nicht immer gehen. Denk’ an letzte Woche, da waren wohl etliche Cover auf der Bühne!«Castliste? Firstcast? Cover? Was für eine Sprache sprechen die denn, schießt es mir durch den Kopf, obwohl ich eigentlich noch mehr darüber verwundert bin, dass die Beiden in der Woche zuvor offensichtlich schon einmal hier waren. Voller Ehrfurcht denke ich: »Wow, zweimal in dasselbe Stück in einem Zeitabstand von sieben Tagen!« Irgendwie erscheint mir das zwar merkwürdig, aber längst nicht so verrückt wie es das eigentlich sollte. Zunächst aber hängen meine Gedanken noch an den vielen fremden Wörtern die ich soeben gehört habe. Obwohl ich selbst zwar mehrere Sprachen beherrsche, sind mir diese Begriffe bisher noch nicht untergekommen – auch wenn mir nur allzu bewusst ist, dass sie ihren Ursprung im Englischen haben. Es muss sich wohl um Fachchinesisch... äh, pardon, Theaterlatein handeln.

@@@

Wie Alice stand ich also erst einmal verwirrt in der Gegend herum und verstand von allem nur Bahnhof. Seltsames Wunderland! Aber wie auch schon früher wollte ich mich mit meiner Unwissenheit nicht zufrieden geben. So war ich nun folglich ebenso entschlossen, all die Theatergeheimnisse mitsamt dem geheimen Sprachcode zu entschlüsseln, um mich in dieser neuen, faszinierenden Welt bald zurechtfinden zu können.

Kleines Begriffe-Lexikon, oder: Was ist denn bitte SD?

Damit es euch nicht genauso geht wie mir bei meinem ersten Musicalbesuch, hier ein kleines ABC der wichtigsten Musical-Grundbegriffe. Und wie beim richtigen Lexikon findet ihr alle Wörter alphabetisch geordnet vor.

Rund ums Theater...

Auditorium

»Im Auditorium herrschte während der gesamten Vorstellung furchtbare Unruhe.«

Mit Auditorium ist der Zuschauersaal vor der Bühne gemeint. Idealerweise steigen dort die Reihen nach hinten gehend an (wie beim Theater »Neue Flora« in Hamburg) oder die Plätze sind versetzt gebaut (wie im Berliner »Theater des Westens«), um dem Publikum von überall einen guten und möglichst freien Blick auf das Geschehen zu ermöglichen.

Backstage (Fansprachgebrauch), eigentlich: Hinterhaus

»Ich würde gerne mal Mäuschen spielen und sehen, was Backstage alles abgeht.«

Als Backstage bezeichnen Fans den Bereich des Theaters, der für normale Besucher nicht zugänglich ist. Darsteller und Theatermitarbeiter nennen ihn allerdings Hinterhaus (analog zum Vorderhaus). Es ist also der Bereich hinter dem eisernen Vorhang, hinter der Bühne gemeint, der unter anderem Probenräume, Maske, Garderoben, Aufenthaltsräume und Cafeteria beherbergt.

Eiserner Vorhang

»Wenn sich der eiserne Vorhang nicht heben lässt, muss die Vorstellung leider ausfallen.«

Eiserner Vorhang meint die schwere Trennwand aus Eisen, die das Vorderhaus (Zuschauerraum, Foyer) vom Backstagebereich abtrennt und die im Falle eines Feuers ein Übergreifen der Flammen auf den jeweils anderen Bereich verhindert. Also ist der eiserne Vorhang einfach eine simple Brandschutzmaßnahme, die in jedem Theater Pflicht ist.

Stage Door; auch »SD« oder »Bühnentür«(Österreich) genannt

»Wenn du die Darsteller treffen willst, musst du schon zur Stage Door gehen.«

Stage Door ist das englische Wort für den Bühnenein- und ausgang eines Theaters. Hier trifft man die Darsteller sowie andere Theatermitarbeiter auf ihrem Weg zur oder von der Arbeit. Je nach Stück, Wochentag und Darsteller stehen hier mal mehr, mal weniger Fans, Autogrammjäger oder einfach nur neugierige Musicalbesucher herum, um einen Blick auf die Künstler zu erhaschen. Eingefleischte Fans kürzen Stage Door kurz mit SD ab. In Österreich nennt man den Künstlereingang schlicht »Bühnentür«, was im Fansprachgebrauch mit »BüTü« abgekürzt wird.

Vorderhaus

»Auch die Atmosphäre im Vorderhaus ist nett und einladend.«

Das vorderhaus ist der für die Besucher zugängliche Teil eines Theaters. Darunter fallen zum Beispiel der Kassenbereich, das Foyer und der Theatersaal, also sozusagen alle Bereiche, die vor dem eisernen Vorhang liegen. Das Vorderhaus ist damit das Gegenstück zum Hinterhaus.

Rund um die Besetzung...

alternierende Erstbesetzung/Alternate

»Heute spielt die alternierende Erstbesetzung die Rolle des Mozart.«

Die alternierende Erstbesetzung spielt im Wechsel mit der Erstbesetzung und hat, anders als die Zweitbesetzung, ebenfalls feste, vertraglich zugesicherte Shows, die sie in der Woche spielt. Außerdem übernimmt die alternierende Besetzung automatisch die Shows der Erstbesetzung, sollte diese ausfallen oder im Urlaub sein.

Cast (die/der/das)

»Die Cast konnte in ihrer Gesamtheit bis auf wenige Ausnahmen überzeugen.«

Mit Cast ist die jeweilige Besetzung gemeint, also sowohl Haupt- als auch Nebendarsteller sowie das Gesangs- und Tanzensemble. Cast bezeichnet damit die Gesamtheit der für eine Produktion angestellten Darsteller.

Casting/Audition (Nomen); casten, gecastet (Verb)

»Hmmm, wie ist der denn durch’s Casting gekommen?«

Die Cast eines Stückes (egal ob Musical, Theater oder Oper) wird durch einen Auswahlprozess, dem so genannten Casting ermittelt. Letzteres ist uns allen spätestens ein Begriff, seitdem die Castingshows im Fernsehen wie Pilze aus dem Boden geschossen sind. Im Casting wird eine Rollenauswahl getroffen. Wird jemand beispielsweise als Phantom gecastet, darf er dann an der Audition, das heißt dem Vorsingen/Vorsprechen für diese Rolle, teilnehmen.

Castlist (auch: Besetzungsliste)

»Bringst du mir bitte auch eine Castlist mit?«

Die Castlist liegt idealerweise im Theater aus und enthält die Namen aller Darsteller, die in der besuchten Vorstellung auf der Bühne stehen. Sie gibt also einen Überblick über die Besetzung der jeweilig anstehenden Vorstellung und wird deshalb oft auch als Besetzungsliste bezeichnet. Gibt es keine Castlist, so kann man die Namen der Darsteller, die in der besuchten Vorstellung auf der Bühne stehen, auf Besetzungsmonitoren lesen oder aber auf Aushängen an den Eingängen des Zuschauersaals finden.

(Original) Cast Recording

»Gibt es eigentlich ein Cast Recording von ›We will rock‹ you aus Berlin? «

Das ist eine Audio-Aufnahme eines Musicals, entweder in der gesamten Fassung (alle Lieder inklusive sämtlicher Dialoge) oder aber nur der (meisten) Songs. Von Original Cast Recording spricht man dann, wenn die allererste Besetzung eines Musicals auf der Aufnahme zu hören ist.

Castwechsel

»Weiß jemand, wer zum Castwechsel geht/neu hinzukommt?«

Wenn das Personal eines Stückes wechselt (wie das etwa bei auslaufenden Verträgen der Fall ist), dann spricht man von einem Castwechsel. Vereinfacht ausgedrückt: Die Besetzung ändert sich, einige Darsteller gehen, andere kommen neu hinzu. Meist ist ein Castwechsel für Fans eines Stückes Anlass zu großem Katzenjammer, kann man doch Darsteller XY nicht mehr in der gewohnten Rolle erleben.

Darsteller

»Das Stück lebt von seinen fantastischen Darstellern!«

Die Menschen, die auf der Bühne stehen und dafür sorgen, dass eine Geschichte mittels Gesang, Tanz und Schauspiel zum Leben erweckt wird, bezeichnet man als Darsteller. Um Darsteller zu werden, bedarf es entweder einer Ausbildung oder eines Studiums. Die Ausbildung/das Studium hat in der Regel verschiedene Schwerpunkte, die man sich je nach Neigung und Interesse hinsichtlich des späteren beruflichen Weges wählt.

Ensemble

»Die Darstellerin, die wir neulich als ›Elisabeth‹ gesehen haben, spielt heute nur im Ensemble!«

Obwohl mit dem Begriff Ensemble eigentlich und ursprünglich alle am Theater engagierten Künstler gemeint sind, bezeichnet er heute meist diejenigen Darsteller, die keine Hauptrollen spielen bzw. nicht als Solisten agieren. Er meint also diejenigen, die im Chor mitsingen oder in der Gruppe mittanzen.

Erstbesetzung

»Samstag Abend spielt doch bestimmt die Erstbesetzung, oder?«

Unter der Erstbesetzung einer Rolle versteht man denjenigen, der die meisten Shows in der Woche vertraglich zugesichert hat und spielt. Somit hat die Erstbesetzung in der Regel auch die meiste Routine/Erfahrung mit der Rolle und wird daher von einigen Leuten gegenüber der Zweitbesetzung bevorzugt.

Off/On sein

»Ich wollte unbedingt Willemijn Verkaik als Elphaba sehen, aber sie war off. Stattdessen war die Zweitbesetzung on.«

Ist ein Darsteller off, so ist damit gemeint, dass er nicht auf der Bühne steht. Ist er on, so steht er auf der Bühne.

Spielplan

»Hast du mal in den Spielplan geschaut, ob das Stück an dem Tag überhaupt aufgeführt wird?«

Im Spielplan eines Theaters stehen die Termine für die stattfindenden Vorstellungen. Der Spielplan eines Darstellers hingegen zeigt an, wann er auf der Bühne zu sehen ist (und gegebenenfalls auch in welcher Rolle).

Swing/Cross-Swing

»Swing zu sein bedeutet neben der Abwechslung aber auch eine ganze Menge Stress«

Mit dieser Bezeichnung ist ein Darsteller im En-suite-Musicalbetrieb gemeint, der mehrere Rollen beherrscht und zwischen diesen hin- und herpendeln (»to swing« bedeutet »pendeln«) kann, je nachdem, wo er gerade am Nötigsten gebraucht wird. Während ein Swing-Darsteller nur die Rollen beherrscht, die seinem Geschlecht entsprechen, kann ein Cross-Swing auch Rollen des anderen Geschlechts übernehmen. Das kann notwendig werden, wenn beispielsweise im Ensemble ein hoher Krankenstand herrscht. In der Regel hat eine Cast mehrere Swings und Cross-Swings, die anders als Walk-in-Cover nicht nur auf Abruf bereit sind, sondern ihren festen Platz im Ensemble haben.

Walk-in-Cover

»Wenn alle Anderen krank sind, müssen wir eben auf das Walk-in-Cover zurückgreifen.«

Anders als beispielsweise Swing oder Cover, hat ein Walk-in-Cover keine feste Ensemblerolle, sondern kommt nur dann zum Einsatz, wenn der Darsteller, für dessen Rolle er covert, verhindert ist. Ein Walk-in-Cover ist also jemand, der die Zweitbesetzung einer Rolle hat, aber nur im Bedarfsfall im Theater ist. Kurz gesagt: Eine Zweitbesetzung auf Abruf.

Zweitbesetzung (auch: Cover, Understudy)

»Wer ist die Zweitbesetzung für die Rolle?«

Im Vergleich zur Erstbesetzung und zur alternierenden Erstbesetzung hat die Zweitbesetzung keine vertraglich zugesicherten Shows und springt immer dann ein, wenn die anderen Besetzungen verhindert sind (Krankheit, Urlaub, Promotion, andere Verpflichtungen). Die Zweitbesetzungen werden meist aus dem Ensemble rekrutiert.

Rund um die Vorstellung...

Curtain Call

»Du musst bis zum Curtain Call warten bevor du deiner Begeisterung Ausdruck verleihen kannst.«

Unter Curtain Call versteht man den Teil der Vorstellung, nachdem das Stück offiziell zu Ende ist. In der Regel geht dann erst einmal das Licht aus und/oder der Vorhang fällt. Danach erscheinen die Darsteller, um sich zu verbeugen und um vom Zuschauer die Würdigung ihrer Leistung zu erfahren. Auch der Dirigent (stellvertretend für das ganze Orchester) erscheint in der Regel auf der Bühne und verbeugt sich. Curtain Call entspricht also in einer Theatervorstellung dem Part der Show, den die Zuschauer und Fans simpel als Schlussapplaus bezeichnen.

Dernière

»Ich fass’ es nicht, dass ›Sister Act‹ jetzt schon seine Dernière hat.«

Die letzte Vorstellung einer Produktion, bevor sie eingestellt wird oder an einen anderen Standort umzieht. Dernièren gelten wie Premieren bei Liebhabern eines Stückes immer als besondere Vorstellungen, sind sie doch meist von einer besonderen Atmosphäre geprägt. Außerdem ist es üblich, kleine Besonderheiten (die sogenannten Dernièrengags) ins Stück einzubauen, die Erstbesuchern gar nicht groß auffallen, aber von Fans als spezieller Abschiedsgruß der Cast an sie verstanden werden.

konzertant

»Da die Kulissen streikten, musste ›Les Misérables‹ konzertant stattfinden.«

Findet eine Aufführung konzertant statt, dann spielt man sie ohne Bühnenbild und Kulissen. Eine konzertante Show ist also nur auf die Darsteller und ihren Gesang reduziert.

Matinée

»Hoffentlich sind nicht so viele laute Kinder in der Matinée.«

Am Wochenende finden meist vor den Abendvorstellungen Matinées statt. Der Begriff Matinée bezeichnet also die Nachmittagsvorstellung. Die Karten sind dabei in der Regel günstiger als die für die Abendvorstellung.

Premiere (Medienpremiere, Publikumspremiere)

»Was für eine glanzvolle Premiere, welch ein Erfolg!«

Die Premiere ist die erste Vorstellung eines Stückes an einem neuen Standort. Mittlerweile unterscheidet man zwischen der Medienpremiere, der (Gala-) Premiere und schließlich der Publikumspremiere.

Eine Medienpremiere wird veranstaltet, um den Journalisten aus Film, Funk, Fernsehen und Internet einen Eindruck des neuen Stückes zu ermöglichen, damit diese darüber möglichst positiv in ihren Medien berichten. Die Medienpremiere findet in der Regel vor der regulären Premiere statt und dient also vorrangig Werbe-/Promotionzwecken.

Die eigentliche (Gala-) Premiere umfasst das volle Programm: Roter Teppich, Glanz &Glorie, Stars & Sternchen. Wenn Otto Normalverbraucher über Connections verfügt beziehungsweise bereit ist, entsprechend tief in die Tasche zu greifen, kann auch er an dieser besonderen, eigentlich nur der Prominenz vorbehaltenen, Premiere teilnehmen.

Unter einer Publikumspremiere versteht man schließlich jene Vorstellung, bei der das Publikum erstmals aus zahlenden Zuschauern besteht. Man könnte also auch von der ersten »normalen« Vorstellung eines Stückes (nach Previews, Medien- und Galapremiere) sprechen.

Preview

»Die Preview-Karten für die Show waren leider so rasch ausverkauft, dass ich keine mehr bekam!«

Eine Preview hat Generalprobencharakter und findet vor zahlendem Publikum statt. Sie bietet den Zuschauern die Möglichkeit, eine Produktion zu meist verbilligten Kartenpreisen schon vor der eigentlichen Premiere zu sehen. Anders herum bieten Previews den Darstellern die Chance, sich schon einmal vor Publikum einzuspielen und verschiedene Dinge auszuprobieren. In diesem Sinne kann man Previews definitiv als Win-Win Situation bezeichnen.

Showstopper

»Pharao’s Song bei Jesus Christ Superstar erwies sich als echter Showstopper!«

Als Showstopper wird ein Song bezeichnet, der am Ende soviel Begeisterung in Form von Applaus oder Standing Ovations bei den Zuschauern hervorruft, dass eine nahtlose Weiterführung der Vorstellung nicht möglich ist. Die Show ist also für den Moment der enthusiastischen Zuschauerreaktionen »gestoppt«.

Standing Ovations

»Die Zuschauer waren alle so begeistert, dass es sofort Standing Ovations gab.«

Wenn beim Schlussapplaus sämtliche Zuschauer sofort aufspringen um zu applaudieren, dann spricht man von Standing Ovations. Stehende Ovationen kann es aber auch nach einer besonders guten Performance mitten in einer Veranstaltung geben. Das Publikum drückt auf diese Art und Weise seine Anerkennung und Respekt für die herausragende Leistung eines Künstlers aus.

Welturaufführung

»Die Welturaufführung von ›Rebecca‹ fand 2006 im Wiener Raimund Theater statt.«

Wenn eine Premiere die allererste Vorstellung eines Stückes überhaupt ist, spricht man auch von der Welturaufführung. Es gilt als ziemlich begehrt, der Cast einer Welturaufführung anzugehören, sind damit doch bestimmte Privilegien verbunden: Zum Einen darf man als Hauptdarsteller dann »seine« Rolle kreieren/prägen (immerhin hat sie noch niemand zuvor gespielt), zum Anderen besteht eine große Chance, dass auch ein Cast-Recording erscheinen wird, auf dem man dann »für alle Zeiten« verewigt ist.

Rund um andere wichtige Begriffe aus der Theaterwelt...

En-suite (auch: Longrun)

»Das wohl bekannteste En-suite-Musical in London ist ›The Phantom of the Opera‹. Es spielt dort schon seit sage und schreibe 25 Jahren!« Ein En-suite Musical ist eine Produktion, die für einen langen Zeitraum ununterbrochen in einem Theater zu sehen ist. Es handelt sich also um ein Stück, was lange am selben Standort läuft (=Longrun). Damit bezeichnet ein En-suite-Spielbetrieb also das Gegenteil des typischerweise an Stadttheatern herrschenden Repertoirebetriebes, wo ein gleich bleibendes Ensemble in einer Spielzeit stets wechselnde Stücke »auf Lager« hat. Ein En-suite Musical bietet den großen Vorteil, dass auch aufwändige Bühnenbilder möglich sind, da sie nicht ständig auf- und abgebaut werden müssen (wie im Repertoirebetrieb) oder aber zu anderen Standorten transportiert werden müssen (wie bei Tourproduktionen üblich).

Libretto; Librettist

»Den genauen Wortlaut des Songs findest du im Libretto.«

Das Wort stammt vom lateinischen Wort »libro«, was soviel wie Buch bedeutet. Die Bezeichnung Libretto ist eine Verniedlichung jenes Wortes und meint das Büchlein, welche neben den Textpassagen und der Gesangstexte eines Stückes auch Szenenanweisungen sowie eine Zusammenfassung der Handlung beinhaltet. Der Autor eines Librettos ist der Librettist.

Lyrics

»Die Lyrics waren manchmal sehr schlecht zu verstehen.«

Damit sind die Texte eines Songs gemeint, also der gesamte sprachliche Teil eines Liedes.

Partitur

»Ohne Partitur wäre der Dirigent aufgeschmissen.«

Damit der Dirigent nicht die Übersicht verliert, welches Musikinstrument welche Noten spielen muss, gibt es die Partitur. In ihr sind alle Einzelstimmen einer Komposition untereinander aufgeführt.

Tourproduktion

»Die ›Elisabeth‹ Tourproduktion kann zwar nach wie vor mit ihrer Cast punkten, aber die spärliche Bühnenausstattung ist schon sehr gewöhnungs-bedürftig.«

Eine Tourproduktion zieht oft um. Sie ist also immer nur kurz an einem bestimmten Ort zu sehen, bevor sie in eine andere Stadt wechselt. Das hat natürlich den Vorteil, dass viele Zuschauer in den Genuss kommen, die Produktion sehen zu können ohne weite Reisen unternehmen zu müssen. An dererseits bedeutet eine Tourproduktion auch oft, aus pragmatischen und logistischen Gründen Abstriche machen zu müssen was die Qualität und die Opulenz des Bühnenbildes angeht.

Im Strudel der Sucht: Wenn die Musicalitis zuschlägt

Kennt ihr das auch?

Ich betrete das Theater und bin gefangen

in einer bunten Glitzer-Welt des Make-believe

Ich atme tief ein, schaue mich um, und dann

befällt mich das wohlbekannte Gefühl: Zuhause.

Seit dem Besuch meines ersten Musicals konnte ich eben jenes Gefühl des Verzaubert-Seins nicht mehr ablegen und egal wie oft ich in den letzten Jahren auch ein Theater betreten habe: Die besondere Atmosphäre dort fängt mich jedes Mal erneut ein, nimmt mich wieder und wieder gefangen und belegt mich regelrecht mit einer Art Fieber. So erlebe ich meine Zeit im Theater wie im Rausch, lasse mich nur allzu gerne entführen in eine gänzlich andere Welt und lausche bereitwillig all den wunderschönen und faszinierenden Stimmen, die meine Sinne in einem unwiderstehlich weichen Kokon einhüllen.

Und kaum ist die Vorstellung vorbei, überfällt mich eine gewisse Traurigkeit, eine Form von Melancholie, der ich nur Abhilfe verschaffen kann, indem ich möglichst bald Karten für meinen nächsten Theaterbesuch buche. Es scheint ein Teufelskreislauf zu sein – oder ist es viel mehr als das? Der folgende kurze Blogeintrag jedenfalls beschreibt eine Folge jener Musicalsucht, die ihr alle kennen solltet.

@@@ Warum tue ich das noch mal??? (Februar 2011) @@@

Meine halbvolle und nicht mehr dampfende Kaffeetasse umklammernd, sitze ich unmotiviert an meinem Schreibtisch und versuche krampfhaft zu verhindern, dass mein Kopf auf die Tischplatte knallt. Ich bin so müde und möchte am liebsten nur eins: Zurück in mein großes, warmes und bequemes Bett, um dort noch etwas von meinen Erlebnissen am Wochenende träumen zu können. Die vergangenen Tage, die eigentlich zur Erholung vom harten Joballtag dienen sollten, waren zwar toll, aber doch auch irgendwie anstrengend. In Momenten wie diesen stelle ich mir oft die Frage: Wieso tust du dir das eigentlichan?

»Das« – das sind die vielen Trips, die ich hobbybedingt mehrmals im Jahr unternehme. Na gut, mehrmals im Monat – und in ganz seltenen Fällen mehrmals in der Woche – trifft es eher. »Das« – das sind Konzert- und Musicalreisen, Ausflüge zu verschiedensten Theaterevents, zu Gigs favorisierter Darsteller und natürlich auch zu diversen Treffen mit der Gang, wie ich die Leute, die mir im Verlauf der letzten Jahre ans Herz gewachsen sind, nenne. Scherzhaft bezeichnen wir uns auch als der »Club der anonymen Musicalitis-Befallenen«. Ihr habt den Eindruck, das alles ist ganz schön durchgeknallt? Ja stimmt, zweifelsohne. Aber es macht auch verdammt viel Spaß – und normal sein wird doch definitiv überbewertet. Normal und langweilig sein kann man doch fast immer!

Jedenfalls nehme ich mir aufgrund des oben geschilderten Katzenjammers ganz oft vor, kürzer zu treten, mindestens jedes zweite Wochenende zuhause zu bleiben oder zumindest keine Veranstaltungen unterhalb der Woche mehr zu besuchen. Aber es klappt so gut wie nie. Genauso, wie man die Neujahrsvorhaben höchstens bis in die zweite Januarwoche hinein umsetzt, ist auch dieser Vorsatz spätestens dann vergessen, wenn ich von einem tollen Konzert oder einer sehenswerten Show lese.

Als ich beispielsweise davon erfuhr, dass Sky Du Mont Erzähler bei der »Rocky Horror Show« werden sollte, war die Sache für mich sonnenklar: Da musste ich einfach hin, Wochentag hin oder her! Auch die Tatsache, dass Köln gut 100km entfernt lag und es keine wirklich guten Tickets mehr gab, konnte mich im vorfreudigen Rausch, meinen geliebten Sky endlich mal live sehen zu können, nicht aufhalten. Das Einzige, was ich bedauerte, war die Tatsache, dass ich nur eine Show besuchen konnte – denn so etwas lohnt doch eigentlich überhaupt nicht! Wenn es die Umstände irgendwie zulassen, veranstalte ich nämlich gerne einen Show-Marathon, der meist aus zwei bis vier Shows besteht!

So gerate ich eben immer wieder in diese Lage, in der ich vollkommen platt das Gefühl eines Schlückchens Wasser in der Kurve absolut nachvollziehen kann. Die Frage nach dem »Warum« ist damit aber immer noch nicht endgültig geklärt. Normalerweise müsste es doch in der menschlichen Natur liegen, ein solch irrationales Verhalten, was zudem oft zu Ermüdungs- und Erschöpfungserscheinungen führt, abzustellen, oder? Es sei denn... es sei denn, es handelt sich um eine Sucht!

@@@

Je mehr ich mir jetzt meinen Blogeintrag durch den Kopf gehen lasse und darüber nachdenke, desto mehr gelange ich zu der Überzeugung, dass Musicalitis im Grunde doch genau das ist: Eine Sucht! Alle klassischen Symptome sind jedenfalls da. Zum einen hätten wir da ein auslösendes Erlebnis, was in uns den Wunsch nach mehr weckt. Bei mir war das damals, ich erinnere mich genau, ein TV-Auftritt des Hamburger Ensembles des Klassikers »Das Phantom der Oper«. Dürfte gut und gerne 20 Jahre her sein, aber darüber denke ich jetzt besser nicht nach. Verstärkt wurde dieses Erlebnis durch das Anhören der Cast-Kassetten. Ja, in der grauen Vorzeit gab es noch Kassetten... wer mit dem Wort nicht mehr vertraut ist, möge es doch bitte ergoogeln. Als Problem erwies sich dann allerdings, dass ich zu jener Zeit noch nicht über eigenes Geld verfügte und mir also folglich nur eine Option blieb: Meine Eltern solange zu nerven, bis sie mit mir nach Hamburg fuhren, wo ich selig (und wahrscheinlich auch sehr dümmlich) grinsend drei Stunden lang im siebten Himmel schwebte. Dieses erste Musicalerlebnis und den subtilen Geruch von Theater-Schminke in der Luft werde ich nie vergessen. Bis heute liebe ich »Das Phantom der Oper« abgöttisch.

Auf diese Art und Weise angefixt, kommt jede Hilfe zu spät, wenn das Opfer erst einmal über die notwendigen finanziellen Mittel verfügt, um seiner Sucht zu frönen. In regelmäßigen Abständen braucht es jetzt eine frische Dosis Musicalerlebnis, um sich wieder pudelwohl zu fühlen. Bei einigen Musicalitis-Befallenen konzentriert sich die Sucht allerdings nur auf ein oder zwei spezielle Musicals oder aber auf ein- oder zwei Musicaldarsteller, die man immer wieder sehen muss. Andere Musicalitis-Befallene hingegen möchten möglichst viele Musicals sehen und immer wieder neue Stüc kekennen lernen. Eins aber eint wohl alle: Die frische Dosis Musicalerlebnis ist umso wirkungsvoller, je weiter vorne man im Zuschauerraum sitzt. Eigentlich sind Musicalitis-Befallene fast ausschließlich in den ersten Reihen eines Theaters zu finden, schließlich wollen sie alles möglichst pur und hautnah erleben! Für das Privileg, weit vorne und mittig zu sitzen, werden dabei eine Menge Opfer (nicht nur finanzieller Art) gebracht. So ist es in Musicalitis-Kreisen eine ganz normale Handlung, sich für Samstag um acht Uhr morgens den Radiowecker zu stellen, damit man auch ja nicht den um 8:30 Uhr startenden Vorverkauf für eine begehrte Veranstaltung verpasst.

Egal aber an welcher Unterart der Musicalitis man leidet, alle Süchtigen kennen den chronischen Geldmangel, welcher als Nebenwirkung dieser Erkrankung auftritt. So gehen uns die Sätze: »Buchen Sie es bitte von meiner Kreditkarte ab« oder alternativ »Meine Bankverbindung lautet... «ganz automatisch von den Lippen. Es entsteht zudem ein ganz anderes Verhältnis zum Geld, was sich zum Beispiel darin zeigt, dass der Musicalitis-Befallene automatisch dazu neigt, sein Monatsgehalt in die Anzahl von Karten umzurechnen, die er sich dafür leisten könnte. Mit außerplanmäßigem Geldsegen, wie er etwa bei einer Steuerrückzahlung auftritt, wird auf die gleiche Weise verfahren.

Diese seltsame Beziehung zum Geld, die im Verlaufe einer Musicalitis-Infizierung immer offenkundiger zutage tritt, zeigt sich auch in Ausrufen wie: »Die Karte kostet nur 80 Euro? Das geht ja noch!« Während andere Musicalitis-Befallene in Reaktion darauf nur zustimmend mit dem Kopf nicken, können Außenstehende nur schwer nachvollziehen, dass eine solche Bemerkung ernst gemeint ist. Außerdem können wir über die Frage des freundlichen Bankberaters unseres Vertrauens, ob uns eigentlich Anteile von gewissen Ticketfirmen gehören, nur müde lächeln. »Anteile? Mir gehört mittlerweile der ganze Laden!«, habe ich so schon mehr als einmal auf diese Frage entgegnet – allerdings stumm, versteht sich. Denn von den Männern in den weißen Kitteln möchte ich nur ungern abgeholt werden. Außer, sie sind nett, ledig sowie solvent und assoziieren mit dem Begriff »Musical« nicht nur singende Hupfdohlen.

Meine geistige Gesundheit wurde übrigens schon des Öfteren angezweifelt – auch von mir selbst! Zuletzt war das der Fall, als ich laut darüber nachdachte, mit einigen meiner Leidensgenossen eine Wohnung anzumieten und eine Musicalitis-WG zu eröffnen. Selbstverständlich in musicaltechnisch attraktiven Städten wie Hamburg, Stuttgart und London. Aber hey, das wäre letztendlich wahrscheinlich wirklich ein Mittel zur effektiven Kostensenkung, denn dann würden immerhin die Kosten für Anreise und Hotelübernachtungen wegfallen. Soll mir also niemand mehr sagen, ich denke nicht zumindest mal über Sparen nach!

Aber auch die positiven Aspekte sollten wir nicht unter den Tisch kehren: Wesentlicher Bestandteil eines jeden Musicalerlebnisses ist es doch, dass wir immer wieder Menschen treffen, denen es genauso geht wie uns. Diese erhebende Erkenntnis, dass wir nicht alleine sind mit unseren Empfindungen, wirkt zumindest auf mich ungemein beruhigend. Immer wieder begegnen wir bei Events wie En-suite-Musicalbesuchen, Galas, und Freilichtbühnen-Produktionen denselben Leuten, was eine gewisse Vertrautheit und auch Sicherheit schafft. Oft stellt sich sogar ein gewisses »We are family!«-Gefühl ein. Darüber hinaus entwickeln sich aus der Begegnung mit Gleichdenkenden langjährige Freundschaften. Und dieses daraus erwachsene Gemeinschaftsgefühl ist es, was für mich definitiv einen großen Teil der Musicalitis ausmacht.

Wer kennt es nicht, dieses wochenlange auf-ein-Ereignis-Hinfiebern? Die Vorfreude, die unseren Alltag bunt macht und uns auch stressige Zeiten gut überstehen lässt? Dann auf einmal ist das lang herbeigesehnte Event schließlich da und wir nehmen es euphorisch wie im Rausch wahr. Erstaunlich, wie die Zeit verfliegt, wenn wir Spaß haben und uns amüsieren! Und natürlich begleiten uns die tollen Erinnerungen daran noch eine Weile. Sie können uns den Übergang in den ganz normalen Alltag zwar leichter machen, aber uns letztendlich nicht davor bewahren, dass wir die Diskrepanz zwischen dem Besonderen, was wir erlebt haben, und dem Alltäglichen, was uns schon am nächsten Tag wieder erwartet, als besonders krass empfinden.

Wahrscheinlich ist es diese Diskrepanz, die bei mir zu der zu Beginn geschilderten Situation des »Katzenjammers« führt. Es ist »die große Leere einer unstillbaren Gier«, um mit einem Musicalzitat aus »Tanz der Vampire« zu sprechen: Natürlich ist man nach solchen Erlebnissen müde und wenig motiviert, seinen Alltag wieder anzugehen. Andererseits ist es eben auch jener Alltag, der die besuchten Events besonders macht. Und genau deshalb bin ich froh, an Musicalitis zu leiden! Es gibt wahrhaft schlimmere Laster, oder? Mittlerweile gelingt es mir, völlig gelassen einzugestehen: »Ja, ich bin infiziert – aber ich habe mich dabei nie besser gefühlt!«

Musicalitis: Der Versuch einer Definition

Jetzt, wo wir der Sucht nach immer mehr Musical einen Namen gegeben haben, wäre es doch überaus praktisch, wenn man die Musicalitis von irgend jemandem mit Autorität – etwa einem Arzt, einem Professor oder einem anderen Wissenschaftler – bestätigt bekommen könnte. Dann würde man vielleicht in seinem Freundes- Bekannten- und Familienkreis nicht ganz so oft unter Rechtfertigungsdruck stehen, wenn es mal wieder darum geht, wieso zum Teufel man sich eigentlich zum zwanzigsten Mal »Wicked« anschaut. Denn dann wäre für Außenstehende ja klar: Sie muss, sie kann gar nicht anders. Für sie ist das Buchen von Tickets keine Option, sondern geradezu Obsession, jedoch mit therapeutischer Wirkung.

Eine Definition bzw. eine Erklärung, wie sie meiner Ansicht nach dringend in medizinische Ratgeber aufgenommen werden sollte, könnte in etwa so aussehen. Bereit? Here we go...

~ ~ ~

Musicalitis ist, wie jeder renommierte Arzt von Rang und Namen zweifellos bestätigen wird, ein häufig auftretendes Phänomen. Darunter versteht man die Sucht, Musicals im Allgemeinen und alle damit verbundenen Aspekte im Besonderen möglichst oft und auch zum wiederholten Mal zu erleben; entgegen der eigenen Ratio, die dieses Verlangen als unvernünftig bewertet. Einmal mit dem äußerst ansteckenden und aggressiven Virus infiziert, ist die Möglichkeit der vollkommenen Rekonvaleszenz so gut wie ausgeschlossen.

Ansteckung und Inkubationszeit:

Die Übertragung des Virus erfolgt meist audio-visuell, entweder durch ein auslösendes Erlebnis (= den Besuch eines Musicals, dem Ansehen verschiedener Ausschnitte im Internet oder Fernsehen) oder durch eine bereits infizierte Person (Infektionsträger = Musical-Begeisterte), die ihren Enthusiasmus für die Sache auf ihre Mitmenschen überträgt und diese so zu ersten Realerfahrungen (=Musicalbesuchen) bringt. Besonders gefährdet sind also Menschen im unmittelbaren Umfeld von Musicalanhängern. Je nach Persönlichkeitsstruktur der Betroffenen ist die Inkubationszeit – also die Zeit, die bis zum Ausbruch der Musicalitis vergeht – äußerst gering. Beobachtungen haben ergeben, dass Frauen weit häufiger betroffen sind als Männer. Trotzdem ist das kein Grund, sich als Mann in Sicherheit zu wiegen, denn ist die bessere Hälfte von der Sucht befallen, kann es sehr leicht zu einer Übertragung des Virus kommen.

Symptome:

Im Verlauf der Sucht treten diverse Symptome auf. Darunter fallen:


	Das Verlangen, in immer kürzer werdenden Abständen möglichst viele Musicalerlebnisse zu machen. Das heißt konkret, Musicals, Galaabende und Solokonzerte der favorisierten Musicaldarsteller zu besuchen sowie alle anderen Dinge zu tun, die damit unmittelbar in Verbindung stehen.

	Der Wunsch, das/die Lieblingsmusical in möglichst vielen Besetzungsvariationen zu erleben und die so erfahrenen unterschiedlichen Rolleninterpretationen in epischer Breite mit Freunden oder anderen Gleichgesinnten zu diskutieren (entweder persönlich oder mittels Fachforen/sozialen Netzwerken).

	Der Drang, möglichst viele Erinnerungsstücke (etwa CDs, DVDs, Autogrammkarten) an die diversen Erlebnisse anzuhäufen.

	Die Fähigkeit, schnellst möglichst sämtliche erforderlichen Maßnahmen zu ergreifen, die zur Befriedigung der Sucht führen (das heißt Veranstaltungstickets buchen, An-/Abreise organisieren, Unterkunft und Verpflegung vor Ort organisieren, etc).

	Das Einfließen lassen von Musicalzitaten in diverse Unterhaltungen – einfach, weil sie plötzlich im Kopf sind, zum Thema passen und man sie sowieso nicht unterdrücken kann!



Risiken und Nebenwirkungen:

Musicalitis geht meist einher mit chronischem Geldmangel. Häufig wird auch von einer verzerrten Wahrnehmung berichtet, wenn plötzlich eine Entfernung von 150km als »quasi nebenan« empfunden und folglich als »locker machbar« eingestuft wird. Zusätzlich findet sich der Musicalitis-Erkrankte oft in Städten wieder, die er wahrscheinlich ohne den Besuch einer Veranstaltung nie bereist hätte, ja von deren Existenz er vorher nicht einmal etwas geahnt hatte. Das wiederum ist gleichzeitig eine der positiven Nebenwirkungen: Musical bildet! Eine weitere Nebenwirkung ist der Drang, sich über das Musicalerlebnis austauschen zu müssen, meistens schon in der Pause zwischen den Akten sowie unmittelbar nach Ende der Vorstellung.

Heilung:

Ob Musicalitis jemals ganz geheilt werden kann, ist äußerst fraglich. Langzeitstudien (über Zeiträume von fünf bis zehn Jahre) haben darüber keine allgemeingültigen Ergebnisse gebracht. Klar ist nur, dass der Virus äußerst resistent zu sein scheint. Zur Beruhigung sei allerdings gesagt, dass Musicalitis keinesfalls lebensbedrohlich ist (höchstens für das Konto)!

Zwar keine Heilung, vielleicht aber eine Art der Prophylaxe ist, wie einige Infizierte mit Musicalitis umgehen: Sie üben nämlich eine Form von Selbstbeschränkung aus, um die Sucht ein wenig einzudämmen: So nehmen sie sich beispielsweise vor, nur Events zu besuchen, die in einem gewissen Umkreis (beispielsweise von 200 km) liegen. Findet eine Veranstaltung dann in einem weiter entfernten Ort statt, fahren sie dort nicht hin – oder versuchen es zumindest. Ob es aber tatsächlich klappt? Ich jedenfalls kenne mindestens einen Fall, bei dem aus einer 200 km-Grenze eine zwei Stunden-Fluggrenze wurde.

Linderung verschafft auf jeden Fall der regelmäßige Genuss von Musicals, egal ob nur auditiv oder auch visuell. Der regelmäßige Austausch mit anderen Betroffenen hat sich ebenfalls als äußerst hilfreich erwiesen. Ob es in seiner Nähe einen Kreis der nicht-ganz-so-anonymen-Musicalitis-Betroffenen (wie etwa einen Fanclub) gibt, muss jeder Musicalitiker, wie man Musicalitis-Betroffene auch nennt, selbst herausfinden. Die Chancen hierfür stehen jedoch ausgesprochen gut. Vor allem in einschlägigen sozialen Netzwerken sowie in diversen Foren kann man fündig werden.

~ ~ ~

Das Aufnehmen von Musicalitis als Krankheitsbild in einen medizinischen Ratgeber würde auch noch aus einem anderen Grund durchaus Sinn machen, ja sogar für viele von uns Vorteile bringen: Denn wäre Musicalitis eine anerkannte Krankheit, würde das schlussfolgernd nicht bedeuten, dass ein fürsorglicher Arzt alles dafür tun müsste, um das Leiden seiner Patienten zu lindern und für dessen Rekonvaleszenz zu sorgen?

Meine Meinung diesbezüglich ist klar und so träume ich bereits von dem Tag, an dem mir der behandelnde Arzt meines Vertrauens Musical auf Rezept verschreibt. Statt: »Besorgen Sie sich die Tabletten in der Apotheke!« hieße es dann: »Fahren Sie sofort nach London und schauen Sie sich umgehend ›Phantom of the Opera‹ sowie mindestens noch drei andere Stücke Ihrer Wahl an!« Mal ehrlich – wäre das nicht eine wunderbare Zukunftsvision? Und träumen wird man ja wohl noch dürfen!


Crashkurs der Musicalgeschichte

Bevor wir beginnen: First things first

WIR sind jetzt an einem Punkt angelangt, wo wir etwas tiefer in die Materie eintauchen wollen. Ich weiß nicht, ob ihr das kennt, aber immer, wenn ich mich für etwas begeistere, dann überfällt mich das Verlangen, möglichst viel über diese Sache zu erfahren, Hintergründe zu beleuchten und zum Experten dafür zu werden. Mit dem Musical verhält es sich nicht anders. Genauso wie ich anfänglich wissen wollte, was sich hinter dem »Theaterlatein« verbirgt, so wollte ich später auch mehr über das Musicalgenre an sich erfahren. Dieses Kapitel beschäftigt sich – so kurzweilig wie möglich – ein wenig mit der Entstehung des Genres.

Wer hier hoch wissenschaftliche Ausführungen erwartet, den muss ich enttäuschen: Das Thema ist nämlich so komplex und weit, dass es unmöglich wäre, es auf so wenigen Seiten zu erörtern und ihm dabei voll gerecht zu werden. Vielmehr wollen wir einen kleinen Crashkurs machen und etwas hineinschnuppern in die Entstehungsgeschichte. Wer dadurch Blut geleckt haben sollte, der sei hier auf die vielen guten Essays, Artikel und Bücher zu dem Thema hingewiesen.

Musical – die Oper für Arme?

Wenn wir uns heute auf dem Musicalmarkt etwas umschauen, dann könnte man meinen, Musical sei schon immer so populär gewesen wie heute. Doch weit gefehlt! In der Tat muss das Genre seit seiner Entstehung in Amerika des frühen 19. Jahrhunderts teilweise immer noch mit dem Vorurteil kämpfen, Unterhaltung für die weniger intelligente Masse zu sein. Entertainment fürs Volk sozusagen; für diejenigen, die für Oper und deren kleine Schwester, die Operette, vermeintlich nicht klug genug sind. Doch ist das denn tatsächlich so? Mitnichten! Aber wie ist das Musical eigentlich entstanden, wo hat es seine Ursprünge?

Hier in Deutschland verbindet die breite Masse mit Musical immer noch vorrangig eins: Andrew Lloyd Webber. In der Tat gilt er für viele Fans als absoluter Musical-Gott. Aber ist das auch berechtigt? Die Frage muss wohl jeder für sich selbst beantworten, aber einige Fakten sprechen tatsächlich dafür: Er war es, der das Musical in den 1980er Jahren in Deutschland salonfähig machte und der mit seinen Stücken auch heute noch die Theaterkassen klingeln lässt. »Jesus Christ Superstar«, »Phantom der Oper«, »Cats« und »Starlight Express« – das sind eben Klassiker, die auch heutzutage nicht aus der modernen Musicalwelt wegzudenken sind und die den Ruf des Engländers als musikalisches Genie zweifellos untermauern. Doch wer nun meint, Lloyd Webber wäre so etwas wie der Erfinder des Musicals, der irrt: Man kann Lloyd Webber zwar Vieles zuschreiben, aber in diesem Punkte baute er nur auf bereits bestehenden Grundlagen auf.

Ursprünge, Entstehung und Weiterentwicklung

Wer aber hat denn nun das Musical erfunden? Und gibt es so etwas wie das Musical überhaupt? Fragen über Fragen, die wir hoffentlich klären können! Um dies zu tun, müssen wir zunächst über den großen Teich zu unseren amerikanischen Nachbarn blicken. Denn dort befinden sich, so sind sich die meisten Musical-Experten einig, die Ursprünge des Genres. Die USA galten ja schon von jeher als »Melting Pot« und deshalb überrascht es nicht wirklich, dass es in der »Neuen Welt« noch nie so strikte Unterscheidungen zwischen Sprech-, Sing- und Tanztheater gab wie beispielsweise hier in Deutschland. Alles war dort sozusagen mehr im Fluss und nicht so scharf abgegrenzt wie hier. Als Konsequenz dieser Offenheit fand man eine Vielzahl verschiedener Formen, die als Vorgänger des Genres Musical gelten, so wie wir es heute kennen: Jeder von uns hat zumindest schon einmal etwas von Burleske, Vaudeville, Revue und Varieté gehört. Natürlich waren all dies an für sich unterschiedliche Theaterformen, aber sie hatten auch einige Gemeinsamkeiten. Die wichtigste Gemeinsamkeit war wohl, dass sie Elemente aus Tanz, Gesang, Dialog, Pantomime, Parodie/Sketche und Artistik enthielten und vermischten. Daraus entstanden wieder neue Formen.

Und was wollte man damit erreichen? Na, ganz klar: Unterhalten, und erst einmal wirklich nur das! Sozusagen Unterhaltung um der Unterhaltung willen; es gab nämlich keine Message, die man transportieren wollte. Eine schwere Enttäuschung also für all jene, die immer nach dem tieferen Sinn suchen.

Doch kein Grund, enttäuscht zu sein, denn es ging ja noch weiter! Langsam entwickelte sich nämlich aus den oben bereits erwähnten Formen die musical comedy. Und die erzählte nun auch endlich eine richtige, einigermaßen logische Geschichte, die mit Gesang und Tanz untermalt wurde. Diverse Quellen nennen »The Black Crook« (»Der Gauner in Schwarz«) als erste musical comedy.1 Doch für das Stück von Barras, Operti, Bickwell und Kennick war jede Menge Sitzfleisch erforderlich, denn es hatte eine Spielzeit von über fünf Stunden! Unvorstellbar also für heutige Musicalverhältnisse, wo ein Stück meist mit Pause um die drei Stunden dauert! Über die Anzahl der Toilettenbesuche während dieser Spiellänge gibt’s zwar bedauerlicherweise keine Aufzeichnungen, dafür aber ist Folgendes überliefert: »The Black Crook« wurde 1866 ziemlich erfolgreich am Broadway aufgeführt – und das nicht nur einmal, sondern ganze 475 Mal!2

Also haben wir unser heutiges Musical primär den Amerikanern zu verdanken? Na ja, ganz so einfach können wir es uns doch nicht machen, denn es gab auch noch europäische Einflüsse, die wir nicht unter den Tisch fallen lassen wollen. Während also »The Black Crook« in den USA begeisterte, waren in London die so genannten Comic Operas äußerst beliebt. Diese stammten ursprünglich aus dem schönen Italien und waren gesungene Werke mit einem leichten, oft komischen Thema. Und, ganz wichtig: Sie hatten meistens ein Happy End! Aber es ist nicht nur so, dass Amerika Europa hinsichtlich der Entwicklung des Musicals beeinflusste, sondern auch die europäischen Comic Operas beeinflussten umgekehrt wieder das amerikanische Musical. Es fand also sozusagen eine gegenseitige Befruchtung mit Ideen und Formen statt, die zu einer ständigen Weiterentwicklung führte. Übrigens sorgten die Comic Operas in Deutschland dafür, dass sich das Singspiel entwickelte. Schon interessant zu erfahren, wie alles zusammenhängt, oder?

Jedenfalls fanden sich so auf einmal ganz viele neue Musikrichtungen und Tanzstile im Musical wieder und sorgten dafür, dass es noch bunter und vielfältiger wurde. Und das war definitiv gut so! Denn für das neu entstandene Genre gab es so gut wie keine Grenzen mehr – auch inhaltlich nicht. Klar, primär war Musical zunächst als reine Unterhaltung angelegt: Menschen in schwierigen sozialen Situationen fanden dort die Möglichkeit zur Zerstreuung. Eskapismus – auch schon damals! Und eins hat sich seit damals nicht verändert: Nichts lenkt uns besser ab als heitere Beziehungsgeschichten – selbstverständlich mit Happy End! Das erkannte auch George Gershwin und warf 1924 »Lady Be Good« auf den Markt. Drei Jahre später folgte dann das ebenso beliebte »Funny Face«.

Soweit alles klar? Halten wir fest, dass zunächst zwar Musik und Tanz viel wichtiger waren als das Thema selbst, doch dass das Thema schließlich immer mehr in den vordergrund rückte. Und schließlich (und erstmalig!) wurden in den musical plays Musik und Tanz erstmalig als Mittel zum Zweck gesehen: Sie hatten nun die Aufgabe, die Handlung vorantreiben. Glaubt man Historikern, so war das erstmalig bei »Show Boat«, einem Musical von Jerome David Kern (Musik) und Oskar Hammerstein II (Buch und Liedtexte) aus dem Jahre 1927 der Fall. Okay, auch hier geht es um eine Love Story, aber immerhin werden auch ernsthaftere Themen wie Beziehungsprobleme und Rassendiskriminierung angesprochen. Und wie das so ist, wenn es einen Vorreiter gibt, fanden danach viele Komponisten und Librettisten den Mut, in ihren Stücken ebenfalls gesellschaftskritisch zu sein.

Was danach folgte, ist Musicalgeschichte. Mit der Erweiterung der Handlungsthematik begann um 1940 jene Ära, die oft als »golden Age of Broadway-Musicals« bezeichnet wurde. Der eben schon genannte Oskar Hammerstein fand in dem Komponisten Richard Rodgers seinen idealen Partner. Zusammen schrieb das Dream Team Musicalgeschichte. Wichtige Werke der Beiden waren unter anderem »Oklahoma!« (1943), »Carousel « (1945) und »South Pacific« (1949), von denen wohl jeder Musicalfan schon einmal etwas gehört hat. Rodgers und Hammerstein müssen damals eine ähnliche Bedeutung gehabt haben wie Kunze und Levay für unsere heutige europäische Musicallandschaft! Wichtig für uns ist aber: Zu diesem Zeitpunkt vernahm man immer öfter die Bezeichnung »Musical« – ein Zeichen dafür, dass sich diese langsam als Gattungsname durchsetzte.

Wesentlicher Faktor dafür war auch die Erfindung des Tonfilms in den 1930er Jahren. Es ist diesem wichtigen Medium zu verdanken, dass Musicalverfilmungen nun endlich massenweise Leute erreichten. Die Verfilmung des oben genannten Gershwin-Klassikers »Lady be good« kam 1941 ins Kino, »Oklahoma« erreichte die Weltöffentlichkeit 1955. Also ist es nicht übertrieben zu sagen, dass der Tonfilm das Musical einer breiten Öffentlichkeit bekannt machte und so für seine große Popularität sorgte.

Zurück in die Gegenwart

Aus dem »goldenen Zeitalter des Broadway-Musicals« stammen viele der heute noch bekannten Klassiker und die oben genannten, typisch amerikanischen Musicals fanden auch in England großen Anklang. Nur deshalb wurde das Londoner West End zum Theaterviertel, denn hier entwickelte sich schließlich eine eigene Musical-Tradition. Und – tada: 1971 trat dann Andrew Lloyd Webber zum ersten Mal musicaltechnisch in Erscheinung; nämlich mit seinem rockig angelegten Stück »Jesus Christ Superstar« – von ihm auch als »Rock-Oper« bezeichnet. Dass es auch gänzlich konträr, nämlich sehr klassisch geht, bewies er 15 Jahre später mit seinem Kultstück »Das Phantom der Oper«, welches 1990 nach Deutschland kam und elf Jahre im Theater Neue Flora spielen sollte. Man muss wohl auf dem Mond leben, um noch nichts vom Phantom gehört zu haben! »Cats« war übrigens schon vier Jahre früher in Hamburg und gilt als erste mehrjährige En-suite Bespielung in Deutschland – immerhin fünfzehn Jahre waren Lloyd Webbers Katzen im Operettenhaus zu sehen.

So, ich hoffe ihr seid noch wach zum Abschlussfazit? Dann also los: Die heutige Musicallandschaft zeichnet sich vor allem durch ihre Vielfalt aus. Wer diese These überprüfen möchte, sollte sich einfach einmal in New York umsehen oder die theatergesäumten Straßen des Londoner West Ends entlang flanieren. Auch die deutschen Musicalmetropolen Hamburg, Berlin, Stuttgart und das Ruhrgebiet sowie die österreichische Hauptstadt Wien belegen eindrucksvoll: Musical ist bunt und es gibt fast nichts, was es nicht gibt!

Berühmte Komponisten: Das »Who is Who« der Musicalwelt

Jetzt wollen wir abschließend mal einen Blick auf die Leute werfen, die heute wohl so ziemlich jedem Musicalfan ein Begriff sein sollten. Wer daran kein Interesse hat, der kann die nächsten Seiten getrost überschlagen!

Andrew Lloyd Webber: Der gefeierte Musical-Gott

Wo wäre die deutsche Musicallandschaft ohne Sir Andrew Lloyd Webber? Wie sähe sie aus; gäbe es sie in der vorhandenen Form überhaupt? Spannende Fragen, die sich wohl nicht ohne weiteres beantworten lassen. Eins aber ist sicher: Ohne Lloyd Webber wäre das Musical-Genre um Einiges ärmer. Ich behaupte sogar: Niemand ist so bekannt wie er, niemand schrieb mehr erfolgreiche Musicals als der englische Komponist. Er gilt allgemein als erfolgreichster Musicalkomponist der Welt. In Deutschland baute man eigens für ihn sogar zwei Theater: Eins für »Starlight Express« in Bochum und eins für »Phantom der Oper« in Hamburg. Doch damit nicht genug: In London und im schnelllebigen New York liefen (und laufen!) seine Stücke über Jahrzehnte. Beweise gefällig? Im Februar 2012 beging man am Broadway die sage und schreibe 10.000 Vorstellung von »Phantom of the Opera« – das ist ungebrochener Rekord! Außerdem feierte die Londoner »Phantom of the Opera«-Produktion im Oktober 2011 ihr 25-jähriges Bühnenjubiläum mit einigen Sondervorstellungen in der Royal Albert Hall. Zu Lloyd Webbers bekanntesten Musicals gehören:


	Joseph and the Amazing Technicolor Dreamcoat (1968)

	Jesus Christ Superstar (1971)

	Evita (1978)

	Cats (1981)

	Starlight Express (1984)

	Das Phantom der Oper (1986)

	Aspects of Love (1989)

	Sunset Boulevard (1993)

	The Woman in White (2004)

	Love never dies (2010)



Ich muss euch wohl nicht erzählen, dass einige Songs aus den oben genannten Musicals zu Welthits wurden! »Any dream will do« (aus »Joseph«) wurde beispielsweise sein erster Nummer 1-Hit in Großbritannien; »Don’t cry for me Argentina« (aus »Evita«) und »Memory« (aus »Cats«) sowie der Titelsong aus »Das Phantom der Oper« sind ebenfalls weltweit bekannt. Von Lloyd Webbers großer Popularität zeugen nicht nur zahlreiche begehrte Auszeichnungen sondern auch die Tatsache, dass mehrere seiner Musicals verfilmt wurden. Wer kennt nicht die Filme »Jesus Christ Superstar« (1973), »Evita« (1996) mit den Weltstars Madonna und Antonio Banderas und »Das Phantom der Oper« (2004), in dem kein geringerer als Gerald Butler in der Titelrolle zu sehen ist? Und 1992 wurde Lloyd Webber sogar für seine Verdienste von der Queen geadelt. Das muss ihm erst einmal jemand nachmachen!

Frank Wildhorn: Der Spezialist fürs Düstere und Fantastische

Wer Frank Wildhorns Faible für düstere und fantastisch anmutende Stoffe kennt, den überrascht es wohl nicht, dass seine Karriere als Musicalkomponist mit der Veröffentlichung seines berühmten Werkes »Jekyll and Hyde« begann. Aber wir verdanken Wildhorn weit mehr als das! Zu seinen bekannteren Musicals zählen:


	Jekyll and Hyde (1990)

	The Scarlet Pimpernel (1997)

	Dracula (2001)

	Rudolf (2006)

	Der Graf von Monte Cristo (2009)



Eins seiner aktuellsten Werke, nämlich »Wonderland« feierte unter dem Titel »Alice – A new Wonderland« am 17. April 2011 am Broadway Premiere und ist eine moderne Aufarbeitung des Lewis Carroll-Klassikers »Alice im Wunderland«. Bedauerlicherweise fand »Wonderland« nicht den erhofften Anklang und wurde so nach knapp über 30 Vorstellungen (Previews nicht eingerechnet) eingestellt. Ich hatte das Privileg, bei einer dieser Vorstellungen dabei zu sein, und muss wirklich sagen: Schade! »Wonderland« ist nämlich durchaus ein Musical mit viel Potential und toller Musik!

Aus der Broadway-Geschichte ist Frank Wildhorn jedenfalls nicht mehr wegzudenken, war er doch nach dem großen George Gershwin der erste Komponist, der mit »Jekyll and Hyde«, »Scarlet Pimpernel« und »Civil War« gleichzeitig drei Musicals am Broadway laufen hatte. Eine mehr als beeindruckende Bilanz! Kein Wunder also, dass Wildhorn mit vielen berühmten Künstlern zusammenarbeitete. 1987 schrieb er den weltweiten Nummer 1-Hit »Where do broken hearts go?« für die leider viel zu früh verstorbene Whitney Houston. Wir sehen also: Wildhorn ist ein beschäftigter Mann! Aktuell arbeitet er laut Informationen seiner Homepage an vielen interessanten Projekten, wie zum Beispiel »Havanna«, »Casanova«, »Excalibur« und Mary Shelley’s »Frankenstein«.3

Sylvester Levay & Michael Kunze: Die Experten fürs Dramatische

Wie seine bereits vorgestellten Kollegen ist auch Sylvester Levay ein absolutes Ausnahmetalent! So beherrscht er gleich mehrere Instrumente und gewann im zarten Alter von 15 Jahren einen Kompositionswettbewerb. Kein Wunder, dass sich nationale und internationale Berühmtheiten darum rissen, mit ihm zu arbeiten. Levay komponierte und produzierte für Stars wie Udo Jürgens, Donna Summer und Elton John bevor es ihn nach Hollywood verschlug. Dort arbeitete er unter anderem mit George Lucas und Steven Spielberg zusammen. Vielseitig ist also nicht nur ein Wort, wenn es um Levay geht.4

Was für ein Glück, dass er 1990 den Bereich des Musicals für sich entdeckte! Seitdem versorgt er uns und den Musical-Markt mit seinem Freund, dem Librettisten Michael Kunze, in regelmäßigen Abständen mit hochkarätigen Produktionen. Dabei fällt vor allem eins auf: Die Werke dieses »dynamischen Duos« drehen sich meistens um historische Figuren!

Nachdem wir gerade schon spannende Dinge über Sylvester Levay erfahren haben, wäre es nicht fair, nicht auch etwas über Michael Kunze zu sprechen. Auch über ihn gibt es viele interessante Dinge zu erfahren. Wusstet ihr, dass er als Entdecker von Peter Maffay gilt und auch populäre Schlager wie »Ein Bett im Kornfeld« oder »Griechischer Wein« geschrieben hat?5 Und das sind bei weitem nicht die einzigen bekannten Titel; es würde aber den Rahmen sprengen, all seine erfolgreichen Hits hier aufzuzählen! Irgendwann zog es ihn glücklicherweise ebenfalls wieder ins Theater und so widmete er sich der Übersetzung des Musicals »Evita«. Wir verdanken Kunze übrigens auch die Übersetzungen von zahlreichen anderen Musicals! So übertrug er die Texte der meisten Lloyd Webber-Musicals sowie von »Wicked«, »Der Glöckner von Notre Dame«, »Der König der Löwen«, »Der kleine Horrorladen«, »Mamma Mia« und Elton Johns »Aida« ins Deutsche.6 Tja und irgendwann... irgendwann traf er auf Sylvester Levay. Es war also nur eine Frage der Zeit, dass die Beiden sich begegneten.

Mit »Hexen hexen« begann 1990 die gemeinsame Zusammenarbeit. Aber noch eine Sache ist absolut erwähnenswert, wenn es um Kunze/Levay-Produktionen geht: Da Michael Kunze die Bezeichnung »Musical« nicht besonders mag, da er sie für zu umfassend und vage hält, prägte er für die gemeinsam mit Sylvester Levay entstandenen Stücke und auch für »Tanz der Vampire« den Begriff »DramaMusical«, welcher zugleich auch als eine neue Gattung des modernen Musicals gesehen werden kann.7 Für letztgenanntes Musical schrieb allerdings nicht Levay, sondern Jim Steinmann die Musik. Die folgenden Kunze/Levay-Kooperationen feierten allesamt große internationale Erfolge:


	Elisabeth (1992)

	Mozart (1999)

	Rebecca (2006)

	Marie Antoinette (2006)



Selbstverständlich gibt es noch jede Menge anderer Komponisten von Rang und Namen. Dass sie an dieser Stelle nicht genannt werden, soll auf keinen Fall als Abwertung oder gar Abqualifizierung verstanden werden sondern ist vielmehr der Tatsache geschuldet, dass ich eine Auswahl treffen musste und mich eben für eine exemplarische Vorstellung oben genannter Personen entschieden habe. Leicht war das nicht – die Qual der Wahl eben! Jedenfalls wird man ihnen wohl zwangsläufig als Musicalfan irgendwann über den Weg laufen – wenn auch nur im metaphorischen Sinne. Und wer dann erst mal länger dabei ist wird feststellen, dass die Liste von Musicalkomponisten, die er kennt, immer länger wird. Aber auch das ist das Spannende an unserem Hobby: Man lernt nie aus!


Der Stoff, aus dem Musical-Träume sind

Nichts, was es nicht gibt

ALLES im Leben ist vergänglich. Will heißen, alles was einen Anfang hat, hat auch ein Ende. Doch etwas widersetzt sich standhaft dieser These: Der Ideenreichtum der Musical-Macher scheint grenzen- und endlos zu sein!

Vor knapp zwei Jahren flatterte mir tatsächlich die aktuelle Reklame eines Online-Ticketshops ins Haus. Ungläubig starrte ich auf den Titel der angepriesenen Veranstaltung: »Hope – Die Obama Musical Story – Das Interaktiv-Musical einer neuen Generation.« Dies weckte in mir zwei Fragen: Zum Einen: Warum hatte der Obama jetzt schon ein eigenes Musical? Zum Anderen: Sollte es mich überraschen, dass dieses Stück den weltberühmten Obama-Slogan »Yes we can!« aufgriff?

Wer Fragen hat, dem hilft Tante Google ungemein und tatsächlich bringt sie mich auch dieses Mal einen entscheidenden Schritt weiter: Auf der eigens für dieses Stück eingerichteten Homepage erfahre ich unter anderem, dass es zwei Handlungsstränge gibt: Zunächst sind wir live hinter den Kulissen des Wahlkampfes 2008 dabei und erleben so den Werdegang und den rasanten Aufstieg des heutigen US-Präsidenten. In einem zweiten Handlungsstrang sehen wir diese gesellschaftlichen Ereignisse durch die Augen einer multikulturellen Wohngemeinschaft in Chicago.8

Dürfen wir Deutschen uns also analog zum Obama-Musical demnächst auf die »Angela Merkel-Story« freuen? Ein kleines Problem gäbe es da allerdings, denn der Untertitel »Die Geschichte einer starken Frau« ist schon von »Elisabeth« beansprucht worden. Aber sicherlich werden sich noch andere Alternativen finden lassen. Denn wenn Barack schon ein eigenes Musical bekommt, dann hätte »uns Angela« doch auch eins verdient, oder? Fair ist fair. Und wer könnte ihrer spannenden Geschichte eine gewisse Musical-Tauglichkeit absprechen?

Die Presse-Info zum Inhalt der neuen Produktion könnte sich dann in etwa so lesen: »Erleben Sie den rasanten Aufstieg Angela Merkels zur ersten Bundeskanzlerin Deutschlands. Seien Sie Zeuge ihrer ersten schicksalhaften Begegnung mit Helmut Kohl und ihres Beitritts in die CDU. Verfolgen Sie die einzelnen Stationen ihrer Karriere live in Bild und Ton. Staunen sie, mit welch scheinbar mühelosen Kraft sie tiefe Täler durchschreitet, wie sie zu neuen Höhenflügen ansetzt und schließlich auf der renommierten Forbes-Liste als mächtigste Frau der Welt landet! Dies alles und vieles mehr in ›Uns Angela – Die mächtigste Frau der Welt‹. Oder, alternativ für unsere Drama-Freunde: ›Uns Angela – Eine Frau geht ihren Weg!‹«

Das alles klingt doch gar nicht so schlecht, oder? Jetzt müsste sich nur noch jemand für Texte und Musik finden und die Sache wäre geritzt. Ein um Guido Westerwelle zentriertes Musical könnte ich mir ebenfalls gut vorstellen. Wieso sollten wir den Markt auch nicht auf unsere Politiker ausweiten? Genug davon haben wir ja, und ausreichend Stoff bietet ihr Leben, wie oben bewiesen, auch. Also auf, nur Mut! Und das Besetzungsproblem kriegen wir dann bestimmt auch noch gelöst!

Ich für meinen Teil hätte jedenfalls nie geglaubt, dass ich eines Tages einmal ein Musical zu sehen bekommen würde, welches sich der berühmten »Rocky«-Filme annimmt. Ein Musical rund ums Boxen auf der Theaterbühne? Warum zur Hölle eigentlich nicht?

Dass sich aber tatsächlich jemand hinsetzt und sich den Stoff für ein Musical komplett aus den Fingern saugt, ist sehr selten. Meist gibt es eine literarische oder filmische Vorlage. Aber auch biographische Musicals, die sich um die Vita einer bekannten Persönlichkeit drehen, findet man oft. In diesen Fällen ist es für die Komponisten eine große Herausforderung den Stoff musikalisch umzusetzen, also die passende Musik zu schreiben. Es gibt aber auch Musicals, bei denen die Partitur schon so gut wie steht und nur noch die Story drum herum gestrickt werden muss. In diesem Fall spricht man von Jukebox-Musicals. Im Folgenden findet ihr die verschiedenen Musical-Arten und eine kurze Erläuterung sowie Beispiele.

Musicals nach einer literarischen Vorlage

Musicals dieser Art basieren auf einer meist berühmten Romanvorlage und wurden dann für die Bühne adaptiert. Spannende Abenteuerromane sowie historische und fantastische Stoffe scheinen dafür besonders geeignet zu sein. Bemerkenswert: Der französische Schriftsteller Alexandre Dumas (der Ältere) lieferte gleich zwei Vorlagen: »Die drei Musketiere« und »Der Graf von Monte Cristo« haben ihren besonderen Reiz, vermengen sie doch Abenteuer und Historie auf gelungene Art und Weise miteinander. Hier zunächst einige berühmte Beispiele für Musicals nach einer Romanvorlage:


	Cats
Roman: T.S. Elliot: »Old Possum’s Book of Practical Cats«, 1939

Uraufführung: London, 1981


	Das Phantom der Oper
Roman: Gaston Leroux: »Le Fantôme de l’Opéra«, 1910

Uraufführung: London, 1986


	Der Graf von Monte Cristo
Roman: Alexandre Dumas: »Le comte de Monte-Christo«, 1844 – 1845

Uraufführung: St. Gallen, 2009


	Die drei Musketiere
Roman: Alexandre Dumas: »Les trois mousquétaires«, 1844

Uraufführung: Rotterdam, 2003


	Die Päpstin
Roman: Donna Woolfolk Cross: »Pope Joan«, 1996

Uraufführung: Fulda, 2011


	Dracula
Roman: Bram Stoker: »Dracula«, 1897

Uraufführung: San Diego, 2001


	Jekyll & Hyde
Roman: Robert Louis Stevenson: »Strange Case of Dr Jekyll & Mr

Hyde«, 1886

Uraufführung: Houston, 1990


	Les Misérables
Roman: Victor Hugo: »Les Misérables«, 1862

Uraufführung: Paris, 1980


	Love never dies (inoffiziell: »Das Phantom der Oper 2«)
Roman: Frederick Forsyth: »The Phantom of Manhattan«, 1997

Uraufführung: London, 2010


	Rebecca
Roman: Daphne Du Maurier: »Rebecca«, 1938

Uraufführung: Wien, 2006


	Wicked – Die Hexen von Oz
Roman: Gregory Maguire: »Wicked – The Life and Times of the Wicked Witch of the West«, 1995

Uraufführung: San Francisco, 2003




Musicals nach einer Vita

Es gibt Menschen, die haben ein so bewegtes und interessantes Leben, dass es bereits zahlreiche Abhandlungen, Biographien und sogar Filme über sie gibt. Warum dann also nicht auch ein Musical? Klar gibt es Stücke, die auf einer Biographie beruhen und die das Leben einer meist historisch relevanten Persönlichkeit erzählen. Dabei spielt es keine Rolle, ob es sich um einen Kaiser oder König, einen Musiker, einen Politiker oder sonst eine wichtige Person der Zeitgeschichte handelt. Berühmte Beispiele für Stücke nach derlei Strickart sind:


	Elisabeth
Uraufführung Wien, 1992


	Evita
Uraufführung London, 1978


	Jesus Christ Superstar
Uraufführung New York, 1971


	Marie Antoinette
Uraufführung 2006, Tokio


	Mozart
Uraufführung 1999, Wien


	Rudolf
Uraufführung 2006, Budapest




Musicals nach einer Filmvorlage

Auch Stoff, der bereits in Filmen aufgearbeitet wurde, eignet sich oft für eine Musical-Adaption – ganz besonders, wenn der Film satirischer Natur oder ein so genannter »Kultfilm« ist. Auch viele Disney-Filme haben den Sprung von der Leinwand auf die Musicalbühne geschafft.

a) Kultfilme:


	Der Schuh des Manitu
Filmvorlage: »Der Schuh des Manitu« (2001)

Uraufführung: Berlin, 2008


	Dirty Dancing
Filmvorlage: »Dirty Dancing« (1987)

Uraufführung: Sydney, 2004


	Kein Pardon
Filmvorlage: »Kein Pardon« (1993)

Uraufführung: Düsseldorf, 2011


	Rocky
Filmvorlage: »Rocky« (1976)

Uraufführung: Hamburg, 2012


	Sister Act – Ein himmlisches Musical-Vergnügen (2010)
Filmvorlage: »Sister Act« (1992)

Uraufführung: Pasadena, 2006


	Tanz der Vampire
Filmvorlage: »Dance of the Vampires – The fearless Vampire Killers« (1967)

Uraufführung: Wien, 1997




b) Disney-Filme:


	Der König der Löwen
Filmvorlage: »The Lion King« (1994)

Uraufführung: Minneapolis, 1997


	Die Schöne und das Biest
Filmvorlage: »Beauty and the Beast« (1991)

Uraufführung: New York, 1994


	Tarzan
Filmvorlage: »Tarzan« (1999)

Uraufführung: New York, 2006




Musicals »aus der Jukebox«/Jukebox-Musicals

Diese Stücke haben keine Original-Partitur, sondern verwenden bereits veröffentliche Songs, die in eine Handlung eingebettet werden oder um die eine Handlung gestrickt wird. Insgesamt haben Jukebox-Musicals unter Musicalitikern oft einen schlechten Ruf. »Ist doch alles nur notdürftig zusammengestrickt«, lautet ein viel gebrachtes Argument in diesem Zusammenhang. Andere wiederum beklagen, dass Jukebox-Musicals nicht innovativ genug und nur als seichte Unterhaltung ausgelegt seien. Es gibt drei Varianten, die nachfolgend vorgestellt werden sollen.

Variante A: Um bereits veröffentlichte Lieder einer Musikära wird eine Handlung gesponnen.


	Ich will Spaß
(Musikgrundlage: Die Hits der Neuen deutschen Welle)

Uraufführung: Essen, 2008


	Miami Nights
(Musikgrundlage: Die größten Tanzhits der 1980er Jahre)

Uraufführung: Düsseldorf, 2002




Variante B: Um die Songs eines Künstlers/einer Gruppe wird eine Handlung gestrickt.


	Ich war noch niemals in New York
(Musik: Udo Jürgens)

Uraufführung: Hamburg, 2007


	Hinterm Horizont
(Musik: Udo Lindenberg)

Uraufführung: Berlin, 2011


	Mamma Mia
(Musik: ABBA)

Uraufführung: London, 1999


	We will rock you
(Musik: Queen)

Uraufführung: London, 2002




Variante C: Mit Hilfe der Songs eines Künstlers/einer Gruppe wird dessen/deren Lebensgeschichte erzählt.


	Buddy
(Lebensgeschichte von Buddy Holly)

Uraufführung: London, 1989


	Falco meets Amadeus
(Lebensgeschichte von Johann Hölzel, Künstlername: Falco)

Uraufführung: Berlin, 2000




Der Einfluss moderner Medien auf das Musical

Weiter oben haben wir erfahren, dass Filme wie »Dirty Dancing« oder auch »Rocky« insofern einen Einfluss auf die Musicallandschaft hatten, als dass man sie für die Bühne fruchtbar gemacht hat. Sogar »Bodyguard«, der 1992 mit Whitney Houston und Kevin Costner in den Hauptrollen begeisterte und zudem Whitneys Song »I will always love you« zum Welthit machte, soll es bald als Musical geben! Aber auch unsere modernen Medien wirken sich auf unser Lieblingsgenre aus.

TV: Etwas altmodisch, aber trotzdem kein bisschen verstaubt

Auch im Zeitalter des Internet ist der Fernseher immer noch ein äußerst beliebtes Medium, was wohl jeder von uns tagtäglich nutzt. Serien, DokuSoaps, Talkshows, Spielfilme... das Angebot ist gigantisch und für so gut wie alle Interessen ist etwas im Programm dabei.

Selbstverständlich gilt das auch für uns Musical-Begeisterte. Regelmäßig treten so beispielsweise die Darsteller diverser Produktionen zu Promotionzwecken in den großen Samstagabendshows auf und geben uns als potentiellem Publikum einen Vorgeschmack auf das Gesamtstück. In den letzten Jahren ließ sich eine Häufung dieser Auftritte feststellen – zweifellos ein Zeichen für die zunehmende Beliebtheit des Musicals in unserer Gesellschaft! Und manchmal gibt es dann auch »Gegen-Gast-Auftritte«: Fernsehstars wagen sich auf die Musicalbühne. Denken wir beispielsweise an das neue Musical »Kein Pardon«, was im November 2011 im Düsseldorfer Capitol Theater seine Uraufführung feierte. Mit Comedian Thomas Hermanns (Idee & Buch) und Hape Kerkeling (Originaldrehbuch) im Kreativteam und Dirk Bach in der Rolle des Heinz Wäscher auf der Bühne, kann das Stück sich nicht über einen Mangel an Starbeteiligung beklagen. Ab Mai treten dann Thomas Hermanns und Entertainer Achim Mentzel in Bachs Fußstapfen.

Auch den berühmten Fernsehmoderator Florian Silbereisen zieht es immer wieder zum Musical. So spielte er im August 2006 für einige Wochen die Hauptrolle des Tod in der Stuttgarter Elisabeth-Inszenierung. Und im März 2012, als in seiner Sendung »Frühlingsfest der Überraschungen – Die große Jubiläumsshow« die beiden »Rebecca«-Hauptdarstellerinnen Lucy Scherer und Pia Douwes auftraten, ließ es sich Silbereisen nicht nehmen, seine Affinität zum Musical erneut zu beweisen: Er übernahm für ein Solo die Rolle des Maxim de Winter. Und wo wir gerade von Florian Silbereisen sprechen: Seine Partnerin, die beliebte Schlagersängerin Helene Fischer, ist ausgebildete Musicaldarstellerin und wirkte unter anderem schon bei der »Rocky Horror Show« und in »Anatevka« mit, bevor sie den großen Durchbruch schaffte. Die Liste ließe sich endlos fortsetzen... es reicht uns aber, an dieser Stelle festzuhalten, dass Musical eben nicht nur das Zeug zur großen Samstagabend-Unterhaltung hat, sondern anders herum auch Fernsehstars inspiriert!

Musical in Film & Serie

Musical im Kino – das ist kein Phänomen der Gegenwart, das gab es auch schon früher. Stichwort: »West Side Story«, »Grease«, »Jesus Christ Superstar«, um nur ein paar weltbekannte Musicalfilme zu nennen. Dann gab es eine längere Durststrecke, bevor Musicalfans wieder Anlass zum Jubeln hatten: Endlich wurde 2004 »Das Phantom der Oper« verfilmt – für Fans des Klassikers ohnehin schon lange überfällig.

2006 bewies dann Disney mal wieder den richtigen Riecher im Hinblick darauf, was die Menschen sehen wollten: Der Film »High School Musical« eroberte erst den amerikanischen, dann den internationalen Markt. Vor allem die vorrangige Zielgruppe von Teenagern und jungen Erwachsenen war begeistert, und bald waren nicht nur die »High School Musical«-Darsteller (wie etwa Zac Efron) Stars, sondern auch die Serie selbst war in aller Munde. Ob Artikel in Zeitschriften, Berichterstattungen im Fernsehen und selbstverständlich Massen an diversen Merchandising-Artikeln: »High School Musical« war überall, Musicalmelodien plötzlich angesagt wie nie!

Ein Jahr später wagte sich Starregisseur Tim Burton, der unter anderen für absolute Kultfilme wie etwa »Batman«, »Edward mit den Scherenhänden«, »Mars Attacks« und das Remake von »Planet der Affen« (aus dem Jahr 2001) verantwortlich zeichnete, an den alten Stephen Sondheim-Musical-Klassiker »Sweeney Todd« von 1979. Es überrascht nicht, dass die makabere und blutrünstige Geschichte rund um den »Demon Barber of Fleet Street«, die Mitte des 19. Jahrhunderts aus der Feder eines unbekannten Autoren entstand, mit den beiden Hollywood-Größen Johnny Depp und Helena Bonham Carter zum Hit wurde!

Und sie sollten nicht die einzigen Hollywoodstars bleiben, die in Musicalfilmen mitmischten (und sogar selbst sangen!): 2008 traten mit Meryl Streep, Pierce Brosnan und Colin Firth gleich drei Branchenriesen in einem Film auf – »Mamma Mia«, was für eine Cast!

Aktuell in aller Musicalfan-Munde ist die »Les Misérables«-Neuverfilmung, die im Dezember 2012 in die Kinos kommt – und zwar ebenfalls mit echter Starbesetzung. So gibt Russel Crowe den Inspektor Javert und die Rolle des Jean Valjean wird kein geringerer als Hugh Jackman spielen. Was viele nicht wissen: Jackman, 2008 vom »People«-Magazine als »Sexiest Man Alive« gewählt, hat schon in zahlreichen Musicals mitgespielt (u.a. »Die Schöne und das Biest«, »Sunset Boulevard«, »Oklahoma«, »The Boy from Oz«) und sogar schon mehrfach die Tony-Awards moderiert. Und wenn das nicht das leider gängige Vorurteil entkräftet, Musical sei nur was für Weicheier, dann weiß ich auch nicht! Männlicher als der »Wolverin«-Darsteller geht es ja wohl nimmer!

Vermutlich angespornt durch den großen Erfolg von »High School Musical« und den erfolgreichen Fortsetzungen, tat sich dann auch was im Serienbereich: »Glee« eroberte 2009 die Mattscheibe, spielt ebenso an einer High School und erzählt von dem neu gegründeten Chor, der mit allerlei Schwierigkeiten und Widerständen zu kämpfen hat. Nun könnte man meinen, nach drei Jahren wird dieses Konzept allmählich langweilig, doch weit gefehlt: Erst vor kurzer Zeit bestätigte der produzierende Sender FOX, dass es eine weitere Staffel (mittlerweile die vierte!) geben werde. Doch nicht nur das ist für Musicalfans (und solche, die es werden wollen) ein Grund zum Jubel: Gemäß dem Motto »Konkurrenz belebt den Markt« gibt es neuerdings noch eine weitere Musicalserie: Sie heißt »Smash«, wird von NBC produziert und dreht sich anders als »Glee« und »High School Musical« nicht rund um High School-Geschehnisse. Vielmehr geht es um die Entstehung eines Marilyn Monroe-Musicals in New York. Ob das Konzept aufgeht und die Serie ebenfalls das Zeug zum Quotenhit hat, wird wohl nur die Zeit zeigen.

Castingshows go Musical – Musical goes Castingshows

In den letzten Jahren haben Fernsehproduzenten also eindeutig die zunehmende Popularität des Genres entdeckt. Diese Entdeckung haben sie für die sich nach wie vor großer Beliebtheit erfreuenden Casting-Show-Formate genutzt – Musical goes »Deutschland sucht den Superstar«, sozusagen. Nur niveauvoller, versicherte uns das ZDF, als der Sender vor ein paar Jahren unter Federführung Thomas Gottschalks den weiblichen und männlichen »Musical Showstar 2008« suchte. Den Gewinnern wurden die Hauptrollen im Bochumer Erfolgsmusical »Starlight Express« (was übrigens im selben Jahr seinen 20-jährigen Geburtstag hatte) in Aussicht gestellt.

Die private Konkurrenz Sat 1 schlief derweil nicht und hielt unter dem klangvollen Programmtitel »Ich Tarzan, Du Jane« Ausschau nach der Besetzung der gleichnamigen Hauptrollen für das neue Phil Collins-Musical »Tarzan«. Dieses feierte im Herbst 2008 in der Neuen Flora in Hamburg seine umjubelte Premiere. Besonders gemein für Musical-Fans war dabei nicht nur, dass die Folgen der beiden Shows zeitweilig parallel liefen, sondern auch, dass zwei Stars der Branche, nämlich Uwe Kröger (fürs ZDF) und Pia Douwes (für Sat 1) sozusagen als konkurrierende Juroren vertreten waren. Die Entscheidung für den einen oder den anderen Sender hatte daher fast den Charakter eines persönlichen Outings. Nie waren Fans wohl so dankbar für DVD-Rekorder, modernste Aufnahmetechnik sowie die gute, altmodische Form der Wiederholung wie zu jener Zeit.

Im Gegensatz zu ihren längst vergessenen Kollegen halten sich die Gewinner der eben genannten Musical-Casting Shows übrigens immer noch recht gut in der Branche: So spielt Kevin Köhler, der Gewinner der ZDFSendung, aktuell im Ensemble und als Zweitbesetzung des Alfred in der Berliner »Tanz der Vampire«-Produktion und erfreut sich dort ungebrochener, großer Beliebtheit. Und Anton Zetterholm, der Sat 1-Gewinner der Tarzan-Rolle, schwang sich lange Zeit äußerst erfolgreich in der Neuen Flora von Liane zu Liane, bevor er zu»Wicked – Die Hexen von Oz« in Oberhausen wechselte. Nachdem er dort einige Monate den Fiyero verkörperte, zog es ihn im Dezember 2011 ebenfalls zu »Tanz der Vampire«, wo er als Erstbesetzung des Alfred eine ausgesprochen gute Figur machte. Was Zetterholm als Nächstes machen wird? Erst kürzlich wurde bekannt gegeben, dass er sich demnächst zum 20-jährigen Bühnenjubiläum von »Elisabeth« in Wien als Rudolf versuchen wird. Wir dürfen also gespannt sein.

»Seine« Jane, also die Sat 1-Gewinnerin der weiblichen Hauptrolle, heißt Elisabeth Hübert und ist ebenso gut im Geschäft wie Anton Zetterholm. Nachdem sie über mehrere Jahre in »Tarzan« zu sehen war, tourte sie im Frühling 2012 (wie auch schon zwei Jahre zuvor) mit der renommierten Gala »Best of Musical« durch die deutschen Großstädte und wird ab Juni 2012 in der Welturaufführung des Musicals »Friedrich – Mythos und Tragödie« in Potsdam zu sehen sein. Wer kann sich hingegen spontan noch an den Gewinner der vierten oder fünften DSDS-Staffel erinnern? Also ich nicht – und das heißt, irgendetwas muss das Musical doch richtig machen!

Wo wir gerade schon von dem mittlerweile etablierten Castingformat »Deutschland sucht den Superstar« gesprochen haben, können wir einen Namen nicht unter den Tisch fallen lassen, der wie kein zweiter mit dieser Sendung in Verbindung gebracht wird: Alexander Klaws gewann 2003 die erste Staffel und konnte das daraus an ihm erwachsene Interesse von Medienschaffenden und Zuschauern zugleich optimal für sich nutzen: Seine Debütsingle »Take me tonight« und das wenig später erschienene Album schafften es an die Spitze der Charts. Klaws schrieb eine Autobiographie und veröffentlichte noch weitere Soloalben, bevor er im Dezember 2006 den Sprung ins Musical schaffte: Für die Berliner Inszenierung von »Tanz der Vampire« verpflichtete man ihn als First-Cast-Alfred. Anfangs waren die Unkenrufe groß, doch Klaws gelang es in dem Business Fuß zu fassen und durch seine Leistung zu überzeugen. Von einem einmaligen Glücksgriff kann man diesbezüglich nicht reden: Aktuell ist er als Erstbesetzung des Tarzan in Hamburg zu sehen.

Mindestens ebenso bekannt wie Alexander Klaws ist wohl Ross Antony, der sich in der zweiten Staffel der Castingshow »Popstars« gegen zahlreiche Konkurrenten durchsetzte und eine Mitgliedschaft in der Band »Bro’Sis« gewann. »Bro’Sis« konnte zwar nicht an den großen Erfolg der Vorgängerband »No Angels« anknüpfen, aber Ross Antony gelang mit der Gruppe sein Durchbruch. Zwar war er als Musicaldarsteller einem gewissen Publikum durch seine Engagements bei Produktionen wie »Tabaluga und Lilli«, »Hair« und »Mozart« bereits vorher schon bekannt, aber sein Gewinn bei »Popstars« hat ihm in der Tat Popularität über die Musicalszene hinaus beschert. Außerdem erfüllte sich für ihn so der langgehegte Traum, einmal ein waschechter Popstar zu sein. Nachdem sich die Band auflöste, wirkte er bei zahlreichen Fernsehprojekten mit und ist heute vor allem als Moderator, aber auch als Sänger tätig. Aber er kehrte auch noch zwei Mal auf die Musicalbühne zurück: 2005 gab er in der Stuttgarter »Elisabeth«-Inszenierung den Rudolf und 2006 spielte er als Bobby C in »Saturday Night Fever« in der Alten Oper Frankfurt mit.

Und wenn wir schon bei »Popstars« und den »No Angels« sind, dann darf ein Name nicht fehlen: Lucy Diakovska. Die Siegerin der allerersten »Popstars«-Staffel hatte wie Ross Antony schon Musical-Erfahrung. Zwar hatte sie die Ausbildung zur Darstellerin abgebrochen, aber auch so ein Engagement bei »Buddy« erhalten, bevor es sie dann 2000 zu »Popstars« zog. Nach der Auflösung der erfolgreichen Band kehrte sie noch zwei Mal zum Musical zurück. So wirkte sie bei »Cats« und »Jekyll & Hyde« mit. Anders als ihre Bandkollegin hatte Sandy Mölling hingegen vor ihrer »No Angels«-Karriere keinen Berührungspunkt mit der Musicalbranche, konnte dann aber im Jahr 2010 für »Der Geist der Weihnacht« gewonnen werden. Ein »No Angel« als überzeugender Engel – den Fans gefiel es und so spielte Mölling die Rolle auch 2011. Ihre Karriere ist durch den »No Angels«-Durchbruch so richtig ins Rollen gekommen und die Wahrscheinlichkeit, sie auch zukünftig mal auf einer deutschen Musicalbühne erleben zu können, ist groß.

Doch bevor wir zu weit abschweifen, zurück zum Thema Castingshows. Wer meint, diese bilden die Realität ab, der irrt. Es geht hier weniger um die Suche nach einem geeigneten Kandidaten für eine bestimmte Rolle, sondern vielmehr um Werbewirksamkeit. »Ich Tarzan, Du Jane« lief etliche Wochen und neben der Vorstellung der Kandidaten gab es Tarzan-Musik auf die Ohren, Szenenausschnitte aus der Show und Erklärungen zu den dort stattfindenden, spektakulären Flugszenen. All dies bewirkte beim Zuschauer vor allem eins: Sie bekamen Lust, sich das Stück anzusehen!

Egal welche Meinung man zu Castingshows hat: Es lässt sich zumindest feststellen, dass sie dafür sorgen, dass vorher unbekannte Darsteller durch sie ein Gesicht bekommen und für die breite Masse erkennbar werden. Sich bei Castingshows erfolgreich durchzusetzen und damit das Sprungbrett für eine große (inter)nationale Karriere zu haben – das ist für einige Kandidaten eben »der Stoff, aus dem die Träume sind«. Wenn man sich positiv und gut verkauft, dann kann einem das – wie die oben aufgezeigten weiteren Berufswege zeigen – zum Erfolg verhelfen.

Also sind Castingshows toll und bringen den Kandidaten nur Vorteile? Das wäre zu schön um wahr zu sein! Denn sie bergen eine Gefahr, die man nicht unterschätzen sollte: Man riskiert leicht sein Image wenn man an Castingshows teilnimmt, deren Popularität zum größten Teil aus dem Konzept zu bestehen scheint, die Teilnehmer der Lächerlichkeit preiszugeben. In einem solchen Fall würde die eigentlich mit der Teilnahme an einer Castingshow verbundene Intention, die Karriere zu boosten, das genaue Gegenteil bewirken.

Internet: Unendliche Möglichkeiten

Die älteren Musicalitis-Befallenen werden sich bestimmt noch daran erinnern, wie es war, als man ohne jede Ahnung davon, mit wem man an dem Tag auf der Bühne rechnen konnte, Richtung Theater gefahren ist. Ich bin mir nicht einmal sicher, ob der Begriff »Spielplan« vor ein paar Jahren überhaupt im Sprachrepertoire eines Musicalfans war. Man wusste, wer die Erstbesetzung war und hat eben auf Verdacht die Vorstellungen gebucht, bei denen man es für am Wahrscheinlichsten hielt, diese auf der Bühne zu erleben.

Mit der zunehmenden Popularität und Verbreitung des Internets in den Privathaushalten änderte sich auch der Informationsfluss. Immer mehr Darsteller sowie deren Fanclubs nutzten die daraus resultierenden Möglichkeiten für Öffentlichkeitsarbeit und so schossen dutzende Homepages sowie Präsenzen auf sozialen Netzwerken aus dem Boden und etablierten sich im Netz. Die Veröffentlichung von Spielterminen auf diesen Seiten wurde als ein Werkzeug der Fanbindung entdeckt, so dass man zumindest bei vielen Darstellern mittlerweile ziemlich genau weiß, wer wann spielt und wer wann Urlaub hat.

Doch das Internet hat auch seine Schattenseiten. So ist es zwar zweifelsohne toll, dass wir nun fast ohne Zeitverzögerung in Echtzeit miteinander kommunizieren können und über die zahlreichen Vernetzungen, die die sozialen Plattformen uns bieten, Nachrichten erfahren, die noch brandheiß sind. Aber andererseits bedeutet das auch eine Menge Stress: So wissen gleich hunderte Leute Bescheid, wenn Darstellerin X heute mal nicht in Form war und Darsteller Y abweichend von seinem Spielplan doch nicht auf der Bühne stand. Gleiches gilt auch für die rege Interaktion, die in Fanforen, Chats oder auf Darstellerseiten stattfindet: Miteinander in Kontakt zu treten, die gemachten Erfahrungen sowie Meinungen auszutauschen, ist zwar großartig und sehr informativ, kann aber auch zu erbittertem Streit führen.

Ein gutes Beispiel hierfür ist die so genannte »Grafendiskussion« (mehr dazu in Kapitel 7), bei der es darum geht, welcher Darsteller die Hauptrolle bei »Tanz der Vampire« am Besten spielt. Auch bezüglich der Bekanntgabe von Spielterminen gibt es immer wieder Konflikte, denn hier verhält es sich genauso wie mit den Lottozahlen: Sie verstehen sich ohne Gewähr – was viele Leute wiederum nicht verstehen und äußerst ungehalten darauf reagieren, wenn besagter Darsteller Y entgegen der Ankündigung off ist.

Und die Moral von der Geschicht’? Das Leben ist eben – trotz Internet – kein Ponyhof und Krankheit sowie andere kurzfristige Indispositionen widersetzen sich nach wie vor allen Regeln.


Musicalmetropolen – Wer die Wahl hat, hat die Qual

Was versteht man eigentlich unter »Metropole«?

BEVOR wir uns mit den verschiedenen Musicalmetropolen und ihren jeweiligen Reizen beschäftigen, müssen wir erst mal klären: Was ist überhaupt eine Metropole? Interessant ist, dass der Begriff im Laufe der Geschichte einen Bedeutungswandel erfahren hat: Bezeichnete man früher politische, religiöse, kulturelle, wirtschaftliche und soziale Mittelpunkte als Metropole, so ist der Term heutzutage nicht mehr so eindeutig definiert. Es ist laut der freien Internetenzyklopädie Wikipedia aber wohl legitim, Orte als Metropole zu bezeichnen, wenn sie eine »relative Bedeutung innerhalb einer bestimmten Region oder eines bestimmten Gesellschaftsbereiches besitzen«.9 Selbstverständlich müssen diese Orte auch über eine gewisse Einwohnerzahl verfügen – zwischen eine und zehn Millionen sollten es schon sein. Wir sprechen hier also von Metropolen, die im kulturellen Bereich, spezifischer, im Bereich des Musicals, von Bedeutung sind. Selbstverständlich muss dann als hartes Kriterium auch noch eine gewisse Anzahl hochkarätiger Produktionen dort vorhanden sein. Aber meiner Meinung nach ist ein weiterer Punkt unabdingbar: Eine Musicalmetropole braucht Menschen, die ihr Leben einhauchen. Damit sind nicht etwa die Besucher gemeint, die nur aus Neugierde ins Theater gehen oder aber weil sie vom Freund oder Partner mitgeschleppt wurden, sondern vielmehr die Leute, die es immer und immer wieder ins Musical zieht. Das sind Menschen, die eine richtige Leidenschaft dafür entwickeln – einfach, weil sie das Genre lieben und nicht genug davon bekommen können.

@@@ Wohin soll die Reise denn gehen? (Juli 2009) @@@

Neulich beim Blick auf meine Gehaltsabrechnung stellte ich fest, dass der Betrag unterm Strich höher war als sonst. Nicht, dass mir das ungelegen gekommen wäre, aber trotzdem stellte ich mir die Frage, womit ich diesen unerwarteten Geldsegen denn verdient hatte. Bei weitergehenden Überlegungen dämmerte es mir schließlich: Es war doch vor kurzem eine allgemeine Gehaltserhöhung bewilligt worden, die jetzt rückwirkend auch für die Vormonate des Jahres ausgezahlt wurde. Yippieh, so lasse ich mir das gefallen! Andere denken beim Thema Gehaltserhöhung ja vielleicht primär an teure Urlaubsreisen, neue Möbel oder schicke Restaurantbesuche en masse. Ich jedoch rechnete den Mehrbetrag gleich in Musicalkarten um. Ganz automatisch, ohne groß drüber nachzudenken.

Keine Ahnung, woher ich das habe, bin ich doch in einem gutbürgerlichen Elternhaus aufgewachsen, das mich gelehrt hat, mit meinem Geld zu haushalten. Mein Vater weist mich so des Öfteren auch mal auf interessante Anlageoptionen hin. Seine Vorträge beginnt er gerne mit den Worten: »Das Geld, was Du jeden Monat sparst, Cassy… « Stirnrunzelnd unterbricht er sich dabei manchmal ob meines irritierten Gesichtsausdruckes und fragt väterlich-besorgt, aber doch auch mit unverkennbar misstrauischem Unterton: »Du sparst doch immer was, oder?« Selbstverständlich tue ich das. Ja, wirklich! Es soll keiner behaupten, dass mir das Konzept des Sparens fremd wäre… nur bleibt manchmal nicht mehr wirklich viel zum Sparen über.

Im Schnitt bin ich mindestens einmal im Monat in Sachen Musicals unterwegs, meist sogar öfter. Für mich macht genau das einen Teil der Faszination Musical aus: Das »Drumherum«. Wie viele Städte habe ich einzig und allein kennen gelernt, weil dort ein Stück gegeben wurde, welches mich interessierte? Nun gut, jetzt kann man argumentieren, dass man vielleicht den einen oder anderen Ort auch so früher oder später gesehen hätte. Aber durch mein Hobby habe ich in relativ kurzer Zeit viele schöne Städte bereits jetzt besucht. Wien beispielsweise »entdeckte« ich 2006 durch »Rebecca« und seitdem bin ich dort fast so etwas wie ein Dauergast! Gibt es noch jemanden, dem es so geht? Vielleicht könnte man ja gemeinsam eine Wohnung dort mieten und eine Musicalitis-WG aufmachen – wäre bestimmt billiger als die ständigen Hotelübernachtungen! Und wenn ich dann schon weit weg fahre oder fliege, dann soll sich der Trip auch lohnen! Also geht es nicht nur einmal in eine Veranstaltung, sondern öfter, gerne auch dreimal.

Wenn ich dann an die Pinnwand in meiner Küche schaue, weiß ich beim Anblick der Tickets für kommende Events aber immer, wo mein Geld geblieben ist. Andere machen eben gerne Party oder buchen Pauschalurlaub all inklusive in einem 5 Sterne Clubhotel in der Karibik; ich lasse mich gerne (und oft!) gut unterhalten. Dabei ist es faszinierend, wie viel Energie man aus so einem Theaterbesuch ziehen kann!

Klar, all die Reisen und Wochenendtrips sind teuer, keine Frage: Tickets, Hotel, Sprit – das alles will bezahlt werden. »Eines Tages«, prophezeit mir meine Mutter immer mal wieder angesichts meines relativ gut gefüllten Musical-Terminkalenders, »Eines Tages wirst du zuhause auf Bananenkisten sitzen… Kauf dir doch lieber mal neue Möbel, oder neue Kleidung… etwas, wovon du mehr hast als Karten für irgendeine Show!«

Im ersten Moment neigt man vielleicht dazu, der obigen Aussage zuzustimmen: Natürlich hat man von materiellen Werten in dem Sinne »mehr«, als dass man sie konstant sehen, sich mit ihnen umgeben und sich länger an ihnen erfreuen kann. Doch dann muss man sich fragen: Sind materielle Dinge deshalb gegenüber ideellen Werten zu bevorzugen? Das muss letztendlich jeder für sich selbst entscheiden. Ich kann für mich sagen: Von einer Reise, von einer Show bleiben mir wunderschöne Erinnerungen, ich mache dabei vielleicht Erfahrungen, die mich persönlich weiterbringen, ich lerne nette Leute kennen, die eventuell sogar zu Weggefährten, zu guten Bekannten oder gar Freunden werden… kann man diese Dinge in Geld aufwiegen oder mit Summen beziffern?

Ein weiser Mensch hat irgendwann einmal gesagt, dass man seine sauer verdienten Kröten ausgeben muss, damit sie wieder zu einem zurückkommen, und dass Geld immer im Fluss sein muss. DAS ist ein Mann nach meinem Geschmack, und ganz ehrlich: Wäre es nicht schön, wenn es so wäre? Ich jedenfalls habe beschlossen, dieser Theorie – ganz uneigennützig natürlich – Glauben zu schenken.

Außerdem tut man in Zeiten der Wirtschaftskrise doch auch Gutes, wenn man die Wirtschaft mal etwas ankurbelt! Dass auch die Musicalbranche durch die Krise leidet, haben wir in den letzten Jahren am eigenen Leib erfahren. Da kann es doch nicht falsch sein, verstärkt Tickets zu kaufen, oder? Sozusagen ist das dann ja auch eine gute Tat! Aber es sind nicht nur die Tickets, sondern auch die An- und Abreise zum Veranstaltungsort, sowie die Buchung der Unterkunft, die organisiert werden wollen. Auch hier stellte ich mit der Zeit einen bemerkenswerten Fortschritt fest: Brauchte ich früher halbe Ewigkeiten, um einen Kurztrip zu planen, kann ich das mittlerweile innerhalb weniger Minuten: Ein routinierter Blick in den Saalplan der Onlinebuchung, schnell die besten Plätze rausgesucht und die Tickets mit einem Klicken gekauft (im Idealfall natürlich unter Benutzung eines günstigen Rabatts); gleichzeitig in einem anderen Fenster die Anreiseoptionen gecheckt, mich für die geeignetste (= günstigste, im Idealfall auch schnellste) entschieden. Multi-Tasking in Perfektion sozusagen. Zuletzt noch ein kurzer Besuch auf den gängigen Hotelreservierungsseiten, kurz Konditionen verglichen, noch ein Mausklick und: Schon trennt mich und mein Event nur noch die Zeit, denn alle anderen widrigen Faktoren wurden bereits im Vorfeld eliminiert. Es lebe das Internet!

Es ist ein herrliches Gefühl sich zufrieden zurücklehnen zu können, nachdem man organisatorisch erfolgreich tätig war! Anstrengend ist das mitnichten, denn vielmehr als ein zuckender Zeigefinger wird im Internet-Zeitalter nicht benötigt. Jetzt kann Tag X ruhig kommen, ich bin gefeit! Nichts ist besser gegen den Post-Event-Blues als die Planung eines neuen Trips! Und dabei unterstützt man nicht nur die Musicalbranche, nein, auch die Reiseindustrie, die Tourismusbranche und die Gastronomie profitieren davon. Man handelt also sozusagen zum Wohl der größeren Gemeinschaft! Wer redet da schon von so profanen Dingen wie Geld?

Außerdem: Musical bildet. Das haben wir ja schon öfters festgestellt. Wo es damals mein Geschichtslehrer nicht schaffte, mich großartig für Geschichte zu begeistern, haben Stücke wie »Les Misérables«, »Elisabeth« oder auch »Marie Antoinette« sehr wohl mein Interesse am historischen Stoff geweckt. Mittlerweile lese ich mit Vorliebe historische Romane, und diverse Museen, in die ich vor meiner Musical-Leidenschaft wohl keinen Fuß gesetzt hätte, haben mich ebenfalls schon von innen gesehen. Dass 80 Prozent meiner Reisen dem Musical gewidmet sind, das ist also schon mal gesetzt. Die Frage ist nur: Wohin soll es denn gehen?

@@@

Deutsche Musicalmetropolen

Bleiben wir zuerst im eigenen Land. Ungefähr in der Mitte der 1980er Jahre begann das Musical sich langsam auf dem deutschen Markt zu etablieren. War es damals noch ein außergewöhnliches Erlebnis ein Musical zu besuchen, so hat der Musicalboom, der sich einige Jahre später ereignete und der seitdem stetig anhält, dafür gesorgt, dass es mittlerweile nicht mehr nur eine Musicalstadt gibt, sondern viele. Der Zuschauer hat also die Qual der Wahl, denn jede unserer Musicalmetropolen hat eine Menge zu bieten!

Hamburg: Kühler Charme, heiße afrikanische Klänge

Fragt man den ahnungslosen Passanten auf der Straße nach einer deutschen Musicalstadt, ist die Chance recht groß, dass er ohne zu zögern »Hamburg« sagt. Und kein Wunder: Hier in Hamburg fing 1986 alles an und zwar mit »Cats« im Operettenhaus auf der berühmt-berüchtigten Reeperbahn. Es kommt daher nicht von ungefähr, dass ein großes Musicalproduktions- Unternehmen hier seinen Hauptsitz hat.

Obwohl Hamburg lange Jahre in fester Lloyd Webber Hand war, assoziiert man heute jedoch eher Disney mit der Hansestadt: Zum einen spielt »Der König der Löwen« bereits seit mehr als zehn Jahren im Theater im Hafen. Seit 2001 finden acht Mal in der Woche Vorstellungen statt und ein Ende ist nicht abzusehen. »König der Löwen« ist und bleibt damit ein Zuschauermagnet und gehört mittlerweile ebenso zu Hamburg wie der beeindruckende Hafen mit seinen Landungsbrücken. Noch mehr Disney kam im Oktober 2008 mit »Tarzan« nach Hamburg. Im renommierten Theater Neue Flora kann die Show, die beeindruckende Luftakrobatik sowie die mitreißende Musik von Phil Collins enthält, bewundert werden. Ein Kontrastprogramm bieten meist die Produktionen im Operettenhaus: Lief dort noch bis September 2010 Udo Jürgens’ Generationen-Musical »Ich war noch niemals in New York«, zogen dort im Dezember desselben Jahres mit »Sister Act« die singenden und tanzenden Nonnen ein. Ende 2012 wird hier Boxlegende »Rocky« in den Ring steigen.

Egal, für welches Stück man sich entscheidet: Hamburg ist immer eine Reise wert. Inzwischen ist sogar jeder dritte Besucher der Hansestadt ein Musicaltourist. Neben den Musicals hat die Elbmetropole eine ganze Menge zu bieten: Natürlich muss eine Hafenrundfahrt sein, ebenso wie ein Bummel durch die Speicherstadt und die neue Hafencity. Nichts ist schöner, als über die Landungsbrücken zu flanieren und den Blick auf das Theater im Hafen zu genießen, und und und…

Übrigens: Wer meint, die Stadt ist mit drei Musicaltheatern bereits bestens versorgt, der irrt: Aktuell wird ein viertes Haus gebaut und wir dürfen sehr gespannt auf die weitere Entwicklung sein.

Berlin: Hauptstadtflair und Currywurst

Was Deutschlands Hauptstadt außerhalb des Musicals zu bieten hat, muss ich euch gar nicht erst aufzählen. Kaum eine Stadt ist wohl trendiger als Berlin, kaum eine Stadt lebt mehr von Kontrasten, und in keiner anderen Stadt kriegt man bessere und originalere Curry-Wurst! Denke ich an Berlin, dann denke ich aber vor allem an Deutschlands wohl schönstes Theater: Das Theater des Westens. 1895/1896 erbaut, hob sich der Vorhang erstmalig 1961 für ein Musical, und zwar für Frederick Loewes »My fair Lady«.10 Seitdem hat das Haus wohl fast alles gesehen, was im Musical Rang und Namen hat. Aktuell beherbergt das Theater des Westens Roman Polanskis »Tanz der Vampire«. Noch bis Anfang 2013 kann das Kultstück dort angeschaut werden.

Am Potsdamer Platz gibt es mit Udo Lindenbergs »Hinterm Horizont« seit Anfang 2011 eine Liebesgeschichte rund um »das Mädchen aus Ostberlin « zu sehen, untermalt von der Musik des beliebten Künstlers. Aber auch der berühmte Friedrichstadt–Palast hat oft Musical im Repertoire. Allerdings – und das muss dann doch angemerkt werden – scheinen Musicals in Berlin weniger erfolgreich zu laufen als in anderen Metropolen. Warum das so ist – darüber kann man nur spekulieren. Vielleicht liegt es ja am kulturellen Überangebot der Hauptstadt?!

Stuttgart: Schwäbische Gemütlichkeit und große Gefühle

Auch im Schwabenländle braucht’s Musicaltheater, dachte sich der damalige Musicalproduzent Stella AG (später in weiten Teilen von Stage Entertainment übernommen), und baute Anfang/Mitte der 1990er Jahre das SI-Centrum. Seitdem stehen dort gleich zwei Musicaltheater mit zusammen ca. 4000 Sitzplätzen zur Verfügung: Das Apollo- und Palladium Theater. Das Apollo begann seine Musical-Erfolgsstory mit »Miss Saigon«, was über fünf Jahre dort zu sehen war. Im Palladium begann der Spielbetrieb drei Jahre später mit Disney’ s»Die Schöne und das Biest«, welches drei Jahre spielte. Und heute? Heute ist das SI-Centrum zu einer festen Größe innerhalb der deutschen Musicalwelt geworden. Im April 2012 begrüßte man hier den 15 Millionsten Besucher! Dieser ist übrigens sehr zu beneiden, denn er genießt für fünf Jahre das Privileg, sämtliche im SI-Centrum aufgeführten Musicals kostenlos erleben zu dürfen – der Traum schlechthin für jeden Musicalitiker!

Neben dem Musical gibt es selbstverständlich reichlich Gründe nach Stuttgart zu fahren. Die Hauptstadt der Schwabenmetropole ist modern und doch gemütlich, bietet viel an kulturellen Highlights und darüber hinaus einen guten Ausgangspunkt zu Tagesausflügen in die Umgebung (etwa in die wunderschöne Barockstadt Ludwigsburg). Und selbstverständlich lassen sich nirgendwo besser Maultaschen essen als hier!

Das Ruhrgebiet: Faszinierender Schmelztiegel

Gut, das wird jetzt etwas persönlicher, denn wer mich kennt, der weiß: Ich komme aus dem Ruhrpott und wohne gerne hier. Oder, um mal bei Berlins amtierendem Bürgermeister zu klauen: Ich bin Ruhrpottlerin, und das ist auch gut so! Früher habe ich das freilich anders gesehen: Mag sein, dass das auch mit den Reaktionen zu tun hatte, die ich auf die Antwort nach meiner Heimatstadt bekam: »Ach, das ist doch mitten im Ruhrgebiet. Sehr trist, viel Industrie, oder?«

Klare Antwort: Nein! Mag sein, dass das Ruhrgebiet in den Köpfen vieler Deutscher noch etwas stereotypisch besetzt ist, aber es hat sich wirklich viel getan in den letzten Jahren. Mittlerweile haben wir viel Lebensqualität, viele Grünflächen, reichhaltige Shoppingmöglichkeiten und, nicht zu vernachlässigen, super Anbindungen an die Nachbarstädte. Was heißt hier überhaupt Nachbarstädte: Ob Essen, Bochum, Dortmund – eigentlich ist hier doch alles eine große Stadt! Sogar die größte Stadt Deutschland, wenn man es so betrachtet: Über fünf Millionen Einwohner leben hier auf fast 4.5 Quadratkilometern – damit ist das Ruhrgebiet sogar »der drittgrößte Ballungsraum Europas«.11

Warum ich das erzähle, fragt ihr euch? Hier ist des Rätsels Lösung: Wir waren 2010 nicht umsonst »Kulturhauptstadt Europas«, denn mittlerweile hat sich das Ruhrgebiet sogar zur Musicalmetropole gemausert. Ich würde jetzt nicht soweit gehen zu behaupten, das Ruhrgebiet sei so etwas wie der Broadway Deutschlands, aber Fakt ist: Dachte man früher vorrangig an Hamburg, Berlin oder Stuttgart, ist heute der Ruhrpott mit seinen Spielstätten in Essen (Colosseum Theater), Oberhausen (Metronom Theater) und den vielen Stadttheatern mit deren tollem Musicalprogramm (beispielsweise »The full Monty – Ganz oder gar nicht« in Dortmund) ebenfalls vorne mit dabei, wenn es um Ziele für Musical-Junkies geht.

Natürlich wäre es absoluter Frevel an dieser Stelle nicht auch Bochum zu erwähnen, fand hier doch 1988 die Geburtsstunde des rockigen Rollschuhmusicals »Starlight Express« statt. Dieses feierte 2008 übrigens bereits seinen 20. Geburtstag. Da ist es umso beeindruckender, dass die berollschuhten Züge in der eigens dafür errichteten Starlight-Express-Halle noch immer ihre Bahnen vor oft ausverkauftem Haus spielen. Damit ist »Starlight Express« nicht nur »das rasanteste Musical des Universums«12, sondern auch das erfolgreichste! Auch Uwe Kröger startete hier seine Karriere und spielte als erster deutscher Darsteller den Rusty. Später kam er immer wieder gerne ins Ruhrgebiet zurück – etwa in seiner Paraderolle als Tod in »Elisabeth«. Und noch mehr Beweise, dass das Ruhrgebiet eine Musicalmetropole ist, braucht es eigentlich nicht, oder?

Europäische Musicalmetropolen

London: Vielfältiges West End

London – das ist Musical-Paradise. Unzählige Musicals und andere Plays laden in den altehrwürdigen englischen Theatern zu einem Besuch ein. Anders als in Deutschland ist hier alles an einem Ort und die meisten Theater sind so dicht beieinander, dass man sie ohne öffentliche Verkehrsmittel mühelos erreichen kann. Die Szene dort ist so vielfältig, dass Langeweile für Musicalitiker ein Fremdwort ist. Falls man nicht gerade brandaktuell angelaufene Stücke sehen will, wie etwa »Ghost«, dann hat man eine ganz gute Chance, vor Ort noch am Tag der Veranstaltung Karten erwerben zu können. Anders als in Deutschland gibt es meist zahlreiche Gelegenheiten an stark vergünstigte Tickets zu kommen. Immer einen Trip wert ist natürlich die TKTS–Half-Price-Ticket-Booth am Leicester Square, wo man Eintrittskarten für denselben Tag bis zu 50 Prozent vergünstigt bekommen kann. Außerdem lohnt es sich, morgens bei den Theatern vorbeizuschauen – oft werden nämlich sogenannte »Day Seats« für wenig Geld angeboten. Ganz toll dabei ist: Diese befinden sich erstaunlich oft in unmittelbarer Bühnennähe! Ich selbst habe für 20 Pfund bei »Grease« mittig in Reihe eins gesessen und die Karten erst acht Stunden vor Showbeginn erworben – und das am Silvesterabend 2010! In London ist diesbezüglich also wirklich alles möglich!

Aber auch das Theatererlebnis ist dort ein anderes: Gerade weil die Theater alle sehr alt sind und meist auch unter Denkmalschutz stehen, verharrt man als ausländischer Besucher sehr ehrfürchtig vor dieser alten Theaterkultur, die die Engländer seit Shakespeare pflegen. Daher schockt es uns dann umso mehr festzustellen, dass Essen und Trinken im Theater erlaubt sind – auch während der Vorstellung. Das ist oft sehr störend und kann, je nach eigener Empfindsamkeit und Disposition, den Theatergenuss mindern. Ein Erlebnis ist der Theaterbesuch in London aber ausnahmslos immer!

@@@ Only in London… (Januar 2011) @@@

Wenn ich am Eingang des Theaters freundlich lächelnd begrüßt werde, das Programm- und Besetzungsheft zusammen nur im einstelligen Pfund-Bereich kosten und mir im Foyer unmittelbar vorm Einlass in den Saal leckere Knabbereien zum Verzehr während des Stückes angeboten werden, dann weiß ich: Ich bin in London.

Wenig später im Saal kann ich mich erst einmal entspannt niederlassen, auch wenn ich es vorher nicht geschafft habe, einen Blick auf den Besetzungsmonitor am Eingang zu erhaschen. Denn: Ich bin in London, und egal, ob nun die Erst- Zweit- oder Drittbesetzung spielt, ich kann mich in der Sicherheit wiegen, dass alle Darsteller absolut fantastisch singen und agieren können. Und ein wenig Gelassenheit habe ich mir jetzt echt verdient, denn immerhin habe ich es geschafft, aus dutzenden hochqualitativen Shows eine Auswahl für meinen Aufenthalt zu treffen. Allein das war nicht so leicht, denn wer die Wahl hat, hat tatsächlich die Qual: Sollte der Schwerpunkt eher auf den Klassikern à la »Chicago«, »Grease« oder »Hair« liegen, oder eher auf neueren, hippen Stücken wie »Matilda«? Sollte es gar eine Produktion sein, die gerade erst eine kontroverse Welturaufführung gefeiert hat?

Ich wäre nicht ich, wenn ich nicht alles wollte. Also waren die vier Tage in London gut verplant: »Phantom of the Opera«, das unvergleichliche und immer sehr gut ausgelastete Original im Her Majesty’s am Haymarket hatte ich natürlich schon von zu Hause aus gebucht, denn die Gefahr, vor einem »House full« oder alternativ »Tonight’s performance sold out«-Schild zu stehen, wäre mir sonst zu groß gewesen. »Billy Elliot« wollte ich schon bei einem vorherigen Besuch sehen, blöderweise hatte ich damals schlecht geplant und keine Karten mehr bekommen. Der Fehler sollte mir nicht noch einmal passieren, und als dann ein »2 für 1«-Kartenangebot in meine Mailbox flatterte, schlug ich sofort zu. Ein Halbpreis- oder Dayseat-Ansteher bin ich ohnehin nicht. Das machte meinen London-Aufenthalt zwar etwas teurer als jener der risikofreudigeren Musicalfans, aber dafür wusste ich im Vorfeld schon, auf was ich mich von welchen Plätzen aus freuen konnte. Obendrein hatte ich so auch noch Zeit zum obligatorischen Sightseeing und zum Schaufensterbummel auf der Oxford Street. Zum richtigen, extensiven Power-Shopping reichte mein Geld leider nicht mehr, aber ein Blick auf die sorgsam sortierten Karten in meiner Handtasche zeigte mir auch, wieso. Vorfreudig lächelnd betrachtete ich die vielen bunten Tickets und es gelang mir nicht so wirklich traurig zu sein angesichts der sonstigen Ebbe im Portmonee.

Neben den oben aufgeführten Stücken hatte ich mich dann noch dazu entschieden, »Les Misérables« einen Besuch abzustatten – die 15 Pfund pro Karte sprachen für sich. Ich war schon gespannt, wo ich zu diesem Preis sitzen würde und wie weit »up« sich eigentlich der Upper Circle im Queen’s Theatre befand. Glücklicherweise hatte man von dort oben einen guten und noch relativ nahen Blick auf die Bühne, auch wenn man einen kleinen Teil des Geschehens nicht sehen konnte. Aber für 15 Pfund konnte man dieses Opfer gut bringen. Nach so viel Klassik und Schwermut rundete dann noch das durchgeknallt- bunte, von bekannten Disco-Tunes unterlegte »Priscilla-Queen of the Desert« mein London-Programm ab. Insgesamt also ein toller Trip mit fantastischem Programm!

Das Einzige, was mich rückblickend im Großen und Ganzen gestört hat, war das Chipstütengeraschel im Theater. Außerdem kann ich mich nicht so recht daran gewöhnen, dass kaum dass der erste Akt vorüber ist, die Türen des Auditoriums aufgerissen werden und laute »Vanille, Schokolade, Erdbeer«-Rufe davon künden, dass man jetzt seinen Blutzuckerspiegel mit köstlicher Eiscreme in die Höhe treiben kann. Ebenso merkwürdig finde ich den Theatertypen, der um Verpackungsreste bittend mit der Mülltüte in der Hand die Gänge im Parkett patrouilliert. Ich weiß ja leider schon, dass der Theaterraum hinterher sowieso aussehen wird wie eine Müllhalde, weil wirklich kaum jemand seinen Müll in den dafür vorgesehen Beutel wirft, geschweige denn ihn wieder mitnimmt!

Aber abgesehen davon vermisste ich es überhaupt nicht, nicht in einem deutschen Theater zu sein. Jedes Londoner Theater in dem ich bisher war, hatte seinen ganz eigenen Charme, jedes einzelne war ein Haus mit Tradition. Gut, den Geist von William Terriss, einem Darsteller, der 1897 ermordet wurde und einer Legende nach im Adelphi-Theater spuken soll, habe ich jetzt (zum Glück!!!) nicht persönlich gesehen, aber ich finde, dass solche Geschichten der Atmosphäre keinen Abbruch tun, ganz im Gegenteil.13

Weiterempfehlen würde ich dringend »Phantom of the Opera« und »Les Misérables«. Was sollte mir jetzt auch Schlechtes zu diesen Klassikern einfallen? Diese Stücke im Londoner Westend zu sehen ist einfach ein Muss für jeden Musicalfan und ein einzigartiges Erlebnis! Auch »Priscilla« hat mir in jeder Hinsicht super gefallen. Die ganze Zeit über konnte ich mich kaum in meinem Sitz halten und es gab keinen Song, den ich nicht sofort erkannt hätte. Aber Himmel, war das deprimierend, zu sehen, wie toll diese Männer allesamt in Frauenklamotten aussahen! Und wie die erst auf diesen Schuhen laufen konnten! Ich selbst hätte mir schon mit halb so hohen Hacken die Haxen gebrochen, und die konnten darauf sogar tanzen. Bemerkens- und beneidenswert!

Lediglich »Billy Elliot« blieb hinter meinen – zugegebenermaßen hohen – Erwartungen zurück. Nicht nur hatte ich trotz meiner hervorragenden Englischkenntnisse kaum etwas des durchweg gesprochenen Arbeiter-Slangs verstanden; auch von den Liedern hätte ich später kein Einziges anstimmen können. Ich empfand »Billy« mehr als Sprechtheater als alles Andere und hätte mir außerdem mehr Tanz-Szenen gewünscht. Aber ich war anscheinend die Einzige, der es nicht gefallen hat, jedenfalls der begeisterten Resonanz der anderen Zuschauer nach zu urteilen. Und ein ständig ausverkauftes Haus spricht ja auch für sich. Immerhin kann ich jetzt sagen, ich habe es gesehen, und kann mich fortan ohne Gewissensbisse den anderen Musicals widmen, die noch im West End laufen. Sobald es der Geldbeutel wieder erlaubt.

@@@

Wien: Musicalhauptstadt Österreichs

Wien, das bedeutet neben viel Historie und Kunst auch jede Menge Theaterkultur. Wien, das ist der Geburtsort von Musicals wie »Elisabeth«, »Tanz der Vampire«, »Mozart« oder »Rebecca«. Relaxt eine Melange trinken und dabei den Touristentrubel vor den gefragten Sehenswürdigkeiten beobachten oder von der Gloriette aus den herrlichen, erhabenen Ausblick auf Schloss Schönbrunn genießen und sich dabei ein wenig so fühlen, wie es Maria Theresia oder auch Kaiserin Elisabeth getan haben müssen – natürlich gehört das zu einem Wien-Aufenthalt genauso selbstverständlich dazu, wie abends ins Theater zu gehen. En-suite Musicals werden seit Jahren im Raimund-Theater und im Ronacher gespielt. Das dritte, traditionelle Musical-Theater, nämlich das Theater an der Wien, wurde 2006 zur Spielstätte von Opern und trägt seitdem den Beinamen »Das neue Opernhaus«, wie die Homepage verrät.14

Die Karten kauft man an der Theaterkassa und anders als bei uns in Deutschland kann man dortzulande beneidenswerterweise auch noch zu Preisen ins Musical, wie hierzulande nicht mal ins Kino: Kurz vor Vorstellungsbeginn werden nämlich auch Stehplatzkarten zu verschwindend geringen Preisen (meist im einstelligen Euro-Bereich) verkauft. Auch Restkarten kann man in Wien am Tag der Vorstellung kurz vor Beginn der Show für einen Pauschalpreis unter 20 Euro erwerben, ebenso wie stark rabattierte Karten. In Deutschland hat man ja oft den Eindruck, es gelte das Motto: »Lieber zu regulären Preisen vor halbleerem Haus spielen, als die Karten günstiger hergeben«. Das ist in Wien nicht der Fall: Hier spielt man lieber oft vor einem möglichst vollen Haus und gibt die Tickets am Veranstaltungstag eben günstiger ab. Das ist ein Konzept, was scheinbar aufgeht, denn so leere Theater wie hierzulande habe ich in Wien nie gesehen.

Es ist ebenfalls immer wieder erstaunlich, wie viele bekannte Gesichter man in der Mozartstadt trifft – bekannt deshalb, weil man sie bei jedem Wien-Besuch im und am Theater sieht. Das ist ein Phänomen, was mir in dieser Musicalmetropole ganz besonders aufgefallen ist: Wie an keinem anderen Ort der Welt gibt es hier Fans, die an der BüTü des Theaters scheinbar ihren Zweitwohnsitz angemeldet haben. »Extreme BüTü-Standing« hat sich offensichtlich als nationale Sportart etabliert. Jeder Fremde wird dabei kritisch beäugt: Wer ist das, was tut er hier und vor allem: Was will er von Darsteller XY? Fairerweise muss man aber auch hinzufügen, dass die Bedingungen in Österreichs Hauptstadt geradezu ideal dazu sind, um solche Fans anzuziehen, denn wo sonst gibt es schon so erschwingliche Stehplatzkarten?

Ein weiterer Unterschied zu Deutschland ist, dass es in Wien die so genannte Sommerpause gibt, in der keine Theateraufführungen stattfinden. In der Regel fällt diese mit den Sommerferien der Schulen zusammen und dauert ungefähr drei Monate. In dieser Zeit können beispielsweise neue Produktionen eingeübt werden. Die Darsteller haben aber auch Gelegenheit sich etwas zu erholen und sich eventuell eigenen Projekten oder anderen Engagements zu widmen, für die sie im regulären Spielbetrieb keine Zeit haben.

Außereuropäische Musicalmetropolen

New York: Welcome on Broadway

Ähnlich dem West End in London, ist der Broadway das Theaterviertel New Yorks. Der Broadway an sich ist eine ziemlich berühmte Straße, die sich durch ganz Manhattan schlängelt. Rund um diese Straße findet man zwischen der 41. und 53. und der 6. und 9. Straße um die 40 Theater. Interessant ist, dass nur ein Zehntel davon direkt auf dem Broadway liegen.15

Befindet man sich am Times Square im Herzen des Broadways, sieht man bereits die große Half-Price-Ticket-Booth, die meist schon früh von Unmengen Touristen in der Hoffnung auf günstige Theaterkarten umlagert wird. Ein Blick auf die große Anzeigentafel offenbart, dass immer wieder der Begriff »Off-Broadway-Show« zu finden ist. Was hat man darunter eigentlich zu verstehen?

In New York teilt man Theater in die Kategorien Broadway, Off-Broadway und Off-Off-Broadway ein. Früher war diese Unterscheidung sprichwörtlich zu verstehen: So lag ein Broadway-Theater unmittelbar auf diesem, ein Off-Broadway-Theater befand sich zwar nicht direkt auf dieser Straße, jedoch in unmittelbarer Nähe davon, und ein Off-Off-Broadway Theater war sozusagen weit ab vom Schuss. Doch mittlerweile hat sich eine Bedeutungsveränderung ergeben und die drei Kategorien haben nichts mehr mit ihrer geographischen Nähe oder Ferne zum Broadway zu tun, sondern vielmehr mit der Zuschauerkapazität der Spielstätten: Ein großes Theater mit über 500 Plätzen ist ein Broadway-Theater, ein Theater mit 100 bis 500 Sitzplätzen ein Off-Broadway-Theater und ein Theater mit weniger als einhundert Sitzplätzen entsprechend ein Off-Off-Broadway Theater. 16 Wieder was gelernt.

Musicals beginnen ihre Siegeszüge oft in den kleineren Off-Broadway-Theatern, bevor sie dann aufgrund ihrer rasch wachsenden Popularität in die größeren Broadway-Theater umziehen. Ein berühmtes Beispiel hierfür stellt das Musical »A Chorus Line« dar, was 1975 zunächst in einem kleineren Theater gezeigt wurde, dann aber noch im gleichen Jahr den Sprung an den Broadway (das heißt also in ein großes Theater) schaffte. Auch »Hair« begann 1967 als Off-Broadway-Stück und war ein Jahr später bereits zum Broadway-Stück avanciert. Ein relativ aktuelles Beispiel für eine Erfolgsshow, die am Off-Broadway startete und dann an den Broadway kam ist »Next to Normal«, welches seit 2009 eine Broadway-Produktion ist.17

Anders als in Wien, wo eine Sommerpause die Spielzeit unterbricht, ist in New York das ganze Jahr Saison. Es gilt jedoch die Regel, dass das Broadway-Jahr im Frühling mit der Verleihung der Tony-Awards endet und wieder neu beginnt. Der Tony-Award ist sozusagen der Oscar für die Musicals und das Highlight des amerikanischen Musicaljahres. Generell lässt sich sagen, dass eine Show meist rasch abgesetzt wird, wenn sie keine Nominierung für die Tony-Awards erhält. Neue Shows kommen gehäuft im Frühling und Herbst auf den Markt.

Es ist immer ratsam, für gefragte Shows die Karten einige Tage im Vorfeld zu erwerben. Wenn einem sehr viel am Besuch eines bestimmten Musicals liegt und dieses sich gerade großer Popularität erfreut (wie beispielsweise im Jahr 2011 »The Book of Mormon«), kann es sogar notwendig sein, die Tickets einige Monate im Voraus zu bestellen. Oft wird man in New York aber immer noch einige Tage vor einer Show Karten bekommen. Auch am Tag selbst kann es sein, dass noch Last Minute-Karten verfügbar werden. Es lohnt sich genauso, morgens oder gegen Mittag im Theater selbst vorbeizuschauen, denn manche Shows veranstalten eine Karten-Verlosung (»Ticket Lottery«) für denselben Abend. Die ausgewählten Gewinner können diese Tickets dann zu einem sehr günstigen Preis kaufen.

Generell sind die Vorstellungen Freitag und Samstag Abend immer am gefragtesten, die Vorstellungen unter der Woche und die Matinées hingegen nicht ganz so beliebt. Auch das sollte man berücksichtigen, wenn man den Kartenerwerb plant. Hat man eine Karte erstanden, so bekommt man bei Einlass in den Zuschauerraum auch ein kostenloses Programmheft, das Besetzungslisten und Biographien der Cast enthält – eine schöne Geste, die ruhig hier in Deutschland Schule machen könnte! Ach ja: Wie in London ist auch in New York Essen und Trinken während der Performance erlaubt und wird durch den Verkauf von Getränken und Snacks, der manchmal sogar mittels einer in den Zuschauersaal integrierten Verkaufstheke/Bar erfolgt, gefördert. Gewöhungsbedürftig!

Eine Bemerkung abseits unseres eigentlichen Themas: Wenn ihr nach New York fliegt, tut das mit einem möglichst großen und leeren Koffer! Shopping in New York ist der Traum eines jeden Shopaholic und auch rationale und sparsame Gemüter geraten hier angesichts der verschwindend geringen Preise für Markenklamotten in einen Kaufrausch: Jeans, Shirts, Turnschuhe, Elektronikartikel – da ist es schon schwer, an sich zu halten. »Shop till you drop« gilt aber nur, solange ihr den Freibetrag des deutschen Zolls nicht überschreitet – denn sonst könnte der Shoppingrausch in Übersee zu Hause ein noch teureres Nachspiel haben!

@@@ New York, Baby (April 2011) @@@

Wenn ich den Kopf ganz weit in den Nacken lege, dann sehe ich vielleicht die Stelle, an der die meterhohen Wolkenkratzer in den Himmel übergehen, aber nur vielleicht. Sicher bin ich mir da nicht. Wir – ein Teil meiner »Gang« und ich – sind auf dem Weg zu unserem Lieblings Food-Court schräg gegenüber von Macy’s, der uns am ersten Tag unseres Aufenthalts im Big Apple von einem netten Sicherheitsmann in eben demselben Kaufhaus empfohlen wurde. Im Nachhinein hätten wir den Mann küssen mögen für seinen exzellenten Tipp! Kaum betreten wir den Food-Court ist uns nämlich klar: Hier befinden wir uns im Frühstücks-Paradies: Links eine Milch-, Kaffee-, Obst- und Müslitheke, weiter hinten ein Tresen mit zwei freundlichen Köchen, die nur darauf warten, dass der geneigte Gast ihnen seine Frühstücksvorstellungen preisgibt. Es versteht sich von selbst, dass diese dann natürlich frisch zubereitet werden. Die Gewissensfrage heißt hier: »Pancakes, Omelettes or French Toast?« Selbstverständlich nicht nur in einer Geschmacksrichtung; nein, die kalorienträchtigen Leckereien können auf so viele verschiedene Arten und Weisen zubereitet werden, dass einem schier schwindlig wird. Dreht man sich nach rechts, fällt das Auge wiederum auf weitere Theken. An der hinteren werden Sandwichs nach Kundenwunsch frisch zubereitet, und alleine das Zuschauen dort lässt mir das Wasser im Mund zusammenlaufen. Dann fällt mein Blick auf die vordere Theke und ich erstarre ehrfürchtig: Cupcakes, Cupcakes, (gefühlte) hunderttausend Cupcakes! Von den aufgestapelten Cookies, die zwar nicht ganz Wolkenkratzerhöhe erreichen, aber schon verdammt nah dran sind, wollen wir erst gar nicht reden.

Spätestens jetzt ist klar: Ich liebe New York! Klar, es ist laut und busy und belehrt jeden Großstädter eines Besseren, der schon München, Berlin oder Köln zur Rush-Hour für ziemlich »crowded« hielt. Denn New York ist keine Großstadt, sondern vielmehr eine Mega-Stadt. Ohnehin scheint die Stadt ohne Superlative kaum auszukommen: Alles ist hier groß, größer, am Größten; cool, cooler am Coolsten und trendy, trendiger, am Trendigsten!

Selbstverständlich geht das auch in die andere Richtung, denn unser 3 Sterne Hotel ist nicht nur schäbig oder schäbiger als alle anderen Hotels, in denen wir jemals abgestiegen waren, sondern es ist definitiv am Schäbigsten: Der Putz blättert traurig von den Wänden, ominöse Flecken, von deren Herkunft wir absolut nichts wissen wollen, zieren den dunkelbraunsten Teppich den wir jemals gesehen haben, und das Bad… na ja, auch das Bad ist eine Klasse für sich. Kein Grund, hier ins Detail zu gehen und ein altes Trauma wieder zum Leben zu erwecken. Die Bemerkung meiner Freundin – übrigens stark euphemistischer Natur – trifft es da ganz gut: »Die Dusche ist nicht gerade ein Quell der Freude!« Und wo sie Recht hat, hat sie Recht.

Aber wer kommt schon nach New York, um Zeit in seinem Hotelzimmer zu verbringen? Der »Big Apple« schläft bekanntlich nie, und auch wir haben vor, nur minimale Zeit für Erholung und Schlaf aufzuwenden. Schließlich gibt es so viel zu sehen! Nach nur knapp zwei Tagen, in denen wir zu Fuß kreuz- und quer durch die Stadt sind, die prachtvolle 5th Avenue über das Rockefeller Center und die St. Patrick’s Cathedral hinauf bis zum Central Park erkundet haben, auf dem berühmten FAO-Schwarz-Piano herumgesprungen sind, den Broadway mit offenem Mund hinab geschlendert sind und vor dem verdienten Füße-hochlegen im Hotel noch kurz Power-Shopping bei Macy’s gemacht haben, ist sich eine weitere Freundin aus unserer Gruppe sicher: »Jetzt haben wir alles gesehen! Eigentlich könnten wir wieder heimfliegen!«

Halt, werdet ihr jetzt berechtigterweise einwerfen, Frühstücksmarathon und Extreme-Sight-Seeing gut und schön, aber was ist denn nun mit den Theatern? Ich bekomme einen verträumten Gesichtsausdruck, wenn ich nur an die Theater denke… Aber first things first: Wir hatten von Zuhause aus keine Show vorgebucht und uns erst vor Ort um Karten gekümmert – etwas, was wir keinesfalls bereut haben. Wenn man mit der Gruppe fährt, kann es schon schwierig sein, alle Interessen unter einen Hut zu bringen, aber da wir ja alle Musicalitiker sind und daher mit Musical egal welcher Form und Richtung zufrieden sind, haben wir kein Problem: Als Erstes steht Green Day’s »American Idiot« auf dem Programm, was für kurze Zeit am Broadway läuft. Als Green Day-Fan ist das quasi Pflichtprogramm für eine Freundin und den Leadsänger der Band, Billy Joe Armstrong, in der Hauptrolle zu sehen ist mehr als nur ein kleiner Ansporn, sich Tickets zu besorgen. Die sind am Tag der Vorstellung gar nicht mal teuer und befinden sich in den Logen direkt neben der Bühne. Wir können also alles hautnah erleben statt nur dabei zu sein! Punk-Rock ist zwar so absolut nicht meins, aber für den Einstieg in unser New Yorker-Musicalprogramm ist »American Idiot« genau richtig. Die gesellschaftskritischen Songs treffen den Nerv der Zeit und auch das Thema passt nach New York wie die Faust aufs Auge. Ein weiteres Highlight ist für uns der Besuch von Frank Wildhorns »Alice – A new Wonderland«: Es hat kurz vor unserem Besuch seine Welturaufführung am Broadway erlebt und sollte leider kurze Zeit nachdem wir drin waren, wieder geschlossen werden! Echt schade, haben uns sowohl die Übertragung des Alice-Stoffes nach New York des 21. Jahrhunderts sowie die Songs und die farbenprächtigen Kostüme gut gefallen. Immerhin können wir jetzt sagen: Wir haben es gesehen! Nicht viele können das von sich behaupten! Auch »Addams Family« und »Mary Poppins« sind ihr Geld wert und können uns begeistern: Diese Bühnenbilder, diese tollen Darsteller! Die Akustik… alles ist einfach genial! Und für Merchandise-Fans gibt es als besonderen Kick beim Kauf eines Softdrinks sogar Trinkbecher mit dem Motiv/Schriftzug der jeweiligen Produktion. Das alles ist Theater in New York!

Inwieweit das besondere New York-Gefühl zu dieser euphorischen Wahrnehmung unseres Theater-Erlebnisses beigetragen hat, kann ich nicht sagen. Mitten auf dem Times Square zu stehen mit seinen meterhohen, alles dominierenden Neonreklamen, sich dort einmal um die eigene Achse zu drehen und nur Theater, Glitzer, Werbetafeln und Großleinwände zu sehen, alles untermalt von der Geräuschkulisse tausender schnatternder Menschen und hupender gelber Taxen – dieses Feeling lässt sich nur schwer in Worte fassen. Man muss es wenigstens einmal im Leben selbst erleben – und als Musicalfan selbstverständlich immer und immer wieder. Denn nirgendwo sonst ist Theater so vielfältig und bunt wie hier am Broadway, dem Entstehungsort großer Musicalgeschichte!

@@@

 

Kleiner Exkurs: English, Please

Ob London oder New York: Es ist hilfreich, die wichtigsten englischen Begriffe und Phrasen im Kopf zu haben, wenn es zum Ticketkauf geht. Ganz hinten hinter der Säule landen wollen wir ja schließlich nicht, oder?








	Stalls

	Parkett




	Royal Circle/Dress Circle

	1. Rang




	Grand Circle/Upper Circle

	2. Rang




	balcony

	Balkon




	box

	Loge




	premium ticket

	teures Ticket für die besten Plätze




	full price ticket

	Ticket zum vollen Preis




	discount ticket

	Ticket zum Rabattpreis




	restricted view

	eingeschränkte Sicht




	restriction

	Einschränkung













	Are there any discounts?

	Gibt es Rabatte?




	Do you have any last minute offers?

	Haben Sie Last Minute-Angebote?




	What seats would you recommend?

	Welche Plätze würden Sie empfehlen?




	What’s your most favourable price?

	Was ist der günstigste Preis?




	May/Can I pay cash?

	Kann ich bar bezahlen?




	May/Can I pay by credit card?

	Kann ich per Kreditkarte bezahlen?






Wie komme ich eigentlich hin?

Es könnte so schön sein: Ein Fingerschnipsen, und man ist, im Captain Kirk und »Beam me up, Scotty!«-Style, direkt am Ziel seiner Wahl. Wäre das nicht einfach herrlich? Man hätte so viel Zeit gespart, die man gleich am Wunschort investieren könnte. Aber andererseits würde man auch viel verpassen, fiele die Zeit die man braucht, um von A nach B zu kommen, einfach weg. Ich mag es, morgens oder mittags die Taschen zu packen und mich auf den Weg zu machen – vorausgesetzt, es handelt sich um eine Anreise, die nicht länger als drei bis vier Stunden dauert. Bei allem, was darüber hinausgeht, schlägt die Vorfreude, die ich im Verlaufe der Anreise noch steigere, indem ich passende Musik anhöre, schnell in Langeweile um. Und: Ich genieße meist nur die Anreise. Bei der Abreise überfällt mich nämlich oft schon der Post-Veranstaltung-Blues, den ich für gewöhnlich nur dadurch in den Griff bekomme, dass ich im Geiste schon einmal die nächste Kurzreise plane. Ein Teufelskreislauf!

Es gibt bekanntlich viele Wege, die nach Rom – oder aber, in unserem Falle – nach Hamburg, Berlin oder London, führen. Welchen man nimmt, hängt ein wenig von der eigenen Persönlichkeit ab. Will man über den großen Teich, ist man in seinen Auswahlmöglichkeiten schon deutlich eingeschränkter. Da die Anreise per Schiff zwar theoretisch möglich ist, aber extrem viel Zeit frisst und horrende Kosten verursacht, habe ich von der Erwähnung dieser Reisemöglichkeit mal abgesehen. Als Musicalfans investieren wir soviel Geld und Zeit dann doch lieber in interessante Shows, oder nicht?

Per Flugzeug

»Guten Abend, hier meldet sich Ihr Captain aus dem Cockpit. Mein Name ist Frank und ich wurde vor einer guten Stunde aus der Bereitschaft geholt, weil der eigentlich eingeplante Kollege krank geworden ist.«

(gehört auf einem Flug nach Wien, Februar 2009)

Flugzeug, das bedeutet schnell, zuverlässig und laut Statistik sicherer an den Zielort zu kommen als mit allen anderen Verkehrsmitteln. Bucht man schon lange im Voraus, kann man sich, Billigflieger sei Dank, über günstige bis moderate Ticketpreise freuen. Und während man sich dann so gut es geht in seinem Sessel zurücklehnt, der je nach gebuchter Klasse (Economy, Business oder First Class) mal mehr, mal weniger Entfaltungsfreiheit gewährt, kommt man seinem Reiseziel, pardon, seiner Destination, immer näher. Nicht zu verachten ist dabei, dass man in dieser Zeit von den netten, in formschöne Uniformen gekleideten Flugbegleiterinnen und Flugbegleitern mit Getränken und Snacks verwöhnt wird.

Auf Mittel- oder Langstrecken-Linienflügen ist Essen und Trinken inklusive. Ob man das als Segen oder Fluch erachtet, hängt wohl davon ab, wie man zu den typischen Flugzeuggerichten steht. Als Otto-Normal- Verbraucher muss man sich auf Flügen Richtung USA meist der Frage »Chicken or Pasta?« stellen. Für das leibliche Wohl aller anderen Gäste (Vegetarier, Veganer, Laktose-Intolerante… ) wird natürlich auch gesorgt – vorausgesetzt, man hat im Vorfeld seine Sonderwünsche entsprechend angegeben.

Fliegen ist also zeitsparend und relativ komfortabel – es sei denn, man leidet unter Flugangst. Für den Fall muss man eine andere Art des Reisens wählen, und Reisen nach Übersee, etwa ins großartige New York, rücken nicht nur sprichwörtlich in weite Ferne.

@@@ Turbulenter Start in den Urlaub (Blogeintrag April 2011) @@@

Ich gestehe: Seit Jahren schon hüpfe ich nicht mehr vor Freude auf und ab wenn es darum geht, in ein Flugzeug zu steigen und fremde Länder zu erkunden. Vielmehr nage ich schon Tage vorher beim Gedanken an den Flug nervös an meiner Unterlippe und wische schweißnasse Hände an frisch gewaschenen Jeans ab. Aber da ich es prinzipiell liebe zu verreisen und nicht auf tolle Erlebnisse verzichten möchte, finde ich mich zähneknirschend damit ab, dass Fliegen eben notwendig ist.

Nach einigen Horror-Flügen in den USA vor zwei Jahren war es mir deshalb beim Buchen meiner New York-Reise diesmal besonders wichtig, eine renommierte Fluggesellschaft mit tadellosem Sicherheitsindex zu finden. Meine Wahl fiel schließlich auf eine angesehene deutsche Airline mit genau null Abstürzen und keinen nennenswerten Zwischenfällen im regulären Flugverkehr. Dafür zahlte ich dann auch gerne mehr.

So war ich dann auch überhaupt nicht erfreut, am Abreisetag in aller Herrgottsfrühe benachrichtigt zu werden, dass sich unser Mittagsflug nach New York in einen Abendflug verwandeln würde. Und so sehr ich auch Offenheit zu schätzen weiß: Manchmal möchte ich belogen werden. Vor allem wenn es um Dinge wie Notlandungen und Tornados geht. Ich will gar nicht wissen, wieso ein Flieger zu spät ist, ändert das doch sowieso nichts an der Tatsache, dass er zu spät ist. Schon mal was von »little white Lies« gehört? Die Fluglinie anscheinend nicht.

Jedenfalls versuchte ich nach dem Anruf notgedrungen den ganzen Tag zuhause totzuschlagen, immer mit dem Gedanken im Hinterkopf: »Jetzt säßest du eigentlich schon drei Stunden im Flieger… jetzt schon fünf… gleich wärst du schon angekommen.« Entsprechend gut gelaunt ging es dann gegen Abend zum Flughafen. Dort verkündete die informative Abflugtafel, dass sich der Flug noch einmal um rund eine Stunde nach hinten verschieben würde. Aber hey, dafür gab es dann als Entschädigung einen großzügigen zehn Euro-Gutschein, mit dem man zu Flughafenpreisen so richtig luxuriös zu Abend essen konnte. »Immerhin ist der Flieger schon da«, bemerkte einer meiner drei Reisebegleiter trocken mit Blick aus dem Fenster im Abflugterminal. »Ja, und er sieht doch relativ sicher und neu aus«, bemerkte ich mit einem Hauch neuer Hoffnung in der Stimme. Eigentlich hätte ich es besser wissen sollen. Warum musste ich so etwas auch sagen, ohne vorher auf Holz zu klopfen?

Natürlich kam es dann so, wie es kommen musste: Nach einem pünktlichen Boarding und nachdem wir zufrieden unsere doch ganz komfortablen Plätze in der Holzklasse eingenommen hatten, verkündete man uns über einen Zeitraum von zwei Stunden in unregelmäßigen Abständen immer wieder, dass es »in fünf Minuten« losgehen würde. Irgendwann rückte der Captain dann doch raus mit der Sprache: »Unser Bordcomputer reagiert nicht und lässt sich nicht mehr hochfahren«, teilte er mit und klang erstaunlich gelassen. »Wir tauschen ihn jetzt aus, und dann geht es auch schon in 5 Minuten los.« Na aber sicher. Noch jemand, der offensichtlich lügt, die Technik der »white Lies« aber mitnichten beherrscht.

»Ich will hier raus, ich fliege nicht mit«, sagte ich besonnen und ruhig (= panisch und der Hysterie nahe) und meinte es in dem Moment vollkommen ernst. Der Gedanke an ganze acht Tage in good old Germany erschien mir angesichts meiner mir doch nun sehr real erscheinenden Todesphantasien mehr als verlockend. Gut, der Ruhrpott konnte mitnichten gegen den Big Apple anstinken, aber immerhin würde ich leben. »Sie können jetzt aber nicht mehr raus, Miss«, sagte eine stark schwitzende Stewardess. An dieser Stelle scheint es mir richtig zu erwähnen, dass in den gesamten zwei Stunden die Klimaanlage des Flugzeuges nicht funktionierte. Es ist erstaunlich, wie schnell sich ein Flugzeug auf muckelige 35 Grad aufheizen kann. »Wieso nicht?«, fragte ich gehetzt und zeigte anklagend nach vorne zu den Arbeitern mit den formschönen neon-gelben Techniker-Westen. »Die dürfen doch auch rein und raus!« Auf so einen läppischen Einwand bekam ich natürlich keine Antwort, ebenso wenig, wie die mittlerweile meuternden übrigen Passagiere etwas zu trinken bekamen.

So stellte es sich im Nachhinein doch durchaus als klug heraus, dass wir nach dem Security-Check vorausschauend einen Liter Wasser zu Wucherpreisen erworben hatten… auch wenn nun zu befürchten stand, dass wir noch vor dem Abflug von den durstigen Mitreisenden für nur einen einzigen Schluck des kühlen Nasses ermordet würden. Immerhin gab es dann schließlich doch noch lauwarmes Wasser für alle, aber erst als schließlich feststand, dass unsere Maschine mit neuem Bordcomputer nun tatsächlich Richtung New York starten durfte. Es war 22:15 Uhr. Nach einem schlimmen und wortwörtlich turbulenten Flug küsste ich bei der Ankunft erst mal vor lauter Dankbarkeit den Boden – selbstverständlich Pope-Style. Zurück dann vielleicht doch mit der Queen Mary?

@@@

Per Zug

Der Zug ist wohl das meist gewählteste Verkehrsmittel wenn es darum geht, bequem und kostengünstig zum Musicalevent der jeweiligen Wahl zu reisen. Man kann die Tickets bis zu drei Monate im Voraus buchen und sollte das auch tun, denn so hat man Chancen, den bestmöglichen Sparpreis zu erwischen. Und wenn man dann noch eine Ermäßigungskarte des jeweiligen Unternehmens hat – perfekt, das lohnt sich dann noch mehr! Auch wenn die Reise mit dem Zug oft länger dauert als per Flugzeug: Man kann in dieser Zeit die Seele baumeln lassen, die oft schöne Landschaft beim Blick aus dem Fenster genießen, Musik hören, lesen, die Mitreisenden beobachten oder einfach nur vor sich hinträumen.

Außerdem bildet Zug fahren fort, was die englische Sprache angeht. Nie hat man den Satz »Sänk ju vor träveling wiss… « in perfekterer Aussprache gehört, nie hat die Phrase »We arrive Frankfurt« deutlicher gemacht, warum das Erlernen von Englisch als erste Fremdsprache so wichtig ist. Nicht zu vergessen ist auch der soziale, gesellige Aspekt: Egal ob man sich für einen Platz im Großraumwagen oder im intimeren Abteil entscheidet: Mitfahrer lernt man immer kennen. Und hierin liegt eventuell auch ein großer Nachteil: Man lernt sie nämlich auf jeden Fall kennen, auch wenn man das nicht möchte.

Hat Zug fahren ansonsten nur Vorteile? Nein, mitnichten! Wer sich für die Anreise mit dem Zug entscheidet, der sollte immer Zeit einplanen, denn Verspätungen kommen immer mal wieder vor – und meist gerade dann, wenn man sie nicht gebrauchen kann. Bei Umsteige-Verbindungen kann es schnell passieren, dass der Anschlusszug einem vor der Nase wegfährt und man folglich einen fremden Bahnhof näher kennen lernt als einem lieb ist.

Klar, außergewöhnliche Ereignisse beeinflussen die Pünktlichkeit, da muss gar nicht drüber diskutiert werden. Aber der Wintereinbruch – der ja jedes Mal im Winter so plötzlich kommt – sollte kein solches Ereignis sein. Als Berufspendler und regelmäßiger Fernreisender hat man da oft leider einen anderen Eindruck. Hier mal eine kleine Auswahl von Gründen, warum es zu Verspätungen kommt – alles live und in echt auf Reisen gehört und gesammelt, ob ihr es glaubt oder nicht. Züge kommen zu spät aufgrund…


	zu später Bereitstellung

	eines Schadens am Triebwerksfahrzeug

	vorausfahrender Züge

	von Signalstörungen

	von defekten, vorausfahrenden Zügen

	hoher Streckenauslastung

	eines Notfalleinsatzes im Zug/am Bahnsteig

	polizeilicher Ermittlungen im Zug/am Bahnsteig

	schlechter Wetterbedingungen

	von Baustellen auf der Strecke

	nicht öffnender/schließender Türen



All diese Umstände können dazu führen, dass es zu »Verzögerungen im Betriebsablauf« kommt, was im Klartext für euch bedeuten kann: Eure Reiseplanung gerät aus den Fugen. Ein guter Tipp ist daher, möglichst immer Züge zu buchen, die früh am Morgen abfahren, denn zu diesem Zeitpunkt läuft meist noch alles rund auf den Bahnhöfen. Bei Anschlussverbindungen sollte darauf geachtet werden, dass mehr als nur fünf bis zehn Minuten Zeit zum Umsteigen bleiben. Das entspannt ungemein und erhöht die Chance darauf, pünktlich am Ziel anzukommen! Und wenn man am Ende hört: »Sänk juu vor tschuusing… « – ja, dann hat man es geschafft: Endlich da!

@@@ Eine Zugfahrt, die ist lustig (August 2011) @@@

Es gibt absolut Nichts, was die Aussicht auf ein Wochenende gefüllt mit großartigen Musicals, kurzweiligen Treffen mit Freunden und leckerem Essen toppen kann! Entsprechend gute Laune hatte ich auch, als ich mit meinem Partner-in-Crime – in diesem Fall einer guten Freundin – in den IC von Dortmund nach Stuttgart einstieg. Die Uhr zeigte elf Uhr vormittags an, alles war gut. »Wir haben noch ewig und zwei Tage Zeit, wenn wir ankommen«, meinte meine Freundin und zog gelassen eine Zeitschrift hervor, nachdem wir unsere Plätze gefunden und eingenommen hatten.

»Wellkamm on Bort ze EISSI tu Stuttgart?« begrüßte uns eine nette, etwas nasal klingende Mitarbeiterin per Mikrophon. »Wi wisch ju ä plesännt Tschörni!« »Hmpf«, kommentierte ich und setzte mir Kopfhörer auf, um mich auch musikalisch auf das bevorstehende Wochenende einzustimmen. Auf diese Weise gelang es mir auch, den feucht-fröhlichen Kegelclub auszublenden, der eine Station weiter zugestiegen war. Ich schloss die Augen und döste vor mich hin, als plötzlich ein Ruck durch den Zug ging und… wir standen. Also, Augen wieder auf und aus dem Fenster und auf die Uhr geschaut. »Was, wir sind erst fünfzehn Minuten unterwegs?«; stöhnte ich ungläubig und realisierte ein paar Sekunden später, dass wir noch nicht mal Essen hinter uns gelassen hatten. »Bestimmt nur irgendein langsamer Bummelzug vor uns«, tröstete mich meine Freundin die genau wusste, dass ich immer nervös wurde, wenn es unterwegs zu Verzögerungen kam. Schließlich bestätigte uns die unvermeidbare Durchsage, dass ein Zug vor uns war – allerdings ein liegengebliebener ICE, der nun abgeschleppt werden musste. Und wir, wir konnten nicht vorbei, weil wir uns auf demselben Gleis befanden.

Eine Stunde und einen kostenlosen Latte Macchiato später kannte ich jeden Kiesel, der auf diesem Streckenabschnitt lag. Noch immer hatten wir uns unserem Ziel keinen weiteren Meter genähert – im Gegenteil. »Meine Damen und Herren, wir müssen zurückfahren zum letzten Bahnhof und werden dann dort ein anderes Gleis befahren«, teilte uns die immer noch nett klingende Lautsprecherstimme mit. Ein kollektives Aufatmen ging durch die Schar der Reisenden – endlich eine Information, die so klang, als würden wir tatsächlich bald unserem Ziel wieder etwas näher kommen! »Wir müssen jetzt nur noch warten, denn hinter uns hat sich ein Rückstau an Zügen gebildet, die alle vor uns zurückfahren müssen. Also ist noch etwas Geduld gefragt.« Okay, das klang zumindest logisch und damit annehmbar.

Einen weiteren kostenlosen Macchiato und zwei Stunden später befanden wir uns tatsächlich, man glaubt es kaum, am zuletzt angefahrenen Bahnhof, der ungefähr 40km von unserem Startbahnhof entfernt lag. Mittlerweile waren wir seit schlappen 3 Stunden unterwegs und unsere Laune hatte exponential zu der sinnlos im Zug zugebrachten Zeit stark abgenommen. Auch in den nächsten zwei Stunden ging natürlich alles schief. Wir schafften es zunächst weiter bis nach Köln, wo uns klar wurde, dass noch 2 ½ Reisestunden vor uns lagen, wir also noch nicht einmal die Hälfte der Wegstrecke geschafft hatten, aber unsere Show bereits in vier Stunden beginnen würde. Viel schiefgehen durfte jetzt nicht mehr. »Dann gehen wir eben nicht vorher ins Hotel«, beschloss meine Reisebegleitung pragmatisch »Wir fahren lieber vom Bahnhof direkt zum SI und geben unsere Taschen an der Garderobe ab!« Ein guter Plan, auch wenn ich nichts mehr hasste, als abgehetzt in eine Veranstaltung zu müssen. Aber eins hatten wir bei diesem Plan nicht bedacht: Dass noch mehr schiefgehen könnte.

Kaum hatten wir den ICE nach Stuttgart bestiegen, standen wir kurz nach Siegburg/Bonn schon wieder außerplanmäßig. »Meine Damen und Herren, vor uns muss ein ICE evakuiert werden«, teilte uns eine weitere freundliche Stimme aus dem Off mit. »Um Ihnen die Unannehmlichkeiten etwas zu erleichtern, laden wir Sie selbstverständlich zu einem kostenlosen Getränk Ihrer Wahl in unser Bordbistro ein.« Resigniert schloss ich die Augen. Das durfte doch einfach alles nicht wahr sein. Hallo Herr Murphy, es reichte! Denn der hatte mit seinem beschissenen Gesetz irgendwie doch recht: Alles, was schief gehen kann, wird auch schief gehen. Klasse, und wir hatten offensichtlich eine richtige Pechsträhne!

Als wir Stuttgart endlich erreichten, hatte unsere eigentlich vierstündige Reise mehr als acht Stunden gedauert und der erste Akt bereits angefangen. Eigentlich dauert es bis zum SI-Centrum vom Bahnhof aus nur ungefähr zwanzig Minuten, doch als wir kurz vor dem Ziel in eine andere Straßenbahn steigen mussten, kam am Bahnsteig eine Durchsage: Die Bahn war mit einem technischen Schaden liegengeblieben, zum SI-Centrum fuhr erst mal nix. »War ja klar«, murmelte ich nicht mal mehr ansatzweise überrascht. »Wieso will man eigentlich verhindern, dass wir heute die Show sehen?«, erkundigte sich meine Reisebegleitung frustriert. »Weshalb hasst Gott uns?«

Schließlich kamen wir eine Viertelstunde vorm Ende des ersten Aktes vollkommen gestresst im Theater an. Die nette Mitarbeiterin, die Kummer, beziehungsweise verspätete Gäste wohl gewohnt war, lächelte nur leicht ob der sprudelnden Worte der Entschuldigung von wegen Bahnverspätungen und Horrortrip. »Um keine Ausreden verlegen, diese Zuspätkommer«, dachte sie wohl, während sie uns in den ersten Rang führte, wo wir aus den letzten Reihen noch mitbekamen, wie der Graf den Professor und Alfred in sein hochherrschaftliches Anwesen lockte.

Immerhin hat mir diese Reise erneut gezeigt, dass Musical bildet, denn einen Lernzuwachs hatte ich ganz sicher: Nie wieder werde ich mich über Leute aufregen, die zu spät kommen. Immerhin könnte es sein, dass sie tatsächlich einen Horrortrip hinter sich haben. Es ist eben nichts so aufregend und unberechenbar wie eine Zugreise!

 

@@@

Per Auto

Heutzutage ist es – Navigationssystem sei Dank – weit weniger stressig als noch vor ein paar Jahren, sich selbst auf die Reise in eine unbekannte Stadt zu machen. Einfach Zieladresse eingetippt, Route ausrechnen lassen, losfahren, mögliche Staus umfahren und irgendwann ankommen. In keinem anderen Verkehrsmittel ist man so herrlich selbstbestimmt wie im Auto: Ich entscheide, wann ich losfahre, wie schnell ich fahre (natürlich im Rahmen der geltenden Tempolimits, sonst wird teuer) und wann ich wie viele Pausen einlege. Ein ganz wichtiges Kriterium ist auch: Ich entscheide, wen ich mitnehme! Somit laufe ich keine Gefahr, von Omis um die 80 zur neusten Strickmode zugeschwallt zu werden oder mir stundenlang die Fußballparolen grölender, nach Bier stinkenden Männern mittleren Alters anhören zu müssen. Natürlich gibt es in Bezug auf meine Mitreisenden noch mehr Vorteile, denn je mehr Leute ich mitnehme, desto billiger wird die Reise für mich und die Umwelt freut es auch! Bei längeren Reisen kann man ja auch Fahrerwechsel machen, so dass jeder mal in den Genuss kommt, ausspannen zu dürfen.

Blöd ist einzig, dass man nie genau sagen kann, wie befahren die Strecke bis zum Zielort ist. Denn an Staus und anderen Verkehrsteilnehmern, die teilweise idiotisch fahren, kann man bei all der Selbstbestimmtheit, die der eigene PKW bietet, nichts ändern!


Fans und Darsteller – Der ganz alltägliche Wahnsinn

Mittendrin statt nur dabei

GESCHAFFT. Es hat zwar etwas gedauert, aber jetzt bin ich drin im Thema, mittendrin in der Musicalwelt anstatt nur dabei. Ich habe den ultimativen Durchblick und mittlerweile auch klare Favoriten, was Lieblingsstücke, Lieblingsdarsteller und Lieblingstheater angeht. Das Dumme ist: Ich bin damit nicht allein. Es gibt Dutzende wie mich. Das Schöne daran ist: Wir Fans sind kein austauschbarer Einheitsbrei – wobei ich das Wort »Fan« in diesem Kontext immer etwas problematisch finde, weil es als Abkürzung für »fanatisch« doch recht negativ besetzt ist. Die wenigsten Musicalfans gebärden sich fanatisch, auch wenn man manchmal an den diversen Stage Doors und Bühnentüren dieser Welt einen anderen Eindruck bekommen könnte.

Die verschiedenen Arten von Musicalfans

Seit ich mich intensiv mit dem Thema Musical beschäftige, habe ich diverse Fans kennen gelernt und festgestellt, dass es verschiedene Arten von Anhängern gibt: Es ist alles eine Frage des Typs, wie die folgende Auflistung zeigt!

a) Der weltoffene, generell alle Musicals anschauende Typ

Ihm geht es darum, einen möglichst breit gefächerten Einblick in die Welt des Musicals zu erhalten und möglichst viele verschiedene Stücke kennen zu lernen. Die Besetzung ist für ihn dabei erst einmal sekundär. Er liebt es einfach, sich in den diversen Spielstätten aufzuhalten, dort tief die Luft einzusaugen und das Glücksgefühl zu genießen, welches ihn generell beim Betreten eines Theaters erfüllt. Wenn unter Gleichgesinnten verschiedene Musicals diskutiert werden, ist es egal, um welches Stück es gerade geht: Die Chance ist relativ hoch, dass er es bereits gesehen hat oder aber demnächst seinen Besuch plant. Selbstverständlich kann er auch seine differenzierte Meinung in die Diskussion einbringen.

b) Der Ein-Stück-Verfechter

Für ihn gibt es generell nur ein Stück, das ihn fasziniert und das er favorisiert. Um (immer und immer wieder) in den Genuss dieses Stückes zu kommen, ist er bereit, große Mühen und weite, beschwerliche Anreisen auf sich zu nehmen. Dabei findet er es auch interessant, möglichst viele Darsteller in den diversen Rollen zu erleben, wobei er natürlich auch eine absolute Dream-Cast hat, die er aber möglicherweise in der gewünschten Konstellation niemals gemeinsam auf der Bühne erleben wird.

Ein gutes Beispiel für ein Musical mit einer hohen Anzahl dieses Fantyps scheint mir »Tanz der Vampire« zu sein: Um kein anderes Musical wird so ein Hype veranstaltet wie um dieses. So sieht man derzeit in so gut wie jeder Vorstellung Personen, die entweder als Vampir, als Alfred oder Sarah (egal ob rote Stiefel-Sarah oder Ballsaal-Sarah) verkleidet das ehrwürdige Spiegelfoyer des Theaters des Westens unsicher machen.

c) Der Ein-Darsteller-Verfechter

Analog zu dem oben beschriebenen Typ gibt es natürlich auch Leute, denen es weniger um das Musical an sich geht, sondern um die Menschen, die die Charaktere in dem Stück verkörpern. Meistens favorisiert der »ein-Darsteller-Verfechter« einen Künstler, den er dann, unabhängig von der Produktion, in der dieser gerade spielt, sehen will. Wie die »ein-Stück-Verfechter« scheuen auch die »ein-Darsteller-Verfechter« keine Kosten und Mühen, um ihren Liebling irgendwo bewundern zu können – und sei es an einem noch so abgelegenen Ort der Weltgeschichte oder in dem kleinsten Stadttheater irgendwo in der Pampa. Alles ist hier sekundär, der »Star« an sich steht klar im Vordergrund. Für diesen Typ Fan gibt es keine größere Katastrophe, als beim Blick auf den Besetzungsmonitor festzustellen: XY spielt heute nicht. Bei den Hardcore Fans dieses speziellen Strickmusters kann diese Entdeckung durchaus dazu führen, dass sie sich weigern, die Vorstellung überhaupt anzusehen und so lieber ihre Karte verfallen lassen, denn »an XY kommt sowieso niemand ran!«

d) Der alle-Stücke-im-XY-Theater-liebende-Ortsansässige

Ein solcher Anhänger favorisiert aufgrund der eigenen Wohnortsnähe ein bestimmtes Theater und besucht dieses im regelmäßigen Turnus, um sich die dort gespielten Produktionen anzuschauen. Beispiel: Man wohnt in Hamburg und liebt alle Stücke, die in der Neuen Flora gespielt werden. Ob »Titanic«, »Tanz der Vampire«, »Dirty Dancing«, oder »Tarzan« – vollkommen egal! Vorteil dieses Fan-Tums ist natürlich, dass die Reisekosten wegfallen und die so eingesparten Kosten wiederum in Eintrittskarten investiert werden können. Sehr praktisch, eigentlich.

e) Der alle-Stücke-im-XY-Theater-liebende-und-zusätzlich-an-der-SD-dauer-campierende Ortsansässige

Der hier genannte Typ ist erfahrungsgemäß, vielleicht gemeinsam neben dem unter c) genannten Typ, der, der am ehesten dem Wesen eines »Fans« im eigentlich Sinne entspricht. Zusätzlich zu dem unter d) genannten Kriterium kommt hier noch hinzu, dass er einen Großteil seiner Freizeit an der Stage Door verbringt, mit diversen Darstellern plauscht und dabei Infos aufschnappt, die er meist nur allzu bereitwillig und unter dem Deckmantel großer Wichtigkeit an andere, in seinen Augen weniger privilegierte Personen, weitergibt. Die derzeit in diesem Theater arbeitenden Personen bezeichnet er gerne auch als »gute Bekannte«. Aus dieser Sichtweise heraus ergibt sich für Fans dieses Typs ein recht offener, vertrauter Ton im Umgang mit eben jenen »Bekannten.« Konsequenterweise verfügt ein solcher Fan auch über »Insiderwissen« über die derzeitigen Lebensumstände oder Probleme seiner »Bekannten«. Aussagen wie »XY ist heute mit den Gedanken nicht ganz bei der Sache, ist ja auch verständlich, sein Wellensittich kränkelt etwas«, sind da keine Seltenheit.

f) Der Mischtyp oder der »Alles nicht mein Ding«-Typ

Ihr habt Recht wenn ihr meint, die Auflistung der verschiedenen »Musicaltypen« sei schon sehr stereotyp und mehr als nur ein bisschen satirisch. Selbstverständlich gibt es auch noch diverse Mischformen beziehungsweise Fans, auf die keins der oben genannten Kriterien zutrifft und die sich in keine Schublade stecken lassen. Es gibt eben auch hier, wie eigentlich überall im Leben, nicht nur schwarz und weiß, sondern auch diverse andere Farbabstufen. Zum Glück, denn anders wäre es doch todlangweilig!

Most Wanted: Darsteller – Die Superstars des Musicals

Stand früher eher das Musical an sich im Mittelpunkt, so ist heutzutage verstärkt der Trend zu beobachten, den im Musical auftretenden Hauptdarsteller in den Fokus des Interesses zu stellen; ihn zum »Star« zu erheben. Große Castingshows spielen dabei keine unerhebliche Rolle. Vielleicht könnte man sagen, dass sie bis zu einem gewissen Punkt sogar für diese Entwicklung verantwortlich sind. Wie an anderer Stelle schon angemerkt, sind Castingshow-Gewinner wie Alexander Klaws und Anton Zetterholm zu Stars des Genres avanciert – der eine mehr, der andere weniger. Mehr und mehr ist zu beobachten, dass eher mit großen Namen als mit der Qualität eines Stückes geworben wird, wenn es um die Vermarktung einer neuen Produktion oder einer Wiederaufnahme geht. Oder vielleicht, nicht ganz so hart ausgedrückt: Große Namen stehen dabei aufgrund des erhofften »Zugpferd-Effektes« im Vordergrund.

Das an sich ist nicht schlecht, sondern einfach nur ein Trend der Zeit. Musical, das ist eben nicht mehr einfach nur Unterhaltung; dahinter steht auch eine große, auf Profit gepolte Maschinerie. Und mit Stars lässt sich ziemlich gut Geld machen! Stars können aber nur dann Stars sein, wenn es auch Fans gibt, die sie zu solchen machen. Und die gibt es rund ums Musical-Theater in Massen. Folglich lässt sich mit Merchandising (das heißt dem Verkauf von Fanartikeln) sowie mit Solokonzerten und Solo-CDs der populärsten Musicalkünstler eine Menge Geld verdienen.

»Superstar« in der Musicalwelt zu sein, also oben zu sein und ganz hoch im Kurs zu stehen, das bedeutet für einen Künstler zunächst einmal, dass er es in der Regel leichter haben wird, sich in Castings gegenüber der breiten, gesichtslosen Masse durchzusetzen. Vielleicht werden ihm Rollen auch ohne vorherige Teilnahme am Auswahlprozess angeboten oder sogar auf den Leib geschrieben. Das kann beispielsweise passieren wenn man sich relativ sicher ist, dass sein Name in der Cast zum Erfolg des Stückes beitragen wird. Der »Superstar« schwimmt also oben auf der Welle, wird von vielen Fans verehrt, von den Verantwortlichen der Branche protegiert und zu renommierten Veranstaltungen eingeladen. Wer sich geschickt anstellt, kann daraus eine ganze Menge Vorteile ziehen und die Erfolgswelle damit optimal für sich ausnutzen. Doch wie immer gibt es auch eine Kehrseite der Medaille: Populär und gefragt sein birgt immer die Gefahr, um des Profits willens gnadenlos vermarktet, unter Umständen sogar verheizt zu werden. Denn Künstler, die den eigenen Platz einnehmen könnten und schon ungeduldig mit den Hufen scharren, die gibt es gerade in diesem Business wie Sand am Meer.Hat man sich erst mal einen Namen gemacht, hat man auch einen gewissen Marktwert – und in Zeiten der Rationalisierung und des Überangebots an zur Verfügung stehendem Personal kann das durchaus schneller als man vielleicht denkt zum Nachteil werden. Den dadurch entstehenden Druck sollte man folglich nicht unterschätzen!

Ein genereller Nachteil des Musicaldarsteller-Daseins ist wohl das Alter.Das ist eine Sache, die uns alle betrifft und ebenso allen passiert: Die Zeit macht vor Niemandem halt. Aber in einer Gesellschaft wie der unsrigen, die vor allem durch Hollywood und die Medien extrem auf ewige Jugend und Schönheit fixiert ist (man könnte auch bereits von konditioniert sprechen), ist es gerade in der Theaterbranche schwierig. Im Bereich des Musicals gibt es leider nicht viele Rollen, die für ältere Darsteller ausgelegt sind. Erstaunlicherweise scheint man es dem englischen und amerikanischen Publikum eher zuzutrauen, sich einen älteren Darsteller in einer jüngeren Rolle vorzustellen.

Unglücklicherweise ist in den letzten Jahren zunehmend der Trend zu beobachten, die Rollen, die einen reiferen Darsteller erfordern (wie etwa »Phantom«, »Graf von Krolock«, oder »Maxim de Winter«) durch junge, unerfahrene Darsteller zu besetzen, die man dann notfalls in der Maske »auf alt« schminkt. Leider leidet aber allzu oft die Qualität eines Stückes unter so einer Besetzungspolitik, bei der scheinbar finanzielle Überlegungen vor künstlerische Entscheidungen gestellt werden. Denn Faktoren wie Bühnenerfahrung, Reife und Stimmfarbe können nun mal nicht mit der Puderdose hergezaubert werden. Das soll natürlich nicht heißen, dass junge Künstler keine Chance erhalten sollten. Aber wäre es nicht sinnvoller, diese erst einmal im Ensemble ihr Können ausprobieren zu lassen, damit sie in den Job hineinwachsen und Erfahrungen sammeln können, anstatt sie gleich zu überfordern? So würden sie nicht schon in jungen Jahren verheizt und erhielten ebenfalls die Chance, eines Tages selbst zum gefeierten Musicalsuperstar zu werden. Aber das sind nur meine »two cents« zum Thema.

Solo-CDs: Den Lieblingskünstler für zuhause und to go

Wer kennt das nicht? Man hat eine Stimme gehört und sich umgehend in sie verliebt: Dieser Klang, diese Stimmfarbe, diese Ausdrucksstärke! Man ist sofort in ihren Bann gezogen und würde sie selbst noch bei der bloßen Rezitation des örtlichen Telefonbuches toll finden. Kurzum: Man möchte ihr einfach ständig lauschen, ob unterwegs, im Auto oder zuhause. Das Problem ist nur: Leider ist diese Stimme entweder nicht auf einem Cast-Recording verewigt oder aber sie ist es und man hat es nach dem hundertsten Abspielen einfach leid, ständig die gleichen Songs zu hören. Der Lieblingskünstler kann doch soviel mehr – dessen ist man sich als Fan einfach ganz sicher! Und als Fan liegt es in der Natur der Dinge, dass man einfach irgendwann mehr von ihm hören will, wobei dieses »mehr« nicht zwangsläufig mehr Musical heißen muss. Auch der Blick über den Tellerrand kann spannend sein und ganz neue Perspektiven eröffnen, die dabei helfen, den Lieblingskünstler mal in einem ganz anderen Licht zu sehen.

Ein kleines Hindernis gibt es da allerdings: Als Neuling in der Musicalwelt ist man erst einmal einer totalen Reizüberflutung ausgesetzt. Nicht nur im Theater weiß man zunächst gar nicht, wohin man als Erstes schauen soll, sondern auch im Musicalfachgeschäft ist man angesichts des überwältigenden Angebots schlichtweg überfordert: Es gibt so viele CDs!

Nachdem man sich etwas umgesehen und überall mal rein gehört hat, stellt man schnell fest, dass im Grunde genommen nur zwei Arten von Solo-CDs existieren: Zunächst gibt es diejenigen, die im »Hau-Ruck«-Verfahren rasch auf den Markt geworfen wurden, um eine aktuelle, große Nachfrage nach einem Künstler möglichst schnell zu befriedigen, damit die Gunst der Stunde effektiv (und kommerziell) genutzt wird. Dies passiert dann getreu dem Motto: »Melk die Kuh, solange sie noch Milch gibt«. CDs dieser Machart fallen vor allem dadurch auf, dass sie so gut wie keine Innovationen enthalten. Der Künstler trällert meist eine Auswahl der populärsten Songtitel (ungeachtet der Tatsache, dass diese schon auf dutzenden anderen Solo-CDs gesungen wurden) und nutzt dazu meistens die bereits vorhandenen musikalischen Arrangements. Warum auch nicht? Mit »Der letzte Tanz« oder »Wie wird man seinen Schatten los« kann man ja auch nun wirklich nichts falsch machen. Und auch, wenn es die Songs schon hundertfach gäbe – so toll, wie Künstlerin X »Ich gehör’ nur mir« interpretiert, so schön hat es vor ihr sowieso noch niemand gemacht. Das jedenfalls sagen die Fans der Künstlerin X. Natürlich gibt es auch Fans, die ihrer Enttäuschung über die Lieblosigkeit diverser CD-Produktionen Ausdruck verleihen. Immerhin: Solche CDs lassen sich ganz gut im Auto hören!

Dann gibt es aber glücklicherweise noch jene CDs, die sich krass von denen der oben vorgestellten unterscheiden – einfach, weil sie mit viel Herzblut gemacht wurden. Auf ihnen findet man zum Beispiel auch selbst geschriebene und komponierte Songs sowie musikalische Perlen, die man sonst selten zu hören bekommt – nicht nur aus dem Genre des Musicals, sondern auch aus anderen Stilrichtungen. Selbstverständlich sind auch ebenso oft bekannte Musicalsongs auf diesen CDs, jedoch meist mit eigenen, neuen Arrangements versehen. So wird ersichtlich, dass sich der Künstler eigene Gedanken zur Interpretation gemacht hat. Gute Solo CDs bilden immer auch irgendwie den Charakter eines Künstlers ab, geben durch die ausgewählten Musikstücke Einblicke in sein Wesen, seine Vorlieben und Stärken.

Auf Empfehlungen möchte ich hier jedoch bewusst verzichten. Geschmäcker sind ja bekanntlich verschieden und es wäre langweilig, wenn dem nicht so wäre. Und wie oben schon erwähnt: Wenn man erst einmal eine zeitlang dabei ist, wird man schnell zwischen Einheitsbrei und richtig guter Qualität entscheiden können. Hier gilt, wie so oft: Versuch macht klug!

Guilty Pleasures: Die dunklen Geheimnisse von Fans

Jeder von uns hat Guilty Pleasures – also Dinge, die er zutiefst genießt, sich aber eigentlich dafür etwas schuldig fühlt beziehungsweise schämt. So genießen es einige Mitmenschen, Kitschromane zu lesen oder trashige Fernsehshows zu sehen; andere hingegen stopfen gerne ungesundes Junkfood in sich hinein. Denken wir jetzt spezifisch in Richtung Musicalfan, so könnte eine Guilty Pleasure beispielsweise darin bestehen, dem Lieblingsdarsteller gerne etwas zu basteln oder ihm Briefchen zu schreiben – und das als erwachsener Mensch, der die Pubertät schon weit hinter sich gelassen hat!

Gut, Basteln ist jetzt überhaupt nicht meins und obwohl der Impuls schwärmerische Briefe zu schreiben, in der Vergangenheit doch hin und wieder aufgeblitzt ist, konnte ich ihn bisher äußerst erfolgreich unterdrücken. Aber ich habe da andere Leichen im Keller. Eine meiner Guilty Pleasures ist nämlich »Tanz der Vampire«. Ich sage lieber nicht, wie oft ich das Stück schon angeschaut habe, nur dass ich mit zweistellig inzwischen nicht mehr hinkomme. Ich bin wohl tatsächlich ein typischer »Tanz der Vampire«-Fan, denn obwohl ich die Grafendiskussion (zu der erfahrt ihr später übrigens mehr) gar nicht erst führe, halte ich es diesbezüglich mit dem bewährten »Highlander«-Motto: »Es kann nur einen geben!«

»Tanz der Vampire« ist für mich nämlich nur dann »Tanz der Vampire«, wenn ein gewisser Mann den Graf von Krolock gibt: The one and only Kevin Tarte.Schon alleine, wenn er den Saal betritt fühle ich sie, diese charismatische, erotisch-dominante Ausstrahlung die sein Graf besitzt. Dass er neben der notwendigen Eleganz typisch aristokratisch-geschnittene Gesichtszüge hat und Augen, die so tiefblau sind, dass er dafür eigentlich einen Waffenschein benötigte, ist der Rolle natürlich ganz und gar nicht abträglich. Aber neben diesen unverkennbaren körperlichen Vorzügen versteht er es wie kein Zweiter, mich vor allem mit seiner Gestik und Mimik sofort in den Bann zu ziehen: Eine fein hochgezogene Augenbraue hier, ein verächtlich zuckender Mundwinkel dort, und Augen, die so ziemlich jedes Gefühl dieser Welt perfekt spiegeln können. Kurz: Düstere Zerrissenheit in Perfektion mit genau der richtigen Portion Melancholie. Für mich spielt er den Grafen nicht nur, sondern er hat ihn so sehr in sich aufgesogen, dass er in den drei Stunden Spieldauer der Graf ist! Geradezu beängstigend – und verdammt sexy. Und dann ist da noch diese wunderbare Stimme, die so herrlich seidig klingen kann – ein Gottesgeschenk!

Wenn Kevin den Grafen verkörpert, dann muss man mich gelegentlich daran erinnern zu atmen, so fasziniert bin ich. Egal wie oft ich ihn schon in dieser Rolle gesehen habe: Jedes Mal gelingt es mir, neue Facetten zu entdecken. Und jedes Mal, wenn ich irgendwo in Bühnennähe sitze, muss ich mich echt zusammenreißen um nicht die Bühne zu stürmen und diese kleine, naive Göre von Sarah nicht einfach zur Seite zu schubsen um zu schreien: »Nimm mich! Was willst du denn mit der? Die liebt dich doch nur wegen dieser bescheuerten roten Stiefel und der übergroßen Schwämme!«

Nicht dass ich damit sagen wollte, dass mir materielle Werte gänzlich unwichtig sind, aber sie treten zumindest stark in den Hintergrund wenn ich mir ein Leben an Graf Kevins Seite vorstelle. Nur allzu bereitwillig würde ich mich beißen lassen – und wehe, der Kerl wagte es danach, mich wie die anderen Ewigkeitsvampire zu entsorgen! Denn eins weiß ich: Ich würde definitiv nicht wie »des Pastors Tochter« in zerlumpten Klamotten in einem schäbigen Sarg auf dem Friedhof enden, oh nein! Und wenn ich einen Sitzstreik in der herrschaftlichen Gruft der von Krolocks veranstalten müsste: Seine standesgemäße Schlafmöglichkeit müsste er fortan mit mir teilen, da kenne ich nichts. Also nix »Fast Food und ab in den Müll damit« – nicht mit mir, Mister! Und würde er sich danach auch nur im entferntesten erdreisten, irgendeinem jungen Mädel im Bad aufzulauern, dann könnte er sich aber auf etwas gefasst machen, aber so was von!

Und nachher gehen wir zur SD

Eine weitere Guilty Pleasure ist für viele Fans der Besuch des Künstlereingangs. Die Tatsache, dass die Stage Door der Bühneneingang ist, lässt vielleicht schon erahnen, welche Bedeutung diese besondere Tür für einen Fan hat: Sie ist so etwas wie der Eingang zum Paradies. Für viele Musicalitiker ist ein Theaterbesuch ohne einen anschließenden Besuch an der Stage Door keine runde Sache, kein vollkommenes Erlebnis. Dafür verantwortlich ist wohl auch der oben beschriebene Trend, die auf der Bühne stehenden Darsteller in den Status eines Superstars zu erheben.

Wer erst einmal eingetaucht ist in die Theaterwelt, wer sich hat einfangen lassen von der Magie, der geht nicht nur einmal in ein Stück, sondern immer und immer wieder. Er wird Wiederholungstäter, und im Laufe der Zeit kristallisieren sich Sympathien für die Darsteller heraus. Man fängt an, die Darsteller auf der Bühne zu (er)kennen und in vielen wird dann der Wunsch wach, diese Menschen, die einem so viele schöne Stunden bereitet haben, einmal persönlich kennen zu lernen und mit ihnen ein paar Worte zu wechseln.

Erst einmal gleich vorweg: Ja, dieser Wunsch ist problemlos erfüllbar. Hier liegt ein ganz deutlicher Vorteil für Musicalfans: Anders als die Fans berühmter Rockbands oder berühmter Schauspieler profitieren sie davon, dass »ihre« Stars keine sind. Auch der renommierteste Darsteller ist außerhalb seiner kleinen Welt, in der er von vielen Anhängern gefeiert wird, ein unbeschriebenes Blatt Papier und kann sich »in freier Wildbahn« unbehelligt bewegen: Will heißen: Außerhalb des Theaters kann er seinem normalen Alltagsleben nachgehen und ein entspanntes Leben abseits des Scheinwerferlichts führen.

Nun ist es so, dass es einen Ort gibt, wo der gemeine Hauptdarsteller die Möglichkeit hat, sich einmal wie Brad Pitt oder Madonna zu fühlen. Dieser Ort ist die Stage Door. Kaum nähert er sich dieser oder tritt aus dieser hervor, findet er sich, je nach Beliebtheitsgrad, von dutzenden Bewunderern umlagert, die alle in der Regel dieselben Wünsche haben: Entweder sie wollen ein paar nette Worte mit dem Darsteller wechseln und ihm mitteilen, dass ihnen seine Performance gefallen hat oder sie wollen ein Autogramm von ihm haben, um so wenigstens ein Stück von ihm mit nach Hause nehmen zu können. Darüber hinaus gibt es auch viele Fans, die gerne ein Foto mit ihrem Musicalhelden machen wollen, um eine bleibende Erinnerung an den Theater- oder Konzertbesuch zu haben.

All diese Wünsche sind nichts Besonderes und werden meist von allen Darstellern gerne erfüllt, vorausgesetzt, man bringt höflich und nett sein Anliegen hervor. Denn nach getaner Arbeit noch Zeit mit begeisterten Zuschauern zu verbringen steht nicht im Job-Profil; ist also kein verpflichtendes »Must-Do«, sondern vielmehr optionales »Can-do«. Deshalb sollte die Bereitschaft, nach der Shows noch Zeit für die Fans zu opfern, auch als nettes Extra gesehen werden, auf das zu keiner Zeit Anspruch besteht.

Fazit also: Nach der Vorstellung zur Stage Door gehen – kein Problem, solange man es nicht übertreibt! Was sich allerdings als Problem erweisen könnte, ist diese seltsame Leere im Kopf, die einige just dann zu überfallen droht, wenn der Lieblingskünstler schließlich up-close-and-personal vor ihnen steht. Da muss man doch was gegen tun können?! Das finde ich auch, und deshalb bietet euch das nächste Unterkapitel vielleicht einige wertvolle Anregungen zum Verhalten in solchen Situationen.

Dem Star ganz nah: Was tun gegen das Vakuum im Kopf?

Ich bin mir sicher, ihr kennt das: Ihr seid gestandene Persönlichkeiten im Alltag, behauptet euch regelmäßig in der Berufswelt und seid durchaus in der Lage, mit wildfremden Leuten gepflegte Konversation zu machen. In der Absicht, ein paar nette Worte mit eurem Lieblingsdarsteller zu wechseln, seid ihr zur Stage Door gekommen und habt dort nun geraume Zeit gewartet. Endlich tut sich was und besagter Darsteller tritt ins Freie. Ihr geht auf ihn zu und.... verwandelt euch in dümmlich grinsende Idioten, die sich mit Mühe und Not noch an den eigenen Namen erinnern können. Wo sind bloß all die Worte hin, die man wechseln wollte? Ich meine, es muss ja nicht mal hochgestochene Unterhaltung sein, aber selbst der Small-Talk... er ist weg! Im Kopf ist plötzlich nur noch ein Vakuum. Vielleicht, aber auch nur vielleicht, gelingt es euch noch ein »Die Show war toll« oder einen ähnlich sinnigen Satz herauszubringen. Aber das war es dann auch schon mit der Eloquenz.

Habt ihr euch wieder erkannt? Peinlich – aber das muss nicht passieren! Dagegen ist ein Kraut gewachsen, das Vorbereitung heißt. Vorbereitung ist alles! Also, nicht verzagen und die Liste befragen.

So wird der SD-Besuch zum Erfolg:


	Wartezeit einplanen (wichtig bei geplanter Weiterreise am selben Abend)

	Wenn die Sucht schon so weit fortgeschritten ist, dass Wind und Wetter nicht mehr abschrecken können: Wetterfeste Kleidung macht die Wartezeit erträglicher.

	 Wenn euch nach langer Warterei die Nerven durchgehen: Ein kleiner Snack (Schokolade!) kann Abhilfe schaffen.

	Ihr wollt ein Autogramm oder ein Foto mit dem Darsteller? Dann vergesst nicht, einen Stift und einen Fotoapparat mitzunehmen. Außerdem bedenkt: Nicht jeder Darsteller verfügt über Autogrammkarten – also wäre es nicht falsch, notfalls das Programmheft zum Unterschreiben griffbereit zu haben.

	Klingt blöd, hilft aber tatsächlich: Ihr habt Fragen oder wollt dem Darsteller etwas ganz Spezifisches sagen? Dann macht euch einen kleinen Notizzettel. Besser etwas seltsam als grenzdebil erscheinen!

	Auch wenn es schwer fällt und es sich gut anfühlt endlich mal ein paar persönliche Worte mit dem Lieblingskünstler zu wechseln: Klammert euch nicht zu sehr an ihn, denn ihr seid nicht die Einzigen, die etwas von seiner Zeit wollen. Begnügt euch mit ein paar netten Worten und gebt ihn wieder frei. So werdet ihr auch in positiver Erinnerung behalten.

	Last but not least: Wenn der Darsteller es eilig hat und ganz klare – verbale oder nonverbale – Signale gibt, dass er heute keine Zeit hat: Akzeptiert es, auch wenn es schwer fällt! Jeder hat mal einen schlechten Tag, noch Verpflichtungen oder schlichtweg mal keine Lust! Das ist zwar schade, aber nicht zu ändern. Irgendwann wird sich bestimmt noch mal eine andere Gelegenheit ergeben.



Und das solltet ihr auf keinen Fall tun:


	Klammern und euch aufführen, als wäret ihr die einzigen Besucher an der SD (selbst wenn ihr das seid, solltet ihr euren Star nicht stundenlang belagern).

	Eurem Darsteller um den Hals fallen oder anderweitig in irgendeiner Form in seine Intimsphäre eindringen

	Ihn ausrufen lassen, wenn er auch nach geraumer Zeit nicht erscheint. Das wird schon Gründe haben.

	Berge von Geschenken ankarren! Klar kann eine kleine Aufmerksamkeit nett sein, aber bedenkt, dass andere Fans ebenso Geschenke machen und der Künstler letztendlich ein großes Platzproblem bekommen könnte. Falls ihr ihm etwas schenken wollt, prüft ganz genau, ob es sich um ein geeignetes Geschenk handelt: Blumen, Schokolade und Süßkram im Allgemeinen können kaum verkehrt sein. Vorsicht bei Kuscheltieren, selbstgemalten Bildern, Gebasteltem und Geschenken, die so teuer sind, dass sie beim Gegenüber den unangenehmen Eindruck entstehen lassen könnten, jetzt zu etwas verpflichtet zu sein.



Problematisch: Über-Fans & Extreme Stage Dooring

Eins vorweg: Dieses Unterkapitel beschreibt kein allgemeingültiges Phänomen und will auch keineswegs alle Fans über einen Kamm scheren. Wie die Ausführungen über die verschiedenen Fantypen bereits gezeigt haben, gibt es nämlich eine total diverse Fankultur, auf die das Musical stolz sein kann. Hier geht es lediglich um einige wenige Über-Fans, wie wir sie nennen wollen. Ähnlichkeiten mit lebenden Personen sind dabei rein zufällig und keinesfalls intendiert...

Hier ist das Dilemma: Aus dem verständlichen Wunsch, ein paar nette Worte mit seinem Star zu wechseln, kann schnell der Drang entstehen, dieses Erlebnis so oft wie möglich wiederholen zu wollen, besonders wenn der Star sich beim ersten Stage Door-Erlebnis down-to-earth, nett und freundlich gezeigt hat. Nett und freundlich wird er vermutlich auch noch sein, wenn man innerhalb kürzester Zeit noch einmal an der Stage Door auftaucht. Wenn daraus aber Gewohnheit entsteht und der Darsteller plötzlich den heimlichen Verdacht hegt, besagter Fan hätte seinen Zweitwohnsitz am Bühneneingang angemeldet, kann es zu Problemen kommen.

Für solch einen Fan wird der Wunsch nach einigen persönlichen Worten zum Wunsch nach Nähe, zum Wunsch, etwas Besonderes für den Darsteller zu werden. Zwischenmenschlich ist das vielleicht verständlich, denn immerhin verbringt der Fan viel Zeit mit seinem Hobby und hat das subjektive Gefühl, den Darsteller schon lange und gut zu kennen. Leider vergisst er dabei manchmal, dass der Darsteller ihn überhaupt nicht kennt. Falls der Fan daran denkt, dann will er diese Situation ändern. Ein erster großer persönlicher Erfolg auf dem Weg zu einer vermeintlichen »persönlichen« Beziehung ist erreicht, wenn der Star irgendwann den Namen des Fans kennt. Dadurch angespornt sucht der Fan nun immer öfters die Nähe des Stars; die Geschenke und auch die Gesprächsthemen werden persönlicher und manchmal kommt es zu klaren Grenzüberschreitungen, wenn der Fan nun in dem Glauben ist, eine Sonderstellung einzunehmen; quasi ein »Freund« seines Stars zu sein. So soll es in Einzelfällen bereit vorgekommen sein, dass Stars abseits der Stage Door im Parkhaus oder sogar zuhause aufgelauert wurde.

Das Problem für den Darsteller besteht darin, dass er sich jetzt in einer Zwickmühle befindet: Andererseits möchte er dem Fan wahrscheinlich zu irgendeinem Zeitpunkt gerne mitteilen, dass es »too much« wird, andererseits möchte er aber auch höflich bleiben und den Fan nicht vor den Kopf stoßen. So wird er in den meisten Fällen gute Miene zum bösen Spiel machen, auch wenn er insgeheim schon beim bloßen Anblick des Fans die Augen verdreht.

Die Grenzen zwischen Fan und nervigen, unter Realitätsverlust leidenden Über-Fan sind also oft fließend. Ein Anzeichen, dass die Grenze dessen, was als normal empfunden wird, überschritten ist, könnten folgende Phrasen sein, die an der Stage Door ausgetauscht werden:

Von Seiten des Künstlers:


	»Bist du schon wieder hier?«

	»Du brauchst doch bestimmt kein Autogramm/Foto mehr, oder?«

	»Warst du nicht erst gestern hier?«

	»Musst du eigentlich nie arbeiten?«



Von Seiten des Fans:


	»Ich war zwar gar nicht in der Show, bin aber kurz vorbei gekommen, um mal wieder mit dir zu plaudern!«

	»Können wir mal ein Knuddelfoto zusammen machen?«

	»Wann gehen wir denn mal was trinken?«

	»Hast du meine Briefe nicht bekommen?«



@@@ Musicalstars suchen den Superfan (Mai 2010) @@@

Alle Jubeljahre (na gut, eher alle paar Monate) überwältigt mich der Drang, meinem Lieblingsdarsteller an der Bühnentür meine Aufwartung zu machen, um ein paar nette Worte zu wechseln und einfach persönlich zu sagen, wie sehr mir die Aufführung gefallen hat. Dabei stehe ich immer vor demselben Dilemma, denn die Atmosphäre an den Bühnentüren dieser Welt behagt mir gar nicht.

Denn man begegnet dort zwangsläufig all jenen, die quasi an der Bühnentür ihr Zelt aufgeschlagen haben und sich konsequenterweise so aufführen, als gehöre ihnen das Theater samt allen Requisiten und Mitarbeitern. Ihre Besitzanspruchshaltung äußert sich meist in einer Respekt- und Distanzlosigkeit den Darstellern gegenüber, dass es mir schier den Atem verschlägt. Ganz schlimm finde ich auch Hardcorefans eines Darstellers, die die alleinige Erfüllung ihres Lebens darin sehen, ihren Liebling mindestens einmal in der Woche mit ihrer Präsenz zu beglücken, da sie von der fixen Idee befallen sind, unheimlich wichtig für dessen Seelenheil zu sein. Selbstverständlich ist jener Typ Fan zugleich auch immer der beste Freund des Darstellers – eine Tatsache, die er durch zahlreiche Fotos von sich und dem Künstler belegen kann und das auch bei jeder sich bietenden Gelegenheit tut. Auch unaufgefordert. Empathievermögen? Fehlanzeige. Ebenso wie die Fähigkeit, zwischen einem echten und einem gequälten »Du schon wieder. Na dann mache ich mal gute Miene zum bösen Spiel«-Lächeln zu differenzieren. Hauptsache, man hat das x-te Foto im Kasten und weiß, was das Objekt der Begierde heute gefrühstückt hat. Denn das ist es ja schließlich, was die »Best Buddy-Basis« ausmacht, auf der man sich mit dem Künstler befindet.

Witzig ist zu beobachten, was passiert, wenn zwei oder mehrere solcher Hardcorefans eines Darstellers – der Beliebig- und Austauschbarkeit halber im Folgenden nur noch »XY« genannt – aufeinander treffen. Sofort beginnt dann der Konkurrenzkampf um den Titel »Allergrößter Superfan«. In einem solchen Wettstreit sind die Antworten auf Fragen wie »Wen hat XY am längsten umarmt?«, und »Mit wem hat XY am längsten gesprochen?« ungeheuer wichtig. Wer hier auftrumpfen kann – gar mit Insider-Wissen über XYs Privatleben – der hat schon so gut wie gewonnen. Ob er auf den Titelgewinn dann aber tatsächlich stolz sein kann, sei dahingestellt.

@@@

Autogramme: Kleine Karte, große Wirkung

Seitdem es Stars gibt, seitdem gibt es auch Leute, die scharf darauf sind, deren Unterschrift auf Fotos, Eintrittskarten, CDs, Programmheften, Postern oder Karten zu ergattern. Zu Recht, ist doch so eine Unterschrift auch immer mit besonderen Empfindungen oder Erinnerungen verbunden. Natürlich sind auch Musicalstars eine überaus beliebte Zielgruppe von Autogrammjägern. Das Wort »Autogramm« kommt übrigens aus dem Altgriechischen und meint eine eigenhändig gegebene Unterschrift. Doch wie kommt man eigentlich an solche Autogramme?

Neben der oben vorgestellten Möglichkeit, im Rahmen eines Abstechers an die Stage Door nach Autogrammen zu fragen, gibt es aber noch andere Wege, um an die heißbegehrten Unterschriften zu kommen. So werden manchmal nach einer Veranstaltung Autogrammstunden oder Meet & Greets veranstaltet, bei denen die Künstler entweder ihre Autogrammkarten unterschreiben oder aber mitgebrachte Gegenstände der Fans mit ihrer Unterschrift versehen. Wer sich dabei eine persönliche Widmung wünscht – kein Problem, auch dieser Wunsch wird meistens gerne erfüllt.

Aber auch denjenigen, die keine Möglichkeit haben, sich persönlich ein Autogramm abzuholen, kann geholfen werden: Glücklicherweise gibt es nämlich immer noch die gute alte Autogrammpost. So wird jeder Künstler eine Autogrammadresse haben, unter der man unter Beilegung eines frankierten Rückumschlags seinen Autogrammwunsch äußern kann. Meist ist das Theater, an dem er gerade ein Engagement hat oder aber die Adresse seines Managements die richtige Anlaufstelle. Je nach Popularität, Nachfrage und Schnelligkeit des Künstlers hat man dann in den nächsten Tagen (oder Wochen oder Monaten) sein Autogramm im Briefkasten – und mit ein wenig Glück auch noch einige persönliche Zeilen dazu.

Ob man sein Autogramm lieber persönlich holt oder aber auf die Autogrammpost zurückgreift, ist wie so vieles eine Frage der eigenen Präferenz. Die Mehrheit der Fans bevorzugt wohl den persönlichen Weg. So ist das Autogramm dann auch für alle Zeiten mit den Erinnerungen an diesen besonderen Moment verknüpft. Viele vertreten auch die Auffassung, dass ein zugeschicktes Autogramm nicht so viel wert sei wie ein selbst geholtes. Andererseits hat auch Autogrammpost ihre Reize. Hier kann man sich als Fan austoben und sich im Verfassen von Briefen auf altmodische Art und Weise üben. Im Zeitalter von E-Mails hat das doch was: Hübsches Briefpapier auswählen sowie einen Stift, mit dem man ein schönes Schriftbild hat und dann die Gelegenheit nutzen, einige nette Zeilen zu formulieren. Zugegeben, ein plumper Satz wie »Ich möchte ein Autogramm« tut es auch, aber freut sich nicht jeder, wenn sich jemand die Zeit nimmt, seine Leistung zu würdigen?

Wusstet ihr übrigens, dass nicht jeder Musicaldarsteller über eigene Autogrammkarten verfügt? Die Produktion solcher Karten ist mit finanziellem Aufwand verbunden und meist werden nur die Hauptdarsteller von ihrem Arbeitgeber mit Karten ausgestattet. Die Anderen können sich entweder auf eigene Kosten Karten machen lassen oder aber erfüllen Autogrammwünsche eben auf mitgebrachten Gegenständen der Fans.

Aber Autogrammkarten dienen nicht nur zur Bedürfnisbefriedigung der Fans, nein, sie erfüllen auch werbetechnisch einen Zweck, enthalten sie auf der Rückseite doch immer einen Kurzbiographie des Darstellers sowie einen Überblick über sein künstlerisches Schaffen.

Man kann von Autogrammen halten was man will, aber sie gehören auf jeden Fall in die Musicalsammlung eines jeden Fans, der etwas auf sich hält. Für Musicalitis-Befallene sind sie so kostbar wie für wesentlich ältere Semester die berühmt-berüchtigte Briefmarkensammlung. Mit einem Unterschied: Sollte euch jemals jemand die Frage stellen: »Darf ich dir mal meine Autogrammkarten-Sammlung zeigen?«, dann sollte eure Antwort auf jeden Fall »Ja« lauten!


Kleiner Theater-Survival Guide

Alles Theater im Theater

OKAY, dass ich seit Ewigkeiten und einem Tag Musicalfan bin, das hätten wir jetzt geklärt. Selbstverständlich habe ich in dieser Zeit unzählige Erfahrungen rund ums Theater gesammelt. Aber eine Erfahrung mache immer wieder: Egal, welche Plätze man bucht – seine Sitznachbarn kann man sich nicht aussuchen, ebenso wie die Besetzung, die an diesem Tag auf der Bühne steht. So wie man plant und denkt, so kommt es eben nie...

@@@Manche Events vergisst man nie (Juni 2009) @@@

Neulich in einer deutschen Stadt. Es ist ein Samstag wie aus dem Bilderbuch, wunderbar dazu geeignet, hier eine Eis-Werbung zu drehen. Die Sonne strahlt und nicht einmal Schönwetter-Wolken verdecken den Blick auf den strahlend blauen Himmel – ein traumhafter Umstand, den dutzende Spaziergänger und Sonnenanbeter für sich ausnutzen.

Noch gestern schien es eine gute Idee gewesen zu sein, kurzfristig für heute eine Doppelvorstellung des Grusicals »Tanz der Vampire« zu buchen. Zu diesem doch recht kurzfristigen Zeitpunkt war das Wetter trübe und regnerisch. Natürlich ist »gute Idee« relativ. Für Andere wäre es der Graus schlechthin, von acht Stunden vor Ort sechs im Theatersessel zubringen zu müssen, für mich hingegen kommt das der Vorstellung vom Paradies erstaunlich nahe. Gut, zugegeben, ein Tag im Theater ist auf jeden Fall schöner, wenn draußen nicht bestes Biergartenwetter herrscht, aber der Biergarten wird definitiv überbewertet. Kultur ist heute angesagt! Doch vor einem Theatermarathon wie diesem ist eine Stärkung von Nöten, und so sitzen meine Begleitung und ich auf der hübsch angelegten Terrasse einer Gaststätte und lassen uns die Sonne ins Gesicht scheinen, während wir eine Kleinigkeit essen und in vorfreudiger Erwartung der Dinge harren, die da kommen.

Eine schrille, laute Trillerpfeife lässt uns aus der Diskussion, welches momentan am Broadway vertretene Stück wir am liebsten in Deutschland sähen, hochschrecken. »Otto«, ruft eine mindestens ebenso schrille Stimme, und nicht nur wir drehen uns zur Quelle dieser Störung um. Wir erblicken eine Fahrrad fahrende Dame fortgeschrittenen Alters im pinkfarbenen Trainingsanzug, die hektisch nach Luft schnappt, nur um anschließend noch einmal die Trillerpfeife zu bemühen. »Otto!«, wiederholt sie energisch und ihr Rufen wird eine Spur hysterischer. »Ist Otto der Hund?«, prustet jemand vom Nachbartisch und in der Ferne machen wir tatsächlich einen kleinen Westhighland-Terrier aus. Aber nein, falscher Alarm! Der Hund scheint zu einer anderen Familie zu gehören. Statt dessen erblicken wir nun einen Herren, der in etlicher Entfernung seiner Begleitung vorausfährt und nicht einmal zusammenzuckt, als sie erneut pfeift und ihm ein »So warte doch!«, hinterher ruft. Vielmehr scheint er darauf bedacht zu sein, noch mehr Abstand zwischen sich und die Dame – seine Gattin? – zu bringen. Allgemeines Gekicher bricht um uns herum aus. »Na, hoffentlich sitzen die nicht gleich neben uns im Theater«, denke ich noch, bevor wir uns wieder unserem Essen widmen. Die Zeit fliegt wenn man Spaß hat und so ist es auch bald an der Zeit, zum Metronom Theater hinüberzuschlendern. Also, hinein in den Kulturtempel und mit einem Ohr der Begrüßung der netten Kartenabreißerin gelauscht, während mich gedanklich schon andere Dingen beschäftigen. Anscheinend hat es neue Anweisungen zum ordnungsgemäßen Willkommen-heißen der Gäste gegeben. Nur so ist es zu erklären, dass wir gut eine halbe Minute lang vor einer überaus motiviert wirkenden Mitarbeiterin stehen und ihrer Litanei lauschen, in deren Verlauf sie laut und vernehmlich den Namen des Theaters sowie des Stückes nennt (gab es wohl schon einmal Besucher, die an dieser Stelle kreidebleich wurden, weil ihnen just dämmerte, dass sie sich im falschen Stück am falschen Ort befanden?), den Weg zu den Plätzen akribisch beschreibt sowie den Standort der Garderobe nennt. »Dort können Sie Ihre Jacken ablegen«, erläutert die junge Frau lächelnd und ungeachtet der Tatsache, dass wir angesichts der sommerlichen Temperaturen rein gar nichts zum Ablegen dabei haben. Nur mit Mühe beherrsche ich meine Ungeduld, und spähe mit zusammengekniffenen Augen Richtung Monitor, um einen Blick auf die heutige Cast zu erhaschen. Dabei entdecke ich zwei Dinge: Zum einen beherrsche ich die Techniken guten Zuhörens nicht wirklich, zum Anderen sollte ich mal wieder zum Augenarzt gehen. Die Namen verschwimmen nämlich unscharf vor meinen Augen. Da, endlich! Die Kartenabreißerin hat ihre Rede beendet, drückt uns die Karten wieder in die Hand und tritt zur Seite, damit wir passieren können. Schnellen Schrittes und nur mit Mühe zwei aufgeweckten kleinen Kindern ausweichend, die gleich mit Sicherheit wieder vor, neben oder hinter mir sitzen werden, bin ich an der Theke des Souvenirshops angelangt und greife mir eine der dort ausliegenden Besetzungslisten. Einen routinierten Blick später weiß ich, dass sich fast all meine Besetzungswünsche erfüllt haben. Herz, was willst du mehr!

Nun kann ich der Matinée mit mehr Gelassenheit entgegensehen und nehme mit meiner Begleitung in den eleganten Ledersesseln im Obergeschoss Platz. Von hier aus haben wir einen ausgezeichneten Blick auf den Eingangsbereich des Theaters und können die eintreffenden Gäste beobachten – ein herrlicher Zeitvertreib! Die Luft im Theaterfoyer ist zum Schneiden und so ist es kein Wunder, dass die Getränke auch zu den vollkommen überteuerten Preisen in Massen über die Theke gehen. »Für das Geld kann ich ja eine ganze Kiste Wasser bekommen!«; beschwert sich eine Frau im Abendkleid, und der junge Mann in Flip-Flops, Shorts und T-Shirt daneben stimmt ihr zu, bevor beide zähneknirschend das Portemonnaie zücken. Was tut man angesichts tropischer Temperaturen nicht alles für eine winzige Flasche Wasser?

Aber zurück zu den Menschen, die in vorfreudiger Erwartung in das Theater strömen: In noch keinem anderen Musical habe ich so viele unterschiedlich gekleidete Leute gesehen wie regelmäßig bei »Tanz der Vampire«. Hier gibt es nichts, was es nicht gibt. Fast immer entdeckt man auch verkleidete Fans. Dieses Mal mache ich eine Rote-Stiefel-Sarah und zwei Ewigkeitsvampire aus, die einträchtig nebeneinander an einem der Stehtische stehen und sich angeregt unterhalten. Unwillkürlich ziehen sie die Aufmerksamkeit aller Erstbesucher auf sich, etwas, was sie aber gewohnt zu sein scheinen, gelassen wie sie bleiben. Etwas wehmütig denke ich an Hamburger oder auch Berliner Zeiten zurück, wo man verkleidete Besucher zu Hauf fand. Dafür sorgte alleine schon der so genannte »Fan-verkleidet«-Tarif des Fanclubs – ein unschlagbares Angebot, dem kaum ein Hardcore-Fan widerstehen konnte. Leider hat man sich hier bisher nicht auf einen entsprechenden Preisnachlass für verkleidungslustige Menschen eingelassen. Eine Schande eigentlich, bedenkt man, für wie viel Flair so etwas sorgt. Einerseits konnten die Cosplayer (kurz für costume play) so voll ihre Fantasie ausleben und hatten darüber hinaus die Gelegenheit, ihr Lieblingsstück für einen Spottpreis zu sehen, andererseits kam Otto-Normal-Verbraucher so in den Genuss, schon im Foyer von Alfreds, Sarahs, Professoren und Vampiren umgeben zu sein. Es gibt doch nichts Schöneres, als schon vor Beginn der Vorstellung in Krolocks Welt eintauchen zu können!

Glücklicherweise gibt es immer noch einige Wenige, die sich selbst dann in ihren Lieblingscharakter verwandeln, wenn es ihnen keinen finanziellen Vorteil bringt – einfach um des Verkleidens und der Vorfreude auf das Stück willens. Gibt es noch eine andere Produktion, die die Verkleidungslust so anregt wie »Tanz der Vampire«? Ich glaube nicht. Andererseits muss man fairerweise auch zugeben, dass kein Musical diesbezüglich soviel Potential bietet – von der klassischen Sternkleid-Elisabeth oder der leicht nachzuempfindenen grünen Elphie mal abgesehen.

Etwas aber hat man in allen Theatern: Nennen wir es einfach mal Begegnungen der dritten Art. Bedenkt man, dass die meisten Spielstätten über 1300 bis 2000 Plätzen verfügen, so sollte man meinen, dass die Wahrscheinlichkeit, in irgendeiner Form merkwürdige Leute neben, vor oder hinter sich zu haben, äußerst gering ist, ja, vielleicht sogar gegen Null tendiert. Ha! Denkste. Das ist das gleiche Phänomen wie im Zug, wo sich grundsätzlich die unangenehmsten Zeitgenossen neben einen setzen. Diesmal jedoch scheine ich mit meinem Platz einen Glücksgriff getan zu haben: Die Leute hinter mir sind nett und ruhig, und machen nicht den Eindruck, als würden sie gleich jedes Lied mitsingen oder jeden Dialog mitsprechen. Das kommt leider häufiger vor als man meint. Links neben mir sitzt eine liebe, ältere Dame um die 80, die sich leise mit ihrem Mann unterhält und die Plätze vor mir scheinen frei zu bleiben – was eigentlich, sofern ich die Saalplanbuchung gestern richtig interpretiert habe, nicht sein kann

Und richtig: Just in dem Moment, in dem die Mitarbeiter die Türen schließen wollen, stürzt noch ein junges Paar in den Saal. Eigentlich nichts Bemerkenswertes. Dumm nur, dass er sie um gut zwei Köpfe überragt und bestimmt so um die 1,95m groß ist. Selbstverständlich handelt es sich um die Besitzer der leeren Plätze vor mir. Erleichterung macht sich in mir breit, als der junge Mann seiner Freundin den Vortritt lässt, sich auf den Platz unmittelbar vor mich zu setzen, selbst aufgrund seiner Größe den Platz ganz am Rand nehmen will. Somit hätte ich ihn nicht in meinem Blickfeld. Aber auch was jetzt kommt, ist klar. Murphy’s Gesetz eben. »Ach nee, lass uns mal tauschen... ich will gleich hier sitzen, wenn der Graf vorbeikommt«, wispert sie ihm hektisch zu und schnell wechseln sie den Platz. Na toll. In Wien würde man meinen Platz bei den nun herrschenden Sichtbedingungen jetzt als Säulenplatz für 10 Euro verscherbeln. Genau genommen sieht man auf den Säulenplätzen sogar noch besser. Aber na ja, was soll’s? Davon lasse ich mir den Musicalgenuss heute nicht verderben! Also drücke ich den Rücken durch und sitze kerzengerade. Meine Orthopädin würde bei meinem Anblick bestimmt in Lobeshymnen verfallen, aber auch ich stelle fest, dass diese Haltung durchaus ihre Vorteile hat: So gelingt es mir jetzt fast mühelos, links und rechts an dem Sitzriesen vorbeizuschauen.

Lange Zeit zum Ausprobieren alternativer Sitztechniken bleibt glücklicherweise nicht mehr. Schon geht das Licht aus und die gewohnte Ansage von wegen Vampire, Mobiltelefon-Empfindlichkeit, Bildaufnahmen, bla bla bla, ertönt. »Aha«, sagt die Dame neben mir laut und vernehmlich und kichert. Ich nehme mir vor, das zu ignorieren. Als Erstbesucher hat mich die Ansage auch belustigt, bestimmt habe auch ich damals einen entsprechenden Kommentar dazu abgegeben. Mit den besten Intentionen konzentriere ich mich auf die Ouvertüre, betrachte die großflächige Projektion des Schlosses auf der Leinwand.

»Oh, ein Schloss«, kichert es neben mir und ich spüre eine gewisse Ungehaltenheit in mir aufsteigen. Das wird ja jetzt wohl nicht das ganze Stück so gehen, oder? Oh doch, wird es. »Knoblauch, hihi, Knoblauch«, kommentiert die Dame neben mir die erste Szene, ruft beim Bühnenbildwechsel schließlich fasziniert aus: »Das ist ja toll gemacht, oder Peter?« Ihr Sitznachbar stimmt enthusiastisch zu: »Ganz beeindruckend!« Ein irritierter Seitenblick meinerseits wird mit einem strahlenden Lächeln und einem »Kaum zu glauben, was heutzutage möglich ist junge Frau, nicht?«, quittiert. Jetzt erschließt sich mir zumindest, warum die erwachsenen Kinder des Paares hinter ihm sitzen und nicht neben ihm. Die nächsten zwei Lieder verlaufen zu meiner Erleichterung ohne größere Störung, von einem gelegentlichen »Ach ja« oder »Oha« mal abgesehen. Endlich ist der Moment gekommen, an dem Graf von Krolock würdevoll durch den Gang zur Bühne schreitet. Ich liebe »Gott ist tot« und der Augenblick, in dem sich der Graf zum Publikum dreht und sein Gesicht enthüllt ist einer meiner Lieblingsmomente. Gebannt bewundere ich die Arbeit der Maskenbildner sowie das ausdrucksstarke Mienenspiel des Darstellers auf der Bühne.

Ein spitzer Schrei unterbricht mich in meiner Bewunderung. »Baaaah, was sieht der Dracula fies aus!« Ich verzichte auf die sicherlich zutreffende Bemerkung, dass sich mindestens Dreiviertel aller Anwesenden hier bestimmt freiwillig beißen ließen und dass sie auch mit Dracula total verkehrt liegt. Immerhin gelingt es mir im weiteren Verlauf, ihre Kommentare gar nicht mehr wahrzunehmen... ganz so, wie man sich auch an den Autolärm gewöhnt, wenn man an einer viel befahrenen Straße wohnt.

Es hätte mich mit meinen Sitznachbarn auch schlimmer treffen können, rufe ich mir in Erinnerung. Wenn man Pech hat, hat man Leute um sich, von denen man anhand ihres Hangs zum ununterbrochenen Kommunikationsaustausch glaubt, dass sie sich jahrelang nicht gesehen haben. Oder wild gewordene Damen älteren Semesters, die halb über ihren Sitznachbarn hängen, um den durch die Gänge flanierenden Vampire bei »Ewigkeit« Kusshände zuwerfen zu können. Außerdem: Es hätten auch Otto nebst trillerpfeifender Gattin sein können!

Schneller als gedacht ist dann die erste Show vorbei und wir freuten uns schon darauf, nun hoffentlich eine etwas andere Cast erleben zu dürfen, haben wir die Doppelshow doch hauptsächlich mit der Absicht gebucht, einmal den unmittelbaren Vergleich zumindest zwischen den beiden Grafen-Darstellern zu haben. Aber auch hier schlägt Murphy’s Law wieder unbarmherzig zu und ich stelle fest, dass Kunze/Levay Recht haben: »So wie man plant und denkt, so kommt es nie!« Tatsächlich haben wir, von einer einzigen Änderung im Tanzensemble mal abgesehen, genau die gleichen Darsteller wie in der Matinée. Umso erstaunlicher, dass es ihnen gelingt, in der Abendshow sogar noch energiegeladener zu wirken als zuvor – eine Leistung, vor der man den Hut ziehen muss. Ich jedenfalls freue mich schon auf meinen nächsten Musicalbesuch – dann allerdings hoffentlich ohne Kommentator!

@@@

So klappt es auch im Theater: DOs & DON’Ts

Schon oft hab ich anlässlich der rund ums und im Theater gemachten Erfahrungen gedacht, es wäre ganz nett, wenn es so etwas wie einen Theater-Knigge gäbe. Okay, jetzt werden Einige sagen, gibt’s doch, und wahrscheinlich haben diejenigen sogar Recht, aber ich meine damit keine steifen Regularien, sondern eher simple, für jeden umsetzbare Anweisungen, die man nur befolgen muss, damit die Wahrscheinlichkeit ungetrübten Theater-Genusses für sich selbst – und auch für seine Sitznachbarn – exponential steigt. Ich stelle mir etwas in der Art vor...

Vor der Vorstellung


	Plant bei der Anreise genügend Zeit ein und wählt dazu das Verkehrsmittel, was euch am geeignetsten scheint, um euren Zielort am einfachsten, stressfreiesten und vor allem pünktlichsten zu erreichen. So könnt ihr vor der Vorstellung auch noch entspannt ein Glas Sekt trinken, mit Freunden klönen oder im Restaurant eurer Wahl eine Kleinigkeit essen.

	Bezugnehmend auf den letzten Punkt: Aus Rücksichtnahme auf eure Sitznachbarn solltet ihr auf knoblauchlastige Speisen verzichten (auch, wenn ihr vielleicht »Tanz der Vampire« besucht. Graf von Krolock ist ein Jahrhunderte alter Vampir und lässt sich von ein bisschen Knoblauch bestimmt nicht abschrecken. Außerdem, glaubt mir, ihr wollt ihn auch gar nicht abschrecken; er ist nämlich zufällig ein ziemlich schnuckeliger Kerl!).

	Zudem solltet ihr es bei einem, höchstens zwei Glas Alkohol belassen. Nichts ist schlimmer, als einen nach Alk stinkenden Sitznachbarn neben sich zu haben, der im Verlaufe des Stückes an den unpassendsten Stellen lacht, oder aber schnarchend in seinem Sitz nach vorne fällt!

	Wählt – ebenfalls aus Rücksichtnahme auf eure Sitznachbarn – ein dezentes, unaufdringliches Parfum und verwendet dieses so spärlich, dass man euch nicht noch zwei Reihen weiter riechen kann.

	Checkt vor dem Einlass ins Theater, ob ihr a) im richtigen Theater, b) in der richtigen Vorstellung und c) zur richtigen Uhrzeit vor Ort seid. Irgendwann wird euch zwangsläufig auffallen, dass ihr zwar die von Hitchcock verfilmte Musicalversion über die verrückte Haushälterin des Mannes, der seine erste Frau ermordet hat, sehen wolltet, aber irgendwie gerade verdammt viele Matrosen vor euch habt, die auffällig oft das Wort »New York« in den Mund nehmen. Und spätestens dann werdet ihr erkennen: SI Centrum ist zwar SI Centrum, aber Palladium Theater ist nicht gleich Apollo-Theater!

	 Vergewissert euch bevor ihr eure Nachbarn aufscheucht, dass ihr die richtige Reihe gefunden habt und macht euch klar, dass es die erste, zweite und dritte Reihe sowohl im Parkett, als auch im Hochparkett, Rang oder Balkon geben kann. Nichts ist peinlicher, als die Welle zu machen und den Platzanweiser zu holen, damit dieser die mittlerweile etwas kiebig gewordenen Besitzer der erste Reihe-Plätze direkt vor der Bühne von den vermeintlich zu Unrecht besetzten Sitzen vertreibt, nur um dann festzustellen, dass man selbst zwar Karten für die erste Reihe hat, diese sich aber im zweiten Rang befindet! Verwirrung bezüglich der Plätze schafft auch oft die Tatsache, dass es in den meisten Theatern zweimal die Plätze 1,2,3, usw. gibt – nämlich jeweils immer rechts und links von der Mitte aus gezählt.



Während der Vorstellung


	Entspannt euch, aber fühlt euch keinesfalls wie zuhause! Die Füße auf den – wenn vielleicht auch freien – Platz vor sich zu legen ist deshalb keine Option!

	Sorgt dafür, dass eure Grundbedürfnisse (Essen, Trinken, Kommunikation, Toilette) vor Beginn der Vorstellung befriedigt werden. Im Besonderen heißt das:
– Essen jeglicher Art, so auch Popcorn, Gummibärchen oder Schokolade, ist im Theater ein Not Go – es sei denn, ihr befindet euch in London. In diesem Fall braucht ihr euch nicht zurücknehmen, im Gegenteil. Als nette Geste könntet ihr dann aber trotzdem euren Müll wieder mitnehmen bzw. in den Mülleimer schmeißen, und diesen nicht, wie ein Großteil der englischen Besucher, einfach auf dem Boden entsorgen.

– Solltet ihr zur Bonbon-Auswickler-Fraktion gehören: Wählt dafür nicht die ruhigste und emotionalste Stelle im Stück, sondern einen Moment, in dem es ohnehin gerade laut ist. Und tut es kurz und schmerzlos und nicht über mehrere Minuten verteilt, weil es so »leiser« ist! Denn: Nein, ist es definitiv nicht!

– Wenn ihr euch mit eurer Begleitung austauschen wollen, etwa darüber, wie die letzten Wochen so waren, wie es momentan bei der Arbeit oder in der Schule läuft oder ob es gerade aktuelle Neuigkeiten im Freundes- und Bekanntenkreis gibt, dann besucht, um Gottes Willen, kein Musical, sondern setzt euch in ein Café zum Klönen. Da könnt ihr dann auch noch leckere Torte essen und keiner macht euch blöd von der Seite an, weil ihr zu laut quatscht.

– Auch halblaute und lautstarke Kommentare, die eure Meinung zum Stück oder zu den Darstellern ausdrücken sowie Erklärungen zum Handlungsverlauf an eure vielleicht ahnungslose Begleitung solltet ihr euch schenken. Für Erstes gibt es die Pause und für Zweites ein Programmheft, welches ihr am Souvenirstand erwerben könnt.

– Schaltet euer Handy sowie alle anderen elektronischen Geräte aus! Solltet ihr ein Pilot, werdender Vater oder ein Arzt auf Standby sein, dann macht zumindest vom stummen Vibrationsalarm Gebrauch und wählt vorsorglich Plätze am Rand!



	Verleiht eurer Begeisterung immer nur in den Pausen zwischen den einzelnen Szenen und Songs Ausdruck, indem ihr klatscht. Auch ein kurzes Jubeln mag dann und wann gestattet sein, aber bitte immer erst dann, wenn die Darsteller mit ihrer Gesangsdarbietung am Ende sind. Standing Ovations mitten in einem Stück, laute, ekstatische Jubelschreie à la »Ich will ein Kind von Dir«, wenn euer Lieblingsstar singt oder auf die Bühne geworfene Unterwäsche passen zwar vielleicht in ein Boyband-Konzert, nicht aber zu einer Musicalaufführung.

	Ebenso wenig sind die anderen Zuschauer gekommen, um euch singen zu hören oder eure Textkenntnis zu überprüfen. Auch wenn ihr das Stück kennt, bitte singt und sprecht keinesfalls mit. Solltet ihr diesen Drang verspüren, dann schaut ob ihr nicht eventuell eine Karaoke-Instrumental-Version der Musik auftreiben könnt und verleiht eurem Wunsch in der Privatsphäre eurer eigenen vier Wände Ausdruck.



Nach der Vorstellung


	Aus Respekt vor den Darstellern sowie aus Rücksichtnahme auf die anderen Zuschauer wartet bitte, bis der letzte Vorhang gefallen und der Schlussapplaus beendet ist, ehe ihr den Theatersaal verlasst.

	Bitte lasst nichts im Theatersaal liegen und bleibt nicht mitten in den Ausgängen stehen, um endlich eurem Mitteilungsverlangen nachzugeben. Die anderen Zuschauer werden es euch danken und in einem Café ist es doch sowieso viel netter!




Kultmusicals – Bekannt, gemocht & angesagt

Was ist »Kult«?

WIE bei Filmen gibt es auch im Bereich des Musicals Stücke, bei denen ist man sich einfach einig: Das ist Kult! Klar, es gibt viele bekannte und beliebte Musicals aber sind deshalb beispielsweise »My fair lady«, »Hair« und »Elisabeth« gleich schon Kult?

Das Wort »Kult« ist in seiner ursprünglichen Bedeutung klar religiös geprägt und bedeutet »die übertriebene Verehrung einer Person oder Sache«.18 Es hat aber in den letzten Jahrzehnten eine Bedeutungserweiterung erfahren und wird heutzutage auch in unserer Alltagssprache verwendet – leider oft sehr inflationär. Darüber, was eigentlich Kult ist, gehen die Meinungen weit auseinander. Einige meinen, kultig sei, was absolut im Trend läge; andere wiederum meinen, Kult sei das genaue Gegenteil von »Trend«; kultig sei also alles weit ab vom Mainstream.

Vielleicht finden wir ja auch einen Kompromiss? Ein Trend ist meist kurzlebig, wird abgelöst von neuen Trends und Tendenzen. Nehmen wir uns als Beispiel diese elektronischen Haustiere vor, die es vor Jahren gab. Sie hießen Tamagotchis, waren ziemlich nervtötend und man musste sie ständig virtuell füttern und anderweitig pflegen, damit sie nicht das Zeitliche segneten. Was haben diese Dinger plötzlich den Markt geflutet! Fast jedes Kind hatte eins oder musste dringend eins haben. Sie waren also für kurze Zeit ziemlich trendy. Aber heute kräht kein Hahn mehr nach den Dingern und vereinzelt kriegt man sie noch heute als Restbestände für einen Appel und ein Ei im Ramschladen nachgeschmissen. Die wurden also mitnichten zum Kult!

Was aber, wenn etwas, was mal trendy war und folglich viele Anhänger gewann, diesen Trend überlebte? Stichwort: Minirock, Röhrenjeans, Disney! Kultig? Aber sicher! Gut, wir halten fest: Kultig ist etwas, wenn es eine gewisse Zeit des »In«-Seins überstanden hat und Jahre später immer noch ungebrochen populär ist. Denke ich an Musicals, so fallen mir spontan drei ein, die definitiv kultig sind: Das sind die »Rocky Horror Show«, »Phantom der Oper« und »Tanz der Vampire«. Und genau die drei Stücke wollen wir jetzt mal exemplarisch näher beleuchten: Was genau macht sie eigentlich so kultig?

Ein Kult muss immer drei Dinge beinhalten: Ein Objekt um das es geht, eine Reihe von ritualisierten Handlungen und eine Gruppe von Leuten, die dem Kult anhängen und diese Handlungen ausführen.19

Nachdem wir das jetzt geklärt hätten, lasst uns die oben genannten Stücke einmal genauer betrachten und auf ihren Kultstatus untersuchen! Auf geht’s!

Rocky Horror Show: »Don’t dream it, be it«

Zeitung? Check. Wasserpistole? Check. Knicklicht? Check. Reis/Konfetti? Check. Klopapier? Check. Alte Spielkarten? Check. Wer sich auf diese Art und Weise auf einen Theatergang vorbereitet, leidet nicht etwa an Paranoia sondern plant einen Besuch beim wohl schrägsten und bizarrsten Musical der Welt. Ob es denn auch, wie der Werbeslogan propagiert, »bloody brilliant« ist, darüber kann gestritten werden. Aber wer will schon über Worthülsen streiten, wenn ihm zwei Stunden feinste Interaktions-Unterhaltung bevorstehen?

Doch worum geht es überhaupt? Das ist eine gute Frage, bei deren Beantwortung selbst viele Die-Hard-Fans ins Stocken geraten weil der Plot in der Tat ziemlich merkwürdig ist: Das junge, jedoch etwas spießig anmutende Pärchen Brad und Janet macht sich in einer regnerischen Novembernacht nach einer Reifenpanne auf die Suche nach einem Telefon. Irritierten Lesern der jüngeren Generation sei an dieser Stelle erklärend gesagt: Früher, also in ganz grauer Vorzeit, besaß noch nicht jeder Mensch ein Handy, so dass man unterwegs in freier Wildbahn oft auf etwas angewiesen war, was sich Münzfernsprecher (im neudeutschen Sprachgebrauch auch vereinfacht als »Telefonzelle« bezeichnet) nannte. Dabei geraten die beiden Frischverlobten unglücklicherweise in die Fänge äußerst bizarrer außerirdischer Kreaturen, angeführt von dem exzentrischen Wissenschaftler Dr. Frank-N-Furter.

Dieser hat sich in seinem Schloss ganz in Frankenstein-Manier an der Erschaffung eines Retortenwesens versucht – ziemlich erfolgreich, wenn man das blonde und gut gebaute Ergebnis namens Rocky Horror betrachtet. Primärer Zweck Rockys scheint wohl zu sein, die sexuellen Bedürfnisse seines Schöpfers zu befriedigen. Doch dieser ist gänzlich unersättlich und korrumpiert schließlich auch noch seine naiven und verklemmten Zwangsgäste. Das seltsame, unmäßige Treiben im Schloss mündet schließlich im Mord an Frank-N-Furter und der Rückkehr der übrigen Aliens zu ihrem Heimatplaneten Transsexual in der Galaxie Transsylvanien. Soweit, so unklar? Brad und Janet können zwar noch rechtzeitig fliehen, aber ihr Leben und ihre Wertvorstellungen sind durch die kurze, aber intensive Begegnung mit den Wesen vom anderen Planten wohl für immer verändert.

Klingt abgefahren? Ist es auch! Zudem ist das Stück noch gespickt von absolut genialer, rockiger und tanzbarer Musik. Als Schlagworte sollen uns hier »Sweet Transvestite«, »Time Warp« und »Hot Patootie« reichen.

Richard O’Briens Meisterwerk hat seit fast 40 Jahren absoluten Kultstatus. Seine Uraufführung feierte das Musical am 16. Juni 1973 in London. Die begeisterte – und interaktive – Publikumsrezeption machte rasch deutlich, dass O’Brien hier wohl ein großer Coup gelungen war, und tatsächlich: Zwei Jahre später flimmerte die Kinofassung des Musicals, die man »The Rocky Horror Picture Show« taufte, über die Leinwand. O’Brien selbst sang für den Film die Eröffnungsnummer »Science Fiction Double Feature«, die von Anspielungen auf Science Fiction Filme nur so wimmelt. Außerdem spielte er den Riff Raff und kein geringerer als Meat Loaf gab den Eddie. Noch heute wird Tim Curry für seine fantastische Verkörperung des Frank verehrt, die ihn weltweit berühmt machte. Auch für Susan Sarandon, die die Janet spielte, war die Filmfassung der »Rocky Horror Show« ein wichtiger Karriereschritt.

Anfangs konnte der Film zwar nicht so recht begeistern, aber er hatte sofort eine loyale Fangemeinde, die durch Mund zu Mund Propaganda stetig anwuchs. Ebenso besonders war, dass die Zuschauer sowohl des Musicals als auch des Films sehr aktiv am Geschehen auf der Bühne/Leinwand teilnahmen. So bildeten sich bestimmte interaktive Rituale heraus, die bis heute fester Bestandteil eines jeden Besuches des Musicals sind. Denn die »Rocky Horror Show« steht seit jeher unter anderem für die Chance, aus dem grauen Alltag auszubrechen und für ein paar Stunden jemand ganz Anderes zu sein.

Besonders deutlich wird das, wenn man seinen Blick über die Zuschauermenge schweifen lässt: Tagsüber wohl eher unauffällige, brav im Businessoutfit ihrer Arbeit nachgehende Mitglieder dieser Gesellschaft, erscheinen viele stilecht im Kostüm, um dem obskuren Spektakel beizuwohnen. Noch nie hat man außerhalb diverser Rotlichtbezirke so viele Netzstrümpfe, Strapse und andere äußerst gewagte Outfits gesehen. Eine Augenweide sind auch einige Herren der Schöpfung, die sich in der Kleiderfrage wohl eher am Charakter des Rocky orientieren. Und sofern der Oberkörper ähnlich gestählt ist wie der Rockys, hat da wohl niemand Einwände

Bloß nicht auffallen: So macht man beim Rocky Horror mit

Ob nun im typischen Rocky Horror-Outfit oder nicht, die meisten Zuschauer wissen souverän um den Einsatz der mitgebrachten Utensilien sowie der passenden Zwischenrufe. Klar, dass man da als Erstbesucher nur ungern auffallen möchte. Wenn ihr euch an folgenden Ritualen beteiligt, wird das jedoch nicht passieren:

Zwischenrufe machen einen großen Teil der Interaktivität aus. Hier nun eine kleine Übersicht:


	Sobald der Erzähler auf der Bühne erscheint, wird er mit lauten »Boring« bzw. »Langweilig«-Rufen begrüßt. Auch während seiner Ausführungen kann ein solcher gelegentlicher Ruf nicht schaden.

	Für unser Protagonisten-Pärchen haben wir auch ein paar liebevolle Kosenamen: So wird Brads Erscheinen auf der Bildfläche mit »Asshole« (Arschloch) und Janets als »Slut/Bitch« (Schlampe) gewürdigt.

	Jedes Erwähnen des Namens Dr. Scott wird mit »Hu« quittiert, jedes Mal wenn Eddies Name fällt, zischt das Publikum »Shhht«.

	Gegen Ende von »Sweet Transvestite« macht Frank eine lange Kunstpause zwischen den Silben des Wortes »Anticipation«. Diese Pause nutzt das Publikum, um »Say it!« zu rufen.



Außerdem wird mit Gegenständen geworfen:


	Reis/Konfetti kommt bei der Hochzeitsszene ganz zu Beginn zum Einsatz und wenn Frank und Rocky nach Eddies Tod Richtung Schlafzimmer schreiten.

	Wenn Rocky bei seiner »Geburt« aus den Bandagen gewickelt wird, wirft man Klopapierrollen.

	In der Schlussszene »I’m going home« werden bei der Textzeile »Cards for sorrow, cards for pain« Spielkarten geworfen.



Natürlich gibt es noch einige andere Rituale, wie zum Beispiel:


	Zeitung über den Kopf halten, wenn Janet das bei der Gewitterszene auch tut. Der Regen in der Gewitterszene kommt übrigens aus dem Publikum – also die Wasserpistolen griffbereit halten!

	Feuerzeug/Knicklicht stimmungsvoll schwenken bei der Textzeile »There’s a light« bei »Over at the Frankenstein Place«

	Mittanzen bei »Sweet Transvestite« – das ist ein Must-Do!



Wenn eins anhand der – übrigens nicht vollständigen – Liste oben deutlich wurde, dann das: Der Spaß- und Unterhaltungsfaktor ist absolut hoch und spätestens dann, wenn die ersten Klänge von »Sweet Transvestite« erklingen, kann man auch darüber hinwegsehen, dass die Story selbst vielleicht nicht jedermans »Cup of Tea« ist. Aber wie bereits zu Beginn angedeutet: Um die Story an sich geht es bei der RHS auch nicht wirklich. Wo wenn nicht hier kann man mal aus seiner Haut schlüpfen, zum sexy Vamp oder transsexuellen Verführer mutieren, kurz: Eine gänzlich andere Rolle einnehmen als die, die das Leben einem zugedacht hat? Sind wir denn nicht alle ein bisschen Brad und Janet – gefangen in den starren Konventionen unserer Welt? Wer weiß, wie wir uns verhielten, fänden wir uns in einem ähnlich verrückten Szenario wieder... in diesem Sinne: »Don’t dream it – be it!« Wenigstens für einen Abend. Und die Tatsache, dass man genau das während des Stückes kann, das macht die »Rocky Horror Show« zum Kult.

Das Phantom der Oper: »Er sang sobald ich schlief«

»Phantom der Oper« ist für viele auch heute noch der Inbegriff des Musicals überhaupt. Kein Wunder, denn zahlreiche Verfilmungen und Bühnenmitschnitte zeugen davon, dass Andrew Lloyd Webbers Musicalfassung, welche auf Gaston Leroux’ Roman »Das Phantom der Oper« aus dem Jahr 1909/1910 beruht, Kultstatus hat. Wissenswert ist in diesem Zusammenhang, dass es sage und schreibe vier Bühnenfassungen des Stoffes gibt, aber keine auch nur annähernd den Bekanntheitsgrad von Lloyd Webbers hat. Seit seiner Welturaufführung in London (1986) und der Premiere in New York (1988) wird es an beiden Standorten ununterbrochen gespielt. Damit ist es das am längsten am Broadway gespielte Stück, und jeder, der die Schnelllebigkeit dort kennt, weiß, was für einen unglaublichen Erfolg das bedeutet. Ungefähr vier Jahre nach seiner Uraufführung holte man »Phantom der Oper« nach Deutschland – ein Riesenereignis, für das damals sogar eigens das Theater Neue Flora in Hamburg gebaut wurde.

Die Handlung spielt sich in der Pariser Opéra Garnier ab. Als die Operndiva Carlotta ausfällt, wird Christine als Ersatz vorgeschlagen. Alle sind überrascht, dass das Chormädchen hervorragend singen kann und es wird angedeutet, dass sie durch Gesangsstunden ihres »Engel der Musik« gefördert wird. Über dessen genaue Identität weiß sie allerdings nichts. Bei der Aufführung wird sie von ihrer Jugendliebe Raoul wieder erkannt, der die alten Bande wieder neu aufleben lassen möchte. Der Annäherungsversuch weckt allerdings die Eifersucht des Phantoms, der Christines »Engel der Musik« ist und sich in das Mädchen und deren Stimme verliebt hat. Er entführt sie durch das Labyrinth in den Kellergewölben der Oper bis in sein Versteck, wo er ihr seine Gefühle offenbart. Ihrer Neugierde nachgehend reißt sie ihm die Maske vom Gesicht und erfährt so den Grund, warum der Mann isoliert lebt und von der Menschheit geächtet wird. Neben Furcht regt sich nun auch Mitleid in ihr.

Die Machenschaften des Phantoms, der eigentlich der wahre Herrscher über das Geschehen in der Oper ist, verschaffen Christine die Hauptrolle in einer weiteren Oper, doch die Direktoren widersetzen sich den Wünschen des Phantoms. Als die Operndiva Carlotta an Christines Stelle in der Hauptrolle auftritt und Raoul und Christine sich weiter gegenseitig annähern, macht das Phantom seine Drohungen wahr und ein Unglück passiert: Der Kronleuchter stürzt hinab auf die Bühne. Nach Monaten der Ruhe taucht das Phantom schließlich auf dem Maskenball zu Neujahr auf und überreicht den Direktoren eine selbst komponierte Oper. Es kommt nicht überraschend, dass Christine auch darin die Hauptrolle spielen soll. Gemeinsam hecken die Involvierten einen Plan aus, um das Phantom bei der Uraufführung dieses Werks dingfest zu machen. Wie man einkalkuliert hat, taucht es tatsächlich auf und entführt Christine im Moment höchster Gefahr. Raoul setzt ihnen nach und wird vom Phantom gefangen genommen.

Der Mann mit der Maske stellt Christine in den Kellergewölben ein Ultimatum: Bei ihm zu bleiben und Raouls Leben zu retten oder freizukommen und Raouls Tod in Kauf zu nehmen. Christine, die nun ganz klar erkennt, welche Verzweiflung den Mann hinter der Maske antreibt, umarmt und küsst ihn aus einem mitleidigen Impuls heraus und um ihm zu beweisen, dass sie sein entstelltes Gesicht nicht mehr abschreckt. Vollkommen von seinen Gefühlen überwältigt, lässt das Phantom Raoul und Christine gehen und schafft es zudem noch, rechtzeitig vor dem Eintreffen seiner Verfolger zu verschwinden.

Obwohl Gaston Leroux’ Buch ein typischer Gruselroman war, konzentrierte man sich für die Musicalfassung auf den zwischenmenschlichen, tragisch-romantischen Aspekt der von vorneherein zum Scheitern verurteilten Beziehung zwischen dem von Geburt an grausam entstellten Phantom und dem jungen Chormädchen Christine. So wird es dem Zuschauer möglich, sich streckenweise in die Situation des Phantoms hineinzuversetzen, Mitleid zu empfinden, ja sich vielleicht vereinzelt sogar mit dem tragischen Charakter zu identifizieren. Auch der Zwiespalt Christines, die zwischen dem reichen, gutaussehenden und moralisch handelnden Vicomte de Chagny und dem gefürchteten, entstellten und relativ skrupellos mordenden Phantom steht, wird deutlich.

Kultig ist in jedem Fall die berühmte Phantom-Maske, die wohl so ziemlich jeder sofort mit dem Stück verbindet. Ebenso kultig ist die Lloyd Webber-Musik, insbesondere das Titellied »Phantom der Oper« sowie das herausfordernde Phantom-Solo »Musik der Nacht. « Doch das Stück wäre nur halb so kultig, gäbe es da nicht die Fans, pardon, Phans. So nennen sich Anhänger des »Phantom« nämlich selbst. Neben den faszinierenden Charakteren lieben sie vor allem die Musik sowie die opulenten, bombastischen Bühnenbilder. Unbedingt erwähnt werden müssen in diesem Zusammenhang die prachtvolle »Maskenballszene« mit dem gesamten Ensemble auf der großen Treppe und die Bootsfahrt über den See in den Katakomben der Oper während des Titelsongs.

Kultverdächtig: Die Rezeption des Phantom-Stoffes

Ebenfalls vom Kultstatus zeugen die unzähligen Verfilmungen und Romane, zu denen der Phantom-Stoff zahlreiche kreative Köpfe und Kunstschaffende angeregt hat. Ein Roman, nämlich Frederick Forsyths »Das Phantom von Manhattan« schaffte es sogar, als Grundlage für eine Fortsetzung des Musicals auserkoren zu werden: »Love never dies« feierte im März 2010 seine Welturaufführung in London und sorgte sofort für große Kontroversen, hauptsächlich unter Kritikern und Die-Hard-Fans des Original »Phantom«-Musicals. Letztere sahen in der Fortsetzung einen großen Affront, aber sie glaubten wohl auch, dass diese eventuell den Zauber, der bis heute noch vom Original-Musical ausgeht, zerstören könnte. In einem Punkt hatten sie wohl auf jeden Fall Recht: Will man an einen so großen Erfolg wie »Phantom der Oper« ähnlich erfolgreich anknüpfen, so ist dieses Projekt fast zwangsläufig zum Scheitern verurteilt. So war es dann bedauerlicherweise auch bei »Love never dies«: Zwar brachte man es noch in Australien auf die Bühne, aber auch einige Überarbeitungen konnten dem Stück in London nicht mehr helfen. Die Produktion schloss im August 2011, der Gang an den Broadway fiel ins Wasser. Trotzdem ist zumindest die australische Inszenierung des Stückes für immer auf Zelluloid gebannt: Die DVD erschien im ersten Quartal von 2012.

Doch kommen wir zurück zum Original. Unbedingt lesenswert für jeden Phan und alle, die es werden wollen, ist Susan Kays »Das Phantom«. Mit diesem biographischen Roman, der mit einigen fiktionalen Elementen versetzt ist, gelingt es ihr, dem Mann hinter der Maske ein Gesicht und einen Namen zu geben: Wir erfahren Eriks gesamte Lebensgeschichte, sind auf seinen zahlreichen Reisen und Abenteuern dabei und sehen schließlich auch die Geschehnisse in der Opéra Garnier aus einer anderen Perspektive. Das Buch ist äußerst lebendig geschrieben und hat einen hohen Suchtfaktor, daher ist Vorsicht geboten: Wer erst abends mit dem Lesen anfängt, hat höchstwahrscheinlich viele Stunden Lesegenuss vor sich, damit verbunden aber auch eine schlaflose Nacht. Schlafentzug war nie schöner!

Tanz der Vampire: »Doch der Hunger hört nie auf«

Man nehme einen ebenso zerrissenen wie düsteren, zugleich aber überaus attraktiven Vampirgrafen und dessen gelangweilten, zum gleichen Geschlecht hingezogenen Sohn, ein junges, naiv-verträumtes Mädchen, einen vertrottelten Vampirjäger und dessen unschuldigen Assistenten, streue eine tragische Liebesgeschichte ein, würze das Ganze kräftig mit satirischem Humor und runde es mit einer Prise dunkler Erotik ab, um es zum Schluss noch mit mitreißend-rockiger Musik zu unterlegen, und schon hat man das Erfolgsrezept, aus dem »Tanz der Vampire« gemacht ist.

Basierend auf Roman Polanskis Horrorkomödie »The fearless Vampire Killers« aus dem Jahr 1967 ist die Musicalfassung aus der Feder von Michael Kunze (Buch) und Jim Steinman (Musik) seit ihrer Welturaufführung 1997 im Wiener Raimund Theater ein Dauerbrenner und wird seitdem fast durchgängig an verschiedenen Standorten in Deutschland aufgeführt. Schon alleine daran lässt sich der Kultstatus der Kunze-/Steinman-Kooperation ablesen. Roman Polanski führte übrigens auch bei der Musicalversion Regie.

Aber auch im europäischen Ausland (Antwerpen /Belgien, Budapest / Ungarn, Seinäjoki /Finnland, St. Petersburg / Russland, Tallin / Estland, Warschau / Polen) sowie in Tokio / Japan wurde es erfolgreich auf die Bühne gebracht. Einen kolossalen Flop erlebte »Tanz der Vampire« allerdings in den USA, was allerdings weitestgehend der Tatsache geschuldet sein dürfte, dass das Kreativteam damals meinte, das Stück an den amerikanischen Humor anpassen zu müssen. Dadurch mutierte es zu einer Witznummer, zur kruden Parodie einer Parodie. Nach sage und schreibe 117 Vorstellungen, von denen 61 als so genannte Preview galten, wurde die Neufassung eingestellt. Grundlegender Fehler war wohl, an einer gut funktionierende Story herumzubasteln.

Für alle, die die Handlung nicht kennen, gibt es hier einen kurzen Abriss: Der Vampirforscher Professor Abronsius und sein Assistent Alfred reisen nach Transsylvanien, um die Existenz von Vampiren zu beweisen. Gleich an ihrer ersten Station, dem Wirtshaus der Familie Chagal, finden sie neben zahlreichen abergläubischen Dorfbewohnern tatsächlich den ersten Hinweis auf die unheiligen Blutsauger: Knoblauch. Hier trifft Alfred zum ersten Mal auf die hübsche Wirtstochter Sarah, die ihm gleich den Kopf verdreht. Doch leider ist er nicht der Einzige, der ein lebhaftes Interesse an Sarah zeigt. Sie hat ebenfalls die Aufmerksamkeit des im nahen Schlosse lebenden Vampirfürsten Graf von Krolock auf sich gezogen, der sie zu seinem alljährlich stattfindenden Mitternachtsball einlädt. Nur allzu bereitwillig folgt die abenteuerlustige und freiheitsliebende Sarah ihm dorthin, scheinbar blind für die Gefahren. Neben ihrem Vater, der jedoch auf dem Weg zum Schloss rasch Vampiren zum Opfer fällt, eilen ihr auch der Professor und sein Assistent nach, um sie aus den Klauen des Grafen zu befreien. Im Schloss selbst erleben sie zahlreiche Abenteuer und Alfred trifft dort auf Herbert, den schwulen Sohn von Krolocks, der ihn mit seinen amourösen Absichten hartnäckig verfolgt.

Herzstück des Stückes ist wohl das berühmte Liebesduett »Totale Finsternis«, in dem Sarah dem Grafen ihre Sehnsüchte gesteht und er sie mit dunklen Versprechungen noch weiter in seinen Bann zieht. Dramaturgischer Höhepunkt ist schließlich der Mitternachtsball, in dessen Verlauf der Graf Sarah beißt. Wenig später gelingt den drei Menschen durch eine List die Flucht, doch als sich Abronsius und Alfred schon gerettet glauben, verwandelt sich Sarah von ihnen unbemerkt in einen Vampir und verwandelt auch Alfred, während Abronsius immer noch im Glauben ist, den Vampiren entkommen zu sein und damit endgültig den Beweis für deren Existenz zu haben.

Der Kult um »Tanz der Vampire« lässt sich durch mehrere Faktoren begründen: Anders als bei der »Rocky Horror Show« gab es erst den Film – und zwar geschlagene 30 Jahre vor der Welturaufführung! Roman Polanskis »Tanz der Vampire« war einer Menge Leute also damals schon ein Begriff und bereits in den Kultstatus erhoben, lange bevor es überhaupt Pläne für eine Bühnenfassung gab. Es ist dem Kreativteam unglaublich gut gelungen, die Szenen und die Atmosphäre des Films auf die Bühne zu transportieren und auch Erfolgskomponist Jim Steinman hat bei der Musik ganze Arbeit geleistet. Dabei ist es spannend zu sehen, dass quasi alle Songs und Melodien bereits existierten; ja teilweise schon Nummer 1-Hits weltweit waren, bevor sie für das Musical »verwurstet« wurden. Das machte der musikalische Leiter des Palladium Theaters, Klaus Wilhelm, in der überaus interessanten Verstanstaltung »Making of a Musical« deutlich, die 2011 mehrfach stattfand.

Denken wir nur einmal an das oben bereits angesprochene »Totale Finsternis«, welches den zweiten Akt eröffnet. Der sofortig einsetzende »Aber das kenne ich doch!«-Moment ist Bonnie Tyler geschuldet, die den Titel (im Original »Total Eclipse of the Heart«) 1983 einem Millionenpublikum bekannt machte. Meat Loafs Hit »Objects in the rear view mirror (may appear closer than they are)« wurde zum bekannten Grafensolo »Die Unstillbare Gier« umfunktioniert. In dem Zusammenhang ist es witzig zu erfahren, dass Meat Loaf seinerseits »Carpe Noctem« als Vorlage für seinen Song »Seize the Night« nahm, den er 2006 auf seinem Album »Bat out of Hell III: The Monster is loose« veröffentlichte. Auch der Song »Original Sin«, der aus dem Konzeptalbum des gleichen Namens von »Pandora’s Box« stammt, spielt eine große musikalische Rolle für »Tanz der Vampire«, basieren mit »Gott ist tot«, »Einladung zum Ball« und »Ballsaal« doch gleich drei wesentliche Nummern des Stückes auf ihm. Es würde jedoch zu weit gehen, hier alle musikalischen Quellen aufzuzählen. Wesentlich ist nur die Erkenntnis, dass der Bekanntheitsgrad und der Wiedererkennungswert jener bereits veröffentlichten Melodien wahrscheinlich einen großen Teil zum Kultstatus des Musicals beitragen.

»Tanz der Vampire« ist aber auch Kult, weil kein anderes Musical eine solch große Schar wirklich treuer Anhänger für sich beanspruchen kann. Wer hierfür Beweise braucht, möge sich doch einfach mal die schwindelerregende Höhe der »Gefällt mir«-Klicks bei facebook anschauen. Die Fans würden fast alles für ihr Musical tun, so auch lange, stressige Anreisen sowie Schlafentzug in Kauf nehmen und ein Vermögen für Karten hinblättern. Denn auch das ist eine Sache, die die »Tanz der Vampire«-Fans besonders macht: Sie schauen sich das Stück immer und immer wieder an, um gleich danach noch mal in die Show zu gehen. Showbesuche im hohen zweistelligen und auch im dreistelligen Bereich sind bei TdV, so die Abkürzung, absolut keine Ausnahme, sondern eher die Regel. Verrückt, aber wahr!

Die tanzenden Vampire scheinen besonders viel Identifikationspotential zu bieten und Fantasien zu wecken. Keine Fanschar ist zudem so divers, nicht nur von der Altersstruktur her betrachtet: Klar ist, dass ein düsteres Grundthema auch seltsame Typen anlockt sowie Sehnsüchte heraufbeschwört: So las man vor ein paar Jahren von einer Frau mittleren Alters, die nicht nur ihr komplettes Wohnzimmer im Vampir-Design verschönerte, sondern auch ihr Schlafzimmer in eine Gruft verwandeln ließ – inklusive Sarg, versteht sich. Gemäß dem Motto: »Betten werden stark überbewertet.« Aber auch Mystiker haben ihren Spaß bei »Tanz der Vampire«; die melancholisch veranlagten Fans haben mehr als einmal die Gelegenheit, tief aufzuseufzen und die hoffnungslosen Romantiker unter den Fans kommen natürlich auch voll und ganz auf ihre Kosten. Ganz wie bei der »Rocky Horror Show« sieht man bei so gut wie jeder Show Fans, die sich als ihr Lieblingscharakter verkleidet haben – teilweise sehr aufwändig (sowohl zeitlich als auch finanziell) und mit viel Liebe zum Detail. Und wenn schon keine Kostümierung erfolgt, so hat doch ein erstaunlicher hoher Anteil der Besucher den ungeschriebenen Dresscode rot/schwarz beherzigt.

Die Grafendiskussion: Mein Graf ist besser als wie deiner

Alle Fans eint die für Außenstehende schwer nachvollziehbare, totale Faszination für »Tanz der Vampire«. Aber es gibt ein Thema, das spaltet die wenigstens in dieser Hinsicht homogene Fangruppe in unerbittliche, heterogene Lager. Gemeint ist die Grafendiskussion. Ja, das Wort gibt es tatsächlich und es ist fest im Wortschatz eines TdV-Hardcorefans verankert. Die Grafendiskussion gibt es schon fast so lange, wie es das Musical gibt. Ich sage fast, weil es sie anfänglich noch nicht gegeben hat, jedenfalls nicht in der heutigen Form. Es waren sich nämlich alle einig: Steve Barton, die Urbesetzung des Grafen – also derjenige, der die Rolle des von Krolock maßgeblich prägte – das ist der einzig Wahre! Nur er kann die Tiefe dieses Charakters verstehen, ihn glaubhaft mit Leben füllen. Steve rules! Sein tragischer, früher Tod 2001 stellte die ihm folgenden Grafen vor das Problem, dass sie alle an ihm gemessen und mit ihm verglichen wurden.

Der deutsche Urgraf Kevin Tarte (Premierenbesetzung Stuttgart 2000) hatte wohl wie kein Anderer damit zu kämpfen, und doch schaffte er es, aus dem Schatten seines berühmten Vorgängers hervorzutreten und seine eigene, schlüssige Interpretation des komplexen Charakters zu schaffen. Roman Polanski bezeichnete ihn sogar als seinen »idealen Graf von Krolock« – ein größeres Kompliment kann es in diesem Zusammenhang gar nicht geben. Nach Barton und Tarte gab es eine ganze Reihe hochkarätiger und talentierter Darsteller, die alle auf ihre Weise den Krolock spielten und sangen. Jeder von ihnen hatte dabei eine Fanschar, die diesen Darsteller als den »einzig Wahren« oder »den Besten« feierte, dabei aber gleichzeitig dazu neigte, andere Grafendarsteller abzuqualifizieren.

Nun kann man argumentieren, dass es für einen Darsteller immer schwierig ist, in die Fußstapfen desjenigen zu treten, der eine Rolle kreiert hat und dass ein Musicalfan immer eigene Vorstellungen davon haben wird, wie eine Rolle idealerweise zu spielen sei. Betrachtet man sich die immer wieder auftauchenden Cast-Diskussionen zum Thema »Elisabeth«, so ist auch hier festzustellen, dass Uwe Kröger, der die Urbesetzung des »Tod« in der Wiener Weltpremiere war, auch heute noch, zwanzig Jahre später, von vielen als Idealbesetzung für die Rolle gesehen wird und alle anderen Darsteller an ihm gemessen werden.

Aber die Verbissenheit und Sturheit, mit der die Grafendiskussion bei TdV immer und immer wieder geführt wird, ist in ihrer Intensität einmalig, was sicherlich auch den einzigartigen Interaktionsmöglichkeiten des Mediums Internet zuzuschreiben ist. Ebenso sind die zur Beurteilung angelegten Kriterien (»Wie lang hält der Darsteller das Wort ›befreien‹ in der Szene ›Vor dem Schloss‹?«; »Wurde der ›Tanzsaal‹ gerockt?« »Darsteller XY ist zu groß/klein/dick/dünn/alt/ jung für Krolock«) belustigend, frustrierend und beängstigend zugleich. »Kindergarten«, urteilen reifere Fans manchmal und plädieren vernünftigerweise fürs »Leben und leben lassen«. Auch der Hinweis, dass TdV doch kein ein Mann Stück sei, sondern noch aus vielen anderen Charakteren bestehe, fällt oft auf taube Ohren.

Sicherlich sind die für viele Beobachter in keinem Verhältnis zum Thema stehenden investierten Emotionen auch ein Zeichen dafür, dass TdV einen großen Platz im Leben seiner Anhänger einnimmt. Erstmalig haben wir hier das Phänomen, dass es nicht nur um das Stück an sich einen Kult gibt, sondern auch um den Krolock-Darsteller selbst. Geradezu religiös wird die zurzeit spielende Erstbesetzung – egal, wer es sein mag – zelebriert und alle kritischen Stimmen werden empört zum Schweigen gebracht. Für den jeweiligen Darsteller ist dieser Kult nicht immer positiv, wenn plötzlich nicht mehr der verkörperte Charakter im Fokus des Interesses steht, sondern die Privatperson dahinter. Andererseits bietet ihm dieser Kult auch die Chance, sich in der Branche zu etablieren oder den Wert des eigenen Namens zu steigern.

Der TdV-Fancheck: Mit dem Blutsauger-Virus infiziert?

Man kennt das ja: Gestern war alles noch normal, doch heute, da ist plötzlich ein Verlangen da, was euch ganz unerklärlich ist. Obwohl ihr erst vor ein paar Stunden »Tanz der Vampire« gesehen habt, wollt ihr sofort noch einmal rein. Und da sind auch noch weitere, seltsame Dinge, die in euch die Frage aufsteigen lassen: »Bin ich etwa schon infiziert?«

Im Folgenden findet ihr einen kleinen Kriterienkatalog. Solltet ihr auch nur bei der Hälfte der aufgeführten Aspekte bestätigend nicken, dann solltet ihr dringend die Praxis von Prof. Dr. v. K. aufsuchen – momentan befindet sich diese in Berlin. Aber Vorsicht, wenn er zum Aderlass bittet. Außerdem könnt ihr im Anschluss eine kleine Episode des ganz normalen TdV-Wahnsinns aus meinen Blog lesen. Seid ihr bereit? Dann mal los!


	Du hübschst dich jedes Mal vorm Baden ordentlich auf, immerhin könnte es doch sein, dass Graf von Krolock (natürlich in deiner jeweiligen Wunschausführung) auftaucht und dich zum Ball einlädt.

	Der Gedanke an Graf von Krolock bringt dich dazu, freiwillig auf Knoblauch und Kruzifixe zu verzichten sowie alle Rollkragenpullover aus deinem Schrank zu verbannen.

	Der bloße Anblick von roten Stiefeln löst in dir den Drang aus, diese sofort zu kaufen – wenn du bloß wüsstest, wo dieses verdammte Schloss genau liegt!

	Zum Thema »Grafendarsteller« schmetterst du in bester Highlander-Manier: »Es kann nur einen geben!«

	Wenn nach der Show bereits vor der Show ist. Denn »die einzige Macht, die uns regiert ist die [...] unstillbare Gier!« – nach Mehr.

	Wenn Blut dir keinen Schauer über den Rücken jagt, sondern eher Entzücken und du so anstatt »Hilfe! Zur Hilfe!« zu schreien nur deinen Kopf in den Nacken legst und verlangend »Ja, beiß mich« seufzt.

	Fledermäuse findest du plötzlich absolut süß. Du denkst sogar daran, dir eine als Haustier zu halten und fändest dann den Namen »Herbert« für sie ganz niedlich.

	Auch wenn sämtliche Besetzungen ausfielen: Du könntest spontan für jede Rolle einspringen, denn schließlich kannst du den gesamten Text auswendig – selbst dann, wenn dich jemand um halb drei Uhr morgens aus dem Schlaf schreckt. Wenn bloß der Gesang nicht wäre!

	Auf schlechte Leistungen im Job oder in der Schule angesprochen antwortest du nur verständnislos: »Ich bin ein Nachtvogel – tagsüber nicht zu gebrauchen!«



@@@ Bye, bye, Vampire: Dernière Oberhausen (Januar 2010) @@@

Ja, ich gestehe: Ich selbst bin hoffnungsloser TdV-Fanatiker. Kaum ein anderes Musical hat mich so berührt wie dieses – es scheint alle richtigen Knöpfe bei mir zu drücken. Nur so ist es zu erklären, dass ich immer wieder die verrücktesten Dinge für dieses Stück tue. Beispiel gefällig? Okay, springen wir zeitlich etwas zurück zum Anfang des Jahres 2010. Damals spielte »Tanz der Vampire« in Oberhausen, 45 Autominuten von mir entfernt

Als dann die Dernière herannahte, entschied ich mich, dass es bestimmt eine tolle Erfahrung wäre, alle Shows der letzten Spielwoche in Oberhausen zu besuchen. Im August letzten Jahres schien das auch noch ein guter Plan zu sein. Von Dienstag bis Sonntag sah ich mir also alle acht Vorstellungen an, und zwar aus Reihe 1 Mitte. Verrückt? Bestimmt. Unvernünftig? Mit Sicherheit. Finanzieller Selbstmord? Oh ja. Aber man gönnt sich ja sonst nichts und außerdem musste man ja die Gunst der Stunde nutzen, solange man die Blutsauger noch in der Nähe hatte. Wenn man schon wahnsinnig ist, muss man diesen Wahnsinn nur gut rationalisieren können.

Also folgte die letzte Woche der Oberhausener Spielzeit einer strengen und immer gleich bleibenden Routine: Erst arbeiten, dann kurz nach Hause und was essen sowie umziehen, dann ab ins Theater, wo mich fünf Mal Graf Jan(Ammann) und drei Mal Graf Kevin (Tarte) zum Tanz einluden. Mit von der Partie waren dabei meine von mir mit akuter Musicalitis infizierte Freundin sowie der meist komplett ausverkaufte Publikumssaal. Hatten wir anfangs geglaubt, wir wären die einzigen Anhänger, die verrückt genug waren, sich eine solche Überdosis zu geben, so wurden wir bald eines Besseren belehrt: Tatsächlich gab es eine nicht unerhebliche Anzahl von Leuten, die die unstillbare Gier mindestens ebenso fest gepackt hatte wie uns. Schon beruhigend zu wissen, dass es noch Andere gab und man im Fall der Fälle nicht vollkommen allein eine Gummizelle bewohnen müsste.

Rückblickend auf diese Woche, die ihren krönenden Abschluss im Dernièren-Sonntag fand, lässt sich sagen, dass ich eine ganze Menge einzigartiger Erfahrungen gemacht und jede Menge interessanter Leute getroffen habe. Da war etwa der Mann in Reihe 1, der dem Dirigenten vor Beginn des Stückes eine kleine gelbe Quietscheente vor die Nase hielt und ihm gleichzeitig fachmännisch noch ein paar wohlgemeinte Ratschläge gab, wie das Orchester am Effizientesten zu leiten sei. Außerdem trafen wir eine Frau mittleren Alters, die eine große Plüschmaus mit sich führte und diese während des Stückes zum Takt der Musik auf ihrem Schoß tanzen ließ.

Sehr irritierend war ebenfalls die junge Frau, die ihren Blick während des gesamten Stücks stur auf eine Stelle gerichtet hielt, unabhängig davon, ob dort gerade etwas passierte oder nicht. Es war schon etwas surreal – und nicht zu vergessen, gruselig – zu beobachten, wie sie nur zum Leben erwachte, wenn Graf Jan die Bühne betrat. Jedenfalls hatten wir während dieser Momente die Gewissheit, dass sie sich nicht etwa, wie zwischenzeitlich schon befürchtet, in einem Wachkoma befand. Erwähnenswert ist auch die blondierte, dauergewellte Frau um die 50 in Reihe 1 rechts, die bei der Dernière während der Gier eine lange, silbrige Kralle auf ihren Zeigefinger setzte und damit während des Songs ominöse Bewegungen ausführte. Da wurde es fast spannender, ihr zuzusehen als dem Geschehen auf der Bühne zu folgen. Selbstverständlich wurde während der finalen Takte des Grafensolos das Theater geflutet und die Tränen stilgerecht mit einem Spitzentaschentuch getrocknet. Nach der Gier begannen dann die hektischen Vorbereitungen auf den Schlussapplaus: Nach und nach zog sie Geschenke für die Darsteller aus der mitgebrachten Tasche und reihte sie liebevoll auf der Balustrade vor sich auf: Ob Pralinen oder Gummibärchen – alles war vertreten. Dass es dabei streng untersagt war, solche Dinge zu werfen war ihr herzlich egal.

Ein Nervenjob für die Theatermitarbeiter. »Sie glauben nicht, wie froh wir sind, wenn heute die letzte Vorstellung gelaufen ist«, erzählte mir eine Mitarbeiterin erschöpft, die gerade Dienst im Saal schob, als ein paar Freunde und ich in der Pause der Mittagsvorstellung den Rosenregen am Ende der Matinée vorbereiteten. Die Erlaubnis der Theaterleitung für den geplanten rot-weißen Rosenregen zu erhalten war überhaupt kein Problem – nur schade, dass im Theater offensichtlich niemand hierzu Informationen hatte. »Es dürfen überhaupt keine Rosen geschmissen werden, weder Mittags noch Abends«, informierte uns ein Mitarbeiter, um dann, ein paar aufreibende Minuten später, von jener bereits oben erwähnten Kollegin eines besseren belehrt zu werden. »Rosen sind okay – aber bitte keine Gummibärchen oder Schlüpfer«, führte sie aus, was zu geschockten Mienen aller Umstehenden führte. »Das war ein Scherz, oder?«, fragte Jemand ungläubig. »Wer käme denn bitte auf die Idee, Unterwäsche auf die Bühne zu werfen?« Den leidenden Blick der Theatermitarbeiterin richtig interpretierend, hatte es da in der Vergangenheit wohl doch ein paar fehlgeleitete Individuen gegeben. »Wenn Sie wüssten, was hier so alles in den letzten Tagen abgegangen ist – es war unglaublich anstrengend«, führte die nette Dame noch weiter aus und seufzte tief. »Tanz der Vampire eben. Da gibt es nichts, was es nicht gibt!« Und damit hat sie wohl eindeutig recht!

@@@


Berühmte Musicalcharaktere & ihre Faszination

Die magische Anziehungskraft bestimmter Figuren

ES gibt verschiedene Musicals, die haben definitiv einen höheren Suchtfaktor als andere, lösen viel stärker den Drang in uns aus, sofort zum Wiederholungstäter zu werden. Auf der Suche nach einer Erklärung machte ich schließlich die folgende Entdeckung: Neben mitreißender Musik mit Ohrwurm-Faktor brauche ich definitiv einen Charakter, mit dem ich mich sehr gut identifizieren kann oder eben einen Charakter, den ich auf die ein- oder andere Art zutiefst anziehend finde. Anziehend steht hier eher im Sinne von »faszinierend«. Doch wann ist ein Charakter anziehend?

Anziehend – das sind vor allem Charaktere mit Ecken und Kanten. Spontan denke ich an das Biest, das Phantom, Graf von Krolock, Jean Valjean und den Tod. Weibliche Charaktere zu finden, die diese Kriterien erfüllen, das fällt mir schon schwieriger. Dafür mache ich im Wesentlichen zwei Faktoren aus: Erstens bin ich als heterosexuelle Frau eher darauf konditioniert, auf die Männer der Schöpfung zu achten. Zweitens fallen mit gar nicht so viele Musicals ein, in denen eine Frau im Mittelpunkt der Handlung steht und nicht nur schmückendes Beiwerk ist. Elisabeth vielleicht und Elphaba aus »Wicked«. Vielleicht auch noch Mrs. Danvers aus »Rebecca«? Wobei, von »anziehend« kann man da schon nicht mehr sprechen, unsympathisch wie sie rüberkommt. Womit wir dann bei einem weiteren wesentlichen Faktor wären, der mit dafür verantwortlich ist, ob uns ein Charakter anzieht oder nicht: Die Sympathie spielt eine ganz entscheidende Rolle. Ein Charakter, der uns zutiefst gegen den Strich geht und den wir als abstoßend empfinden, wird niemals das Potential haben, uns zu fesseln, ebenso wie wir einen glattgebügelten, perfekten Charakter nicht faszinierend, sondern langweilig fänden.

Lasst uns also doch einmal einen genaueren Blick auf jene Charaktere werfen, die eine besondere Anziehungskraft auf uns ausüben. Und wie es der Zufall so will, so sind es allesamt Charaktere, die in eine mehr oder minder tragische Liebesgeschichte involviert sind. Obwohl: »Schöne und das Biest« hat ja ein Happy End (ist aber auch Disney!), und »Wicked« in einem gewissen Sinne auch...

Das Biest: Hochmut kommt vor dem Fall

Die »geküsster Frosch wird zu Prinz«-Geschichte mal anders herum. Hochmut und Eitelkeit führen dazu, dass der verwöhnte Prinz aus Disney’s »Die Schöne und das Biest« von einer Zauberin verflucht wird und fortan in der Gestalt eines Biests weiterleben muss – eines ziemlich behaarten Biests mit Pranken und Tatzen. Nichts erinnert in dieser Gestalt mehr an den vormalig attraktiven Edelmann, vielmehr ähnelt die Erscheinung des Prinzen Bildern, die man allgemein von Werwölfen im Kopf hat.

Das Biest ist grantig und miesepetrig, hat keine Manieren und ist nun wahrlich kein Galan gegenüber der Frauenwelt. So überrascht es nicht, dass Belle zu Beginn so gar nicht von ihm angetan ist. Aber da ist eben noch etwas Anderes, nämlich diese Melancholie und die Aura der Verletzlichkeit, die das Biest umgibt und die letzten Endes dafür sorgt, dass Belle genauer hinschaut. Das tut auch der Zuschauer und erkennt wie Belle: Im Grunde seines Herzens ist das Biest liebenswert, und seine Lektion gelernt hat es auch. Da ist die gemeinsame Freude über das Happy End und den zurückverwandelten Prinzen doch gleich umso schöner. And they lived happily ever after...

Die grüne Hexe Elphaba: Mehr als nur Schein

Spätestens ab der Frage »Ist man von Natur aus Böse oder bekommt man die Bösigkeit eingeflößt?« weiß man, dass es in »Wicked« tiefgründig zugehen wird und nichts so ist, wie es oberflächlich zunächst scheint. Elphabas Geschichte ist zutiefst tragisch, denn sie unterscheidet sich in einem wesentlichen Merkmal von den anderen Hexen: Sie ist grün und damit von Geburt an zum Außenseitertum gebrandmarkt. Dass ihr eigener Vater sie ignoriert so gut er kann und die eigene Schwester sie wie eine Dienstmagd behandelt, macht die Sache nicht unbedingt leichter. Trotz aller Steine, die man ihr in den Weg legt, geht Elphaba unbeirrt ihren Weg und steht selbst dann noch für ihre Überzeugungen ein, als sie vor aller Welt für »böse« erklärt wird.

Diese Standhaftigkeit und moralische Integrität in einer Welt, die alles andere als moralisch und fair ist, machen sie zu etwas Besonderem. Das sieht schließlich auch Fiyero, ursprünglich eigentlich der Freund der »guten Hexe« Glinda, und erkennt, dass man oft hinter die Fassade schauen muss, um wahre Schönheit zu erkennen. Und als die beiden Liebenden schließlich doch noch ihr Happy End bekommen, fühlt man sich als Zuschauer zutiefst befriedigt darüber, dass zum Schluss das vermeintlich »Böse« gewonnen hat. Und die Moral von der Geschicht’?! ›Gut‹ und ›Böse‹ gibt es nicht!

Graf von Krolock: Nur sein Gift macht dich gesund

Er betritt den Raum und dieser ist sofort von seiner dunklen, mächtigen Aura erfüllt. Zwar trägt er einen Umhang und seine messerscharfen Fingernägel gleichen Raubtierkrallen, doch er käme zweifelsohne auch ohne solches Brimborium aus. Er ist ein Charakter, mit dem man von Anfang an Mitleid hat, ganz egal wie bedrohlich und bitterböse er auch wirken mag. Doch die Perspektiv- und Hoffnungslosigkeit seiner untoten Existenz lassen eben nicht kalt, weshalb in uns Frauen etwas erwacht, was man wohl als »Helfersyndrom« bezeichnen mag: Insgeheim stellt sich wohl jedes weibliche Wesen im Zuschauerraum (und wahrscheinlich auch der ein oder andere Mann!) vor, wie er von Krolock aus dessen Melancholie erlösen könnte. Und dabei denken wohl alle weniger an die »Pflock durchs Herz«-Methode, die Professor Abronsius seinem Assistenten Alfred anpreist wie Sauerbier.

Dass von Krolock neben Macht, Dunkelheit und Geheimnis auch noch eine gewaltige Prise düstere Erotik ausstrahlt, wird nirgendwo so deutlich wie bei der »Einladung zum Ball« oder auch bei der Biss-Szene im Tanzsaal, wenn mehr als nur ein paar Zuschauer verstohlen an ihrem eigenen Krägen nesteln und unbewusst den Hals freilegen: »Beiß mich«, würden sie wohl rufen, wenn sie könnten. So aber seufzen alle nur verlangend auf, wenn sich der Vampirgraf schließlich an Sarahs Hals gütlich tut. Wohl bekomm’s. Und immer dran denken: Die Ewigkeit beginnt heut’ Nacht.

Kaiserin Elisabeth: Abhängigkeit vs. Selbstbestimmung

Das Dilemma, in starren Konventionen gefangen zu sein, zugleich aber eine starke, unabhängige und nach Freiheit verlangende Persönlichkeit sein Eigen zu nennen, kennt wohl jeder von uns bis zu einem gewissen Grad. Elisabeth aber war Expertin, was dieses Dilemma anging. Der vermeintliche Traum jedes Mädchens, Prinzessin zu sein, in einem Schloss zu leben, schöne Kleider zu tragen und einen netten Mann an ihrer Seite zu haben – sie lebt ihn, und es ist ihr zutiefst zuwider. Der Traum der Mehrheit wird zu ihrem persönlichen Albtraum, aus dem sie auf unkonventionelle Weise flüchten will. Die Flucht aus dem Alltag ist das in »Elisabeth« vorherrschende Grundthema, welches sie und ihre Lieben letztendlich ins Verderben führt.

An Elisabeth fasziniert uns diese Mischung aus Stärke und Schwäche, ihr Mut, auszubrechen und in einer selbstbestimmten Welt leben zu wollen. Im gewissen Sinne war sie eine Revolutionärin ihrer Zeit und das Musical sorgt dafür, dass mehr von ihr bleibt als »Kitsch«.

Das Phantom: Kaltblütiger Killer oder mitleidswerte Kreatur?

Er ermordet ohne mit der Wimper zu zucken diejenigen, die ihn verspotten oder seinen Wünschen zuwider handeln. Und doch zeugen seine Musik und seine Stimme von einer seelischen Schönheit, die die Maske in seinem Gesicht Lügen straft. Genau diesen Widerspruch empfinden neben Christine auch die Zuschauer sehr deutlich. Man leidet mit jenem Mann, der in Gaston Leroux’ Roman und später auch in Susan Kays »Phantom« den Namen Erik trägt, weil man schon ahnt, dass der »Operngeist« nicht aus Spaß an der Freude handelt wie er handelt.

Wenn das Phantom nach der erneuten Entführung in »Das unterirdische Labyrinth« singt: »Verflucht, versteckt, der eignen Mutter Klage. Schon sie gab mir die Maske, die ich trage«, dann wird erstmals ganz transparent gemacht, was vorherige Szenen (wie etwa Raouls Frage nach Mme Girys Wissen bezüglich des »Operngeists«) nur angedeutet haben: Der entstellte Mann ist Opfer seiner Umstände und wurde von seiner Umwelt zu dem gemacht, was er ist. Natürlich entschuldigt das nicht seine Taten, aber es lässt sie verständlicher erscheinen und macht ihn menschlich. Und wenn Christine schließlich im mitreißend-emotionalem Finale der Show vor die endgültige Wahl zwischen den beiden um sie buhlenden Männern gestellt wird, dann bricht einem das Herz, wenn sie sich für ein vermutlich sorgenfreies Leben mit dem jungen, schönen Vicomte entscheidet und das Phantom als gebrochenen Mann zurücklässt. Zugegeben –man selbst hätte sich wahrscheinlich nicht anders entschieden, aber man konnte ihr Zögern bei der Wahl sehr gut nachvollziehen.

Der Tod: Androgyner Verführer mit tödlicher Intention

Er tritt in Erscheinung und alles hält den Atem an. Er sieht aber auch gut aus: Lange wallende blonde Mähne, zierliche Gestalt, die Augen mit dickem Kajal hervorgehoben und Feuer im Blick, der zugleich auch eiskalt wirken kann. Okay, okay, ich gebe zu, ich denke an die Urbesetzung des Todes, nämlich an Uwe Kröger. Uwe als Tod ist eine weitere meiner »Guilty pleasures«, aber das soll jetzt hier nicht Thema sein.

In der ursprünglichen Rollenbeschreibung als »androgyne Popfigur« bezeichnet, hat Elisabeth von Anfang an nur einen Namen für ihn: »Schwarzer Prinz«. Der Name passt wie die Faust aufs Auge. Als ewiger Widersacher und Antagonist ist er das genaue Gegenteil Kaiser Franz Josephs. Die Moral der Menschenwelt kümmert ihn nicht; ihn interessiert nur eins: Seine Elisabeth, und er ist bereit, sie nach allen Regeln der Kunst zu verführen, da er sie um jeden Preis zu sich holen will.

Seine Zielgerichtetheit und die Skrupellosigkeit, mit der er vorgeht, üben ihren seltsamen Reiz nicht nur auf die Kaiserin aus. Auch das Publikum ist fasziniert und folgt dem »Ménage à trois« zwischen Elisabeth, ihrem Mann und ihrem »Geliebten« gebannt bis zu seinem tragischen Höhepunkt. Wenn der Tod die Kaiserin schließlich bei »Der Schleier fällt« mit einem leidenschaftlichen Kuss zu sich holt, dann kann man sich des Gedankens nicht erwehren, dass Sterben vielleicht gar nicht so schlimm ist – wenn der Tod so aussieht. Todesart: Zu Tode geknutscht. Damit kann man doch wahrlich leben!

Jean Valjean: Sträfling 24601 – Nicht vergeblich war sein Schmerz

Wir befinden uns in Frankreich zur Zeit Napoleons. Allein die Not macht den aus ärmlichen Verhältnissen stammenden Jean Valjean zum Dieb –und doch wird ihm die Entwendung eines Brotes zum Verhängnis. Der Mundraub hat nämlich Konsequenzen, die Jean Valjean sein Leben lang verfolgen werden. Zunächst wird er zu neunzehn Jahren harter körperlicher Arbeit in den Steinbrüchen verurteilt, doch auch nach seiner Freilassung ergeht es ihm schlecht. Durch einen gelben Pass und die auf den Körper gebrannte Häftlingsnummer stigmatisiert, gelingt es ihm nicht sofort, ein rechtschaffendes Leben aufzubauen, aber Valjean beisst sich durch. Die Begegnung mit einem barmherzigen Bischoff bringt ihn wieder auf den rechten Weg: Valjean bestielt diesen und wird dabei erwischt, doch der Gottesmann schenkt ihm das gestohlene Silber und nimmt ihm das Versprechen ab, dieses gut zu nutzen zum Aufbau eines rechtschaffenen Lebens. Der geläuterte Valjean gehorcht aufs Wort, wird schließlich sogar zum Bürgermeister und zum Ehrenmann. Er nimmt sich einer jungen Waisen an, wird ihr ein guter Vater, der stets selbstlos für das Wohl seines Kindes eintritt. Doch die Vaterliebe geht noch weiter: Er ist sogar bereit, für sie und ihre glückliche Zukunft mit dem Mann, den sie liebt, zu sterben! Nur deshalb geht er auf die Barrikaden. Bemerkenswert außerdem: Trotz seiner schlechten Erfahrungen mit der Justiz hat er sich ein tiefes Gerechtigkeitsempfinden bewahrt.

Valjean ist also jemand, den wir für seine Selbstlosigkeit, seinen Mut, seine Tapferkeit und seine Barmherzigkeit bewundern. Wie kann jemand, dem so viel Schlechtes wiederfährt, nur so integer und zutiefst gut sein? Das ist wohl die Frage, die sich jeder stellt, der »Les Misérables« sieht. Valjean ist ein Vorbild, sein Charakter eine Ermutigung, nicht zu verzagen wenn das Schicksal einem übel mitspielt und immer danach zu streben, das Beste aus seinen Möglichkeiten zu machen.


Rund ums Musical – Events &Merchandise

Darf es auch mal was Anderes sein?

LEUTE denken oft, jemand der Musical mag, verbringt einen Großteil seiner Zeit in stickigen Theatern um En-suite Produktionen zu sehen. Dabei muss das gar nicht zwangsläufig der Fall sein, denn Musical bedeutet nicht unbedingt nur klassische Longrun-Shows in den Theatern dieser Welt, sondern offeriert eine ganze Bandbreite an Veranstaltungs-Optionen. Diese sollen hier vorgestellt werden. Außerdem geht es um die kleinen Artikel, die jedes Fanherz höher schlagen lassen: Das Merchandise. Man kann es bei fast jedem Musicalevent kaufen und es lässt sich aus keiner Musicalsammlung wegdenken. Aber davon später mehr, erst einmal starten wir mit Veranstaltungen rund ums Musical durch.

Open-Air-Events: Musical unter freiem Himmel

Der Trend zum Freilichttheater und damit zu Open-Air-Produktionen hat in den letzten Jahren stark zugenommen, so dass man in den Sommermonaten unter freiem Himmel immer eine ansprechende Anzahl von Events hat, die man sich angucken kann. Die Open-Air-Bühnen (eine der berühmtesten und größten findet sich im münsterländischen Tecklenburg) bieten dabei ein tolles Ambiente, reizvoll inszenierte und auf die jeweilige Bühne zugeschnittene Produktionen, eine fantastische Cast und einmalig günstige Preise. Dafür nimmt man auch gerne den im Vergleich zum klassischen Musicaltheater nicht wegzuredenen schlechteren Sitzkomfort in Kauf. Das zweite und auch schon letzte Manko von Open-Air-Bühnen ist die Wetterlage. Zwar sind mittlerweile einige Zuschauerräume überdacht, aber wenn es so richtig stürmt und gewittert, bringt auch eine notdürftige Plane nichts. Wetterunabhängig ist jedoch die ausgelassene Stimmung, die Open-Air-Events so besonders macht. Man ist nicht mehr so gehemmt wie im beengten Theater, kann eine ganz besondere, ungezwungenere Atmosphäre genießen und kommt meist mit seinen Sitznachbarn leichter ins Gespräch als das im Theater der Fall ist. Wen kümmert da schon, welche Laune Petrus gerade hat?

Den hartgesottenen, überzeugten Open-Air-Liebhaber kann das Wetter sowieso kaum abschrecken, sofern es nicht gerade eine akute Tornadooder Hurricanewarnung gibt. Denn wir alle wissen: Schlechtes Wetter gibt es im Grunde genommen nicht, nur schlechte Kleidung! Womit wir auch schon mitten im Thema wären: Wie bereitet man sich eigentlich auf so ein Open-Air-Event vor?

Tipps und Tricks: So wird das Open-Air zum Genuss

Diejenigen, die noch nie bei einer Open-Air-Veranstaltung waren (auch wenn sie sicherlich zu einer aussterbenden Spezies gehören), werden jetzt sagen: »Na, was soll ich mich groß vorbereiten? Ich schnapp’ mir mein Ticket, geh dahin, setz mich auf meinen Platz und fertig!« Darüber können die erfahrenen alten Hasen nur milde lächelnd den Kopf schütteln. Vielleicht muss man die Frage aber auch präziser stellen, etwa so: Wie bereite ich mich auf eine Open-Air-Veranstaltung vor, die ich möglichst unbeschwert genießen will?

Wichtigster Aspekt hierbei und mit Verweis auf oben ist natürlich die Kleidung. Es bietet sich das berühmte Zwiebel-Prinzip an, dessen Umsetzung kinderleicht ist, sofern der Kleiderschrank zuhause einigermaßen gut gefüllt ist. Und so geht es: Einfach mehrere Schichten anziehen, aus denen man sich – je nach Wetterlage – schälen kann. Also zum Beispiel: Unterhemd, T-Shirt, Pullover/Strickjacke, Jacke. Eben ganz Zwiebel-like. Nur die letzte Schicht sollte man aus Rücksichtnahme auf andere Zuschauer dann lieber doch nicht ablegen, sofern man nicht wegen Erregung öffentlichen Ärgernisses verhaftet werden möchte. Aber wer will das schon… oder habt ihr schon mal von einem Flitzer bei einem Musical-Open-Air gehört? Nein? Na also… Über die Gründe, warum so etwas des Öfteren bei Sportveranstaltungen und weniger bei Musikevents passiert, wollen wir jetzt lieber nicht spekulieren, das würde den Rahmen dieses Ratgebers deutlich sprengen.

Fairerweise muss man nun aber eingestehen, dass auch die wärmste Kleidung nichts nützt, wenn es wie aus Kübeln regnet. Deshalb Rat Nummer 2: Regencapes einpacken! Gibt es in den schillerndsten Farben und in allen möglichen Ausführungen: Von der relativen Luxusvariante (mit Druckknöpfen und verstellbarer Kapuze) bis hin zur 1 Euro-Variante (Folie mit drei Löchern für Arme und Kopf). Großer Vorteil der Luxusvariante: Sie ist resistenter und es ist gleich auf Anhieb erkennbar, wie das Ding angezogen werden muss. Das ist bei der Billigausführung mitnichten der Fall: Wenn es schlecht läuft, ist man hier bereits patschnass, noch ehe man herausgefunden hat, durch welches Loch man nun den Kopf zu stecken hat. Hier hilft nur noch das Trial-und-Error-Prinzip. Für ganz Hartgesottene gehört dies aber auch mit zum Freiluft-Funfaktor! Und mal ganz ehrlich: Wenn sich die Darsteller schon auf der Bühne abfrieren und teilweise ohne Überdachung genauso nass werden wie ihr Publikum, dann wollen wir ihnen doch wenigstens den zweifellos erhebenden Anblick eines Meers bestehend aus in farbenfrohe Ganzkörperkondome gehüllten Menschen gönnen, oder? Und auch das sei an dieser Stelle dem etwas irritierten Leser gesagt, der sich jetzt fragt, warum man nicht ganz einfach zum simpelsten Schutz gegen Regen greift: Regenschirme sind auf solchen Veranstaltungen strikt verboten, denn wenn man eine Front von Regenschirmen betrachten möchte, dann begibt man sich doch besser auf die Londoner Oxford Street und nicht zum renommierten Musical-Open-Air.

Gut, wir sind jetzt also kleidungsmäßig bestens ausgestattet und könnten uns setzen. Ich sage könnten, weil es mit dem Sitzkomfort in den meisten Freilicht-Theatern so eine Sache ist: Genauer gesagt: Komfort ist auf den meist doch recht rustikalen Sitzgelegenheiten (ob Holzbänken oder PlastikGartenstühlen Marke Karo Einfach) nur rudimentär bis absolut gar nicht vorhanden. Möchte man also gewährleisten, dass man die mitunter doch recht lange dauernden Veranstaltungen gesundheitlich unversehrt übersteht und später ohne fremde Hilfe wieder aufstehen kann (Stichwort: Rücken), so empfiehlt es sich, Decken und Auflagen mitzunehmen, um sich die ganze Angelegenheit ein wenig angenehmer zu gestalten. Diejenigen, die sich jetzt ein wenig sorgen, wie es wohl wirken mag, wenn sie beladen wie Packesel zum Veranstaltungsort pilgern, denen sei gesagt: Macht nichts. Sie können sich mit dem Gedanken trösten, dass etwa 95 Prozent aller Besucher ähnlich aussehen. Ob man jetzt alles lieblos unter den Arm packt oder formschön in die äußerst praktischen, weit ausladenden blauen Taschen eines bekannten schwedischen Möbelhauses verfrachtet, ist ganz egal und bleibt jedem selbst überlassen. Die 5 Prozent, die ohne Ballast reisen und ungläubige, zum Teil auch leicht spottende Blicke auf die Packesel werfen, wissen es (noch) nicht besser.

Die Hauptsache ist doch schließlich, dass man sich wohl fühlt. Das leibliche Wohl ist da selbstredend ebenfalls wichtig. Natürlich will man nicht riskieren, dass das eigene Magenknurren irgendwann lauter wird als die Musik der man lauscht. Anders als bei einem normalen Theaterbesuch, wo mitgebrachtes Essen und Trinken ein absolutes No-Go ist, entlarvt man sich bei vielen Open-Airs geradezu als Dilettant, wenn man ausschließlich auf die vor Ort angebotenen Leckereien zurückgreift und nichts selbst mitbringt. Der Fantasie sind dabei keine Grenzen gesetzt: Klassische Salate (Kartoffel- oder Nudelsalat), Wiener Würstchen, Gurken, Cabanossi und Baguettebrot inklusive Dips gehen immer; Knabbereien wie Chips oder Salzstangen und Süßigkeiten wie Lakritz oder Weingummi sind schon fast eine Selbstverständlichkeit.

Während die Herren der Schöpfung gerne Sixpacks mitbringen (gemeint sind leider Bierdosen und nicht gut durchtrainierte männliche Oberkörper – eine Schande, eigentlich), greifen die Damen der Schöpfung gerne auf Piccolos zurück und fragen des Öfteren in die lustige Runde: ›Sektchen???‹ Nachdem vor ein paar Jahren bei »Les Misérables« parallel zum tragischen Tode zahlreicher Studenten auf den Barrikaden die Sektkorken nur so um die Wette knallten, ist das Essen und Trinken während der Vorstellung zumindest in Tecklenburg untersagt – ob sich jemand daran hält, ist dabei eine andere Frage. Mitbringen darf man jedenfalls auch weiterhin. Ob man allerdings eine Thermoskanne oder eher eine Tiefkühltasche benötigt, ist wiederum vom Wetter abhängig.

@@@ Wenn Jesus mit dem Schrubber tanzt (August 2011) @@@

Wenn Jesus flehentlich die Hände zum Himmel hebt und Petrus neben ihm schuldbewusst die Schultern einzieht, dann ist klar: Dieser Sommer widersetzt sich allen Autoritäten und macht was er will. Und hast du dir eben jenen Sommer ausgesucht, bzw. wurdest du ausgesucht, um in einer Open-Air-Inszenierung leicht bekleidet als Sohn Gottes über die Bühne zu hüpfen, dann hast du definitiv verloren. Diese leidvolle Erfahrung musste Patrick Stanke bisher in fast allen Vorstellungen der Freilichtbühne Tecklenburg machen.

Auch eine namentlich lieber nicht genannt werden wollende Bloggerin fand, dass es an einem für diesen Sommer außergewöhnlich heißen Tag (immerhin knapp 24 Grad) Mitte August schlechtere Ideen geben konnte, als sich Herrn Stanke, den sie in den letzten Jahren immer mehr zu schätzen lernte, in dieser himmlischen Rolle anzuschauen. Nachdem diverse wohl bekannte Wetterseiten ausgiebigst befragt worden waren und das Risiko für Regen als vergleichsweise gering eingeschätzt wurde, konnte es losgehen in Richtung des schönen Tecklenburgs. Zur Sicherheit befanden sich neben den üblichen Sitzauflagen auch Regencapes im Gepäck – nur vorsichtshalber, für den Fall der Fälle, versteht sich. Von den Unwetterwarnungen, über die das Radio während der einstündigen Fahrt immer wieder informierte, ließen sie und ihre Begleitung sich nicht beeindrucken: Immerhin war Tecklenburg weit weg vom Rheinland und lag definitiv auch nicht im Ruhrpott. Und im Übrigen blieben die diversen Wetterseiten, dank Smart-phone jederzeit erreichbar, bei ihrer Ansicht, falls es Regen gäbe, dann nur ein paar Tröpfen. Also alles Roger (wer immer das sein mag)!

Unverdrossen und ständig das Mantra des Tages murmelnd »Es wird nicht regnen, es wird nicht regnen«, also hochgestapft in Richtung Tickethäuschen und spontan Karten erworben für Reihe 4, überdacht. Zwar wärendie nicht überdachten PK 3-Plätze fast unmittelbar daneben wesentlich günstiger gewesen, aber soviel Gottesvertrauen hatte die Bloggerin dann doch nicht. Selbstredend wurde diese kleine Sünde sofort bestraft: Kaum aus dem Tickethäuschen herausgetreten und mit jenem hirnlos- seligen Lächeln auf den Lippen, das jene Bloggerin immer dann befällt, wenn sie schöne Plätze für eine tolle Veranstaltung ergattern konnte, fallen einige Tropfen Wasser auf ihre Kleidung.»Es fängt an zu regnen«, stellt ihr Begleiter scharfsinnig fest und handelt sich einen ungehaltenen Seitenblick ein.

»Es regnet nicht... das ist nur ein Schwarm inkontinenter Vögel«, knurrt die Bloggerin und stapft unverdrossen weiter den Berg Richtung Burg hoch während sie darüber reflektiert, dass in diesem Sommer schon verdammt viele Vögel unter Inkontinenz gelitten haben.

Gut, der Fairness halber muss man festhalten, dass die Pfingstgala Tecklenburg sowie die Sommernacht des Musicals in Dinslaken von diesen blasenschwachen Tieren verschont geblieben waren, ebenso in großen Teilen die Heidelberger und Ettlinger Schlossfestspiele – wobei man sich bei letzterer Veranstaltung schon bei Temperaturen unter 12 Grad unter dicken Decken zusammenmummeln musste, um sich keine Erfrierungen ersten Grades zuzuziehen. Anscheinend hat man in diesem Sommer nur die Wahl zwischen Pest und Cholera, äh, Starkregen oder Eiseskälte, Ertrinken oder Erfrieren. Das wiederum wirft die Frage auf: Weiß der Sommer, dass Sommer ist?

Oben angekommen ist der Vogelschwarm anscheinend vorbeigeflogen und die Bloggerin wirft ihrem Begleiter ein triumphierendes: »Ich hab’s dir ja gesagt« zu, während sie ihren Sitzplatz mit Auflage und Decke vorbereitet und dann beglückt aufseufzt, als die ersten Takte der beeindruckenden Overtüre zu Andrew Lloyd Webbers Rockoper »Jesus Christ Superstar« erklingen. Doch gerade als der erste Song einsetzt verdunkelt sich der Himmel und die Wolken reißen auf. »Shit, es schüttet!«, bemerkt meine Sitznachbarin und da auch noch ein recht frischer Wind aufkommt, fühlen das im Nu auch all jene Zuschauer, die sich unter dem unter diesen Umständen mitnichten schützenden Dach befinden. Ein allgemeines Gekruschtel nach Regencapes setzt ein und alles rückt nun näher zusammen, um nicht mehr ganz so schutzlos den Elementen ausgeliefert zu sein. Zwischenzeitlich wird der Regen immer stärker und die ersten vereinzelten Blitze durchzucken den mittlerweile nachtschwarzen Himmel. Auf der Bühne spielt man derweil beeindruckenderweise so weiter, als ob überhaupt nichts wäre. Eine Stimme aus dem Off verkündet aber schließlich doch, dass man eine kurze Pause machen wolle, um den »kurzen Schauer« abzuwarten. Derweil resignieren immer mehr Leute am Rand der vorderen Reihen und ziehen sich in die Mitte der hinteren Reihen des Zuschauerraumes zurück. Die erste Reihe entdeckt derweil, wieso es ohne Gummistiefel und Schwimmflügel nicht gerade ratsam ist, bei Regen dort zu sitzen. Es wäre jetzt ohne Zweifel möglich Schlammbäder zu nehmen, und obwohl diese ja bekanntlich der Schönheit sehr zuträglich sein sollen, wollen alle nur eins: Das Stück zuende sehen.

Nach etwa dreißig Minuten informiert die Stimme aus dem Off wieder, dass der Regen jetzt langsam aufhöre (ähm... hallo? Wahrnehmungsstörungen?!?) und man sich nun daran mache, die Bühne etwas zu trocknen, bevor es dann weiterginge. Arbeitssicherheit ist hier anscheinend Chefsache, denn auch Radulf Beuleke, seines Zeichens Intendant der Freilichtspiele Tecklenburg, greift zum Schrubber und macht sich, genau wie der Gottessohn, höchstpersönlich an die (im Angesicht unvermindert starken Regens sinnlose) Aufgabe, die Wassermengen von der Bühne zu bekommen. Davon hat bestimmt nichts im Arbeitsvertrag gestanden, aber seine beherzte Hands-on-Mentalität macht den Wuppertaler Patrick Stanke noch viel sympathischer als er ohnehin schon wirkt. Wo sonst sieht man Jesus schon mit Schrubber über die Bühne fegen? Allein für dieses leicht surreale Bild hat sich der Eintrittspreis doch schon gelohnt, findet die Bloggerin und ist irgendwie amüsiert, aber auch erfreut darüber, dass man jetzt so tut, als hätte der Regen aufgehört.

Die A* * *karte gezogen haben nun allerdings Tom Tucker (Kaiphas) und Stephan Poslovski (Annas): Sie müssen in den kräftigen Regenschauer hinaus, der sich während »This Jesus must die« zum ausgewachsenen Unwetter mausert. Kaum sind die letzten Töne des äußerst beeindruckend interpretierten Songs verklungen, verkündet die immer noch humorvoll klingende Stimme aus dem Off, dass man nun doch noch mal unterbrechen müsste, um »die Wolke« abzuwarten. Das gibt den Zuschauern Zeit, über ihre Smartphones die Wetterseiten zu checken. »Unwetter in ganz NRW«, hallt es durch den Zuschauerraum. »Starkgewitterfront« über Tecklenburg. Bisher dachte die Bloggerin immer, dass so ein Gewitter verhältnismäßig schnell wieder abzieht. In Tecklenburg wurde sie jedoch eines Besseren belehrt. Auch Jesus, der mit seinen Jüngern unter dem schützenden Torbogen steht und immer wieder abwechselnd die Hände zum Himmel hebt oder zum Gebet um besseres Wetter faltet, beobachtet mit seiner Jüngerschar ungläubig die entfesselte Naturgewalt. Wie kann es denn auch sein, dass die Welt untergeht, noch ehe man ihn gekreuzigt hat? In der Tat scheint das jüngste Gericht unmittelbar bevorzustehen, und während Tecklenburg, durch die visuelle Gegenwart des Gottessohnes in Gelassenheit verharrt, teilt die Stimme aus dem Off trocken mit, dass man die Wetterverhältnisse und eventuell daraus erwachsende Beschwerden doch bitte nach der Show mit Petrus besprechen möge. »Er ist der Herr in dem blauen Gewand!«, fügt die Stimme noch erläuternd hinzu, während entsprechender Jünger (dargestellt von Frank Winkels) äußerst schuldbewusst dreinblickt.

Mittlerweile ist nicht nur die Bloggerin beeindruckt von der Tat sache, dass man in Tecklenburg trotz des verheerenden Wetters nicht daran denkt, die Zuschauer nach Hause zu schicken. »Wir ziehen das jetzt durch!«. Diesmal klingt die Stimme aus dem Off erfreulich determiniert und in der Tat geht es dann um ungefähr 21:15 Uhr weiter. Es blitzt und donnert weiterhin vereinzelt und teilweise wirken die Lichtblitze wie teure pyrotechnische Special-Effects. Zur auf zehn Minuten verkürzten Pause hin flacht der Regen etwas ab, und als Patrick zu seinem äußerst emotionalen »Gethsemane« ansetzt, hat der Regen so gut wie aufgehört. Unglaublich, aber wahr! Bald schon ist dann auch Adrian Beckers großer Moment gekommen. Mit »King Herodes Song« legt er einen beeindruckenden Showstopper hin und ist auch sonst der Mann des Tages, ist er doch als einziges Castmitglied so gut wie trocken geblieben. Das nennt sich dann wohl unverschämtes Glück!

Neben den bereits genannten Darstellern spielen auch Femke Sotenga (Maria Magdalena), Mischa Mang (Judas), Thomas Hohler (Simon), Marc Clear (Pontius Pilatus) sowie ohne Ausnahme das gesamte Ensemble, als ob es kein Morgen mehr gäbe und beweisen so höchst eindrucksvoll ihre Professionalität. Ohne mit der Wimpern zu zucken setzen sich die Jünger zu »The last Supper« auf den vollkommen nassen Bühnenboden. Patrick als Jesus hat es natürlich besonders hart erwischt, als er kurz vor der finalen Szene (»The Crucifixion«) auch noch halbnackt auf der Bühne liegen muss. Andererseits macht dies das Leiden Christi nur noch deutlicher.

Die Bloggerin hätte es rückblickend trotz des Unwetters und der Tatsache, dass die beiden langen Unterbrechungen einem durchkomponierten Musical wie JCS nicht gut tun, sehr bereut, hätte sie diese ganz besondere Vorstellung in der durchaus sehenswerten Inszenierung von Marc Clear nicht gesehen. Chapeau an das gesamte Team für diese Meisterleisung! Und das Fazit? Auch die Wetterseiten lügen!

@@@

Musical-Galas: Shows mit hohem Unterhaltungs-Faktor

Eine großartige Möglichkeit viele verschiedene Titel aus allen möglichen Musicals zu hören, bietet der Besuch von Musical-Galas. Hier bekommt man wirklich Abwechslung geboten – nicht nur, was die Stückauswahl angeht, sondern auch bezüglich der Interpreten. In der Regel wird eine Gala von verschiedenen Künstlern gestaltet, die alle in irgendeiner Form mit dem Musicalgenre verknüpft sind. Meist handelt es sich dabei um bekannte Darsteller aus aktuellen Produktionen, aber manchmal bieten solche Shows auch die Möglichkeit, Sänger zu hören, die momentan kein festes Engagement haben. Auch bei den Musicalgalas gilt: Alles ist möglich. So werden die Interpreten zwar meistens von einem Orchester oder einer Live-Band begleitet, teilweise finden solche Konzerte aber auch nur mit Piano-Untermalung oder aber mit Musik vom Band stand.

Thematisch gibt es ebenfalls zahlreiche Möglichkeiten und in vielen Fällen hat es sich eingebürgert, der jeweiligen Gala einen Beinamen zu geben, damit der Zuschauer einen Hinweis darauf erhält, was ihn bei der Veranstaltung erwartet. Beispiele hierfür sind zum Beispiel die jährliche stattfindende Musicalgala in Tecklenburg, die mit dem Titel »Musical meets Pop« verrät, dass sowohl Musical- als auch Popsongs gespielt werden. »Rock meets Musical«, ebenfalls eine regelmäßig stattfindende Veranstaltung, legt den Schwerpunkt auf Rockmusik. Auch die jährlich stattfindende »Musicalgala Ludwigsburg veranstaltet vom Kreisjugendorchester Ludwigsburg« verrät, dass sich der Zuschauer auf satten Orchesterklang und klassischere Töne einstellen kann. Außerdem beliebt sind Charity Galas, bei denen meist das Ensemble einer En-suite Produktion für einen guten Zweck sein Können beweist. So gab es Ende 2011 im Rahmen des Charity-Tages eines großen privaten Fernsehsenders die Wohltätigkeitsshow »Zeitlos-Eine Musicalreise« des Bochumer Starlight Express-Ensembles.

Solokonzerte: Den Lieblingskünstler vor der Nase

Erwachsen aus dem Hype um die Hauptdarsteller erfreuen sich Solokonzerte momentan der größten Beliebtheit. Kein Wunder, bieten sie Fans doch die einmalige Gelegenheit, ihren Star einmal ganz alleine im Mittelpunkt des Geschehens zu erleben, sozusagen ganz »pur« und ohne viel Schnickschnack. Für viele Fans ist es der siebte Himmel, einen Abend lang nur diesem Künstler lauschen zu dürfen, wie er einen Song nach dem anderen interpretiert, anstatt, wie sonst beim Musical üblich, nur einige wenige Nummern. Zudem bieten Solokonzerte für Fans oft die einzige Möglichkeit, »ihren« Künstler mal als Privatperson zu erleben und nicht nur kostümiert und geschminkt als Figur X im Musical Y. Dabei kommt es oft zu Überraschungen, wenn etwa der wilde Rocker aus »We will rock you« plötzlich klassische Oper singt oder Tarzan zum jazzigen Entertainer avanciert.

Doch auch der Künstler selbst steht diesen Solokonzerten positiv gegenüber, bieten sie ihm doch die einmalige Gelegenheit, aus dem gewohnten Rahmen auszubrechen und sich selbst als Person in den Vordergrund zu stellen. Sich einmal nicht hinter Kostüm und Maske verstecken zu müssen, einmal nicht die gewohnten Musicalsongs interpretieren, dafür aber nach Lust und Laune ein tolles Outfit auswählen und Musiktitel aussuchen, die man schon immer mal singen wollte. Ganz klar ist: Die Superstars des Musicals genießen es, ihr Publikum zu überraschen, sich ganz neu zu präsentieren und dabei auch mal bewusst auf Musicaltitel zu verzichten. Und um ganz ehrlich zu sein. Genau das macht auch den Reiz dieser Solokonzerte aus: Man weiß nie, was einen genau erwartet. Eins aber ist sicher: Gefallen wird es einem in den allermeisten Fällen!

Im Merchandise-Fieber

Es ist schwer im Theater die unglaubliche Vielfalt an Fanartikeln zum jeweiligen Stück zu übersehen: Neben dem Programmheft und dem Cast-Recording werden eine ganze Menge anderer Gegenstände angeboten, die allesamt mit dem passenden Schriftzug oder Logo verziert sind. Es gibt alles, was das Fanherz begehrt: T-Shirts, Tassen, Kugelschreiber, Schlüsselanhänger, Poster mit Szenenmotiven… der Fantasie sind quasi keine Grenzen gesetzt.

Letztendlich läuft alles auf die Gewissensfrage hinaus: Brauche ich das wirklich? Der Erfahrung nach wird ein Musicalitits-Befallener nach erschreckend kurzer Bedenkzeit diese Frage inbrünstig bejahen: Zwar weiß er rein rational, dass Nudeln in Fledermausform (zu kaufen im »Tanz der Vampire«-Fanshop) nicht anders schmecken als normale Nudeln, aber sie sehen doch so verdammt dekorativ aus! Dann werden sie eben nicht gegessen, sondern ins Regal gestellt!

Fanartikel-Must Haves

Es steht also zweifelsfrei fest: Es gibt Fanartikel, an denen man einfach nicht vorbei gehen kann. Hier habt ihr meine Top 5 an Merchandise-Artikeln, die man nun wirklich ganz unbedingt fürs persönliche Seelenheil braucht. Ein kleiner Hinweis noch in eigener Sache: Den Besitz des Cast-Recordings halte ich für so selbstverständlich, dass er nicht in die Must Have-Liste aufgenommen ist.

Platz 1: DVD – Musicalaufnahmen

Wenn es eine offizielle DVD-Aufnahme des favorisierten Musicals gibt: Kauft sie! Ich weiß noch wie beglückt ich war, als die wirklich großartige »Elisabeth«-Aufnahme erschien, die zum größten Teil Aufnahmen der Wiener Dernière im Dezember 2005 enthält. Denn sein liebstes Musical als DVD zu haben und somit ständig in der Lage zu sein, sich dieses bei Lust und Laune zu Gemüt zu führen, das ist eine Situation, die sich wohl jeder Musical-Fan herbei wünscht.

Bedauerlicherweise sind DVD-Aufnahmen eher selten. Das liegt wohl – neben den leidlichen rechtlichen Fragen – vor allem daran, dass ziemlich kontrovers diskutiert wird, ob solche Aufnahmen nicht vielleicht den Zuschauern die Lust daran nehmen, sich tatsächlich auf den Weg ins Theater zu machen. Immerhin könnten sie sich die Vorstellung ja dann im Grunde auch im heimeligen Wohnzimmer anschauen. Machen DVDs also das Theatererlebnis kaputt?

Meine Meinung zu dem Thema ist klar: Ich glaube nicht, dass dem so ist. Eine DVD-Aufnahme ist zwar schön und kann eine tolle Erinnerung an eine Produktion sein, die aktuell gerade nicht läuft – aber live ist doch immer noch live! Kein DVD-Mitschnitt dieser Welt kann mir das Gefühl ersetzen, im Theater zu sitzen und der Live-Aufführung »meines« Stückes entgegenzufiebern. Dass die oben genannten Bedenken haltlos sind, beweisen auch die immer noch vollen Auditorien bei »Das Phantom der Oper«, »Les Misérables« und »Elisabeth« – allesamt Produktionen, die mittlerweile auf DVD erhältlich sind. Gut, »Les Misérables« gibt es zwar nur als konzertanten Mitschnitt, aber immerhin ist das besser als nichts. Ihrer Popularität hat das aber keinen Abbruch getan. Daher mein Plädoyer: Wir brauchen mehr DVD-Musical-Mitschnitte – und zwar jetzt!

Platz 2: Programmhefte

Neben einer ausführlichen Beschreibung der Handlung sowie der Songabfolge enthält das Programmheft Informationen zur Cast (meist im beigefügten Besetzungs-Heftchen) und – ganz wichtig – tolle, hochauflösende Bilder verschiedener Szenen der Produktion. Gleich hinter der DVD ist das Programmheft für mich daher eine der schönsten Erinnerungen an den Musicalbesuch.

Platz 3: Tassen

Das Aufstehen am Montagmorgen kann verdammt hart sein, erst recht, wenn man das Wochenende weitestgehend in den Theatern dieses Landes verbracht hat und sich nun folglich im Musical-Entzugs-Blues befindet. Eine sofortige Aufheiterung und Besserung der Laune verschafft dann der Genuss seiner jeweiligen Lieblings-Kaffeespezialität aus einer Musical-Tasse. Probiert es aus, das ist tatsächlich so! Und wenn dann mal jemand fragt: »Hast du noch alle Tassen im Schrank?«, dann kann man ruhigen Gewissens mit »Ja« antworten!

Platz 4: T-Shirts

Fan-Sein bedeutet meist, dass man die Vorliebe für seine Favoriten aller Welt zeigen will. Außerdem macht man sich auch für andere Fans auf diese Art und Weise erkennbar, was einem das Gefühl vermittelt, zur großen Fan-Familie dazuzugehören. »Corporate Identity« einmal anders also. Ich persönlich trage am liebsten schlichte Shirts, die nur ein Logo oder den entsprechenden Schriftzug meiner Lieblingsmusicals enthalten.

Platz 5: Schlüsselanhänger / Schlüsselbänder (Lanyards)

Nichts ist langweiliger als ein trister Schlüsselbund. Personalisieren heißt die Lösung, und wie ginge das besser als mit einem Schlüsselanhänger oder Schlüsselband? So entlockt einem jeder Blick auf den Schlüssel, den man im Verlaufe eines Tages ja doch ziemlich oft zur Hand nimmt, zumindest ein kleines Lächeln sowie ein Mini-Flashback zu all den schönen Momenten, die einem das jeweilige Musical schon verschafft hat. Und wie beim T-Shirt funktioniert auch ein Schlüsselanhänger/Schlüsselband als Lippenbekenntnis zum jeweiligen Musical.


Typisch Fan – Wenn gewisse Dinge einfach outen

Das ist mal wieder typisch!

ES gibt Dinge, für die man von der Umwelt seltsame Blicke erntet, die aber für einen selbst das Natürlichste der Welt sind, wenn man einmal Musicalitits-infiziert ist. Wenn ihr also bei mindestens der Hälfte der hier aufgezählten Fan-Dinge zustimmend nickt, ist die Sache klar. Ihr seid auch Fan – aber so was von typisch!

Teilnahme an einer Dernière

Wer ein echter Liebhaber eines Stückes ist, für den ist ganz klar: Die Teilnahme an der letzten Vorstellung ist keine Kür, sondern eher Pflichtprogramm. Eigentlich gibt es da im Vorfeld auch keine rationalen Überlegungen, sondern einfach nur dieses »Ich muss unbedingt dabei sein!«-Bauchgefühl. Und auf sein Bauchgefühl sollte man ja bekanntlich immer hören, stimmt’s?

Aber die Emotionen laufen nicht erst während der letzten Show heiß, nein, schon lange vorher! Denn zunächst gilt es erstmal herauszufinden, wann denn nun der endgültig letzte Termin einer Produktion ist. Glaubt mir, das ist gar nicht so einfach, wie es sich anhört! Oft kann man nämlich wochenlang bis zu einem gewissen Termin Tickets bestellen und bucht dann auch das letzte Datum in dem berechtigten Glauben, dass eben dann der letzte Vorhang ein für alle Mal fällt. Doch nur ein paar Tage später muss man verärgert feststellen: Offensichtlich ist man nun Besitzer von Karten für den vorletzten Abend, denn der letzte Termin wurde erst später freigeschaltet. Damit es nicht so ganz dumm läuft, sollte man also vor dem eigentlichen Kartenkauf die Augen und Ohren offen halten, sich im Internet schlau machen oder sich am besten gleich beim Veranstalter rückversichern.

Doch selbst dann gibt es noch Stolpersteine. Jetzt weiß man zwar, wann die letzte Vorstellung definitiv stattfindet, es tut sich nun aber eine neue Frage auf: Wann werden die Karten dafür freigeschaltet? Wieder beginnt ein Hoffen und Bangen, dass man zu jenem Zeitpunkt rasch die Möglichkeit hat, die Tickets zu ordern. Denn bei einer Dernière, da entscheiden manchmal nur wenige Minuten über Reihe 2 oder 20. Es gab in der Vergangenheit Dernièren, die waren ratz-fatz ausverkauft. Wer da nicht zum rechten Zeitpunkt (= der Minute der Ticketfreigabe) am rechten Ort war (= dem heimischen Computer, mit dem Finger über dem ›Jetzt buchen‹-Button), der hatte das Nachsehen oder musste eben zusehen, dass er über Umwege an die begehrten Karten kam.

Man sollte nicht glauben, zu welch horrenden Preisen Dernièrenkarten von gewieften Geschäftstüchtigen weiterverkauft werden! Die Tatsache, dass es tatsächlich Leute gibt, die das Budget, was andere Leute für einen einwöchigen All-Inclusive-Urlaub in der Karibik ausgeben, für zwei mittelprächtige Karten in Reihe 23 bezahlen, spricht Bände über den Stellenwert einer Dernière im Herzen eines Fans.

Und weil unsere Emotionen eben besonders hochkochen, wenn es um Dernièren geht, so wollen wir im Überschwang unserer Gefühle natürlich auch dem Stück an sich einen gelungenen Abschiedsabend bereiten. Etwas Zurückgeben von dem, was das Stück einem selbst gegeben hat. Das ist die Grundidee, aus der heraus so genannte »Dernièrenaktionen« entstanden. Typische Dernièrenaktionen sind beispielsweise der Rosenregen oder das Singen eines umgetexteten Liedes beim Schlussapplaus, das Knicklichter-Schwenken während besonders sentimentaler Momente während des Stückes, das Winken mit weißen Taschentüchern zum Abschied und das Tragen von speziellen Dernièren-T-Shirts. Erlaubt ist quasi alles, was auch das Theater erlaubt. Die Erlaubnis der Spielstätte braucht man übrigens eigentlich immer, vor allem wenn man Dinge plant, die den gewohnten Ablauf der Show oder des Schlussapplauses unterbrechen und/oder mehrere Menschen involvieren.

Und weil nicht nur wir Fans, sondern auch die Leute auf der Bühne am letzten Spieltag einer Produktion überaus sentimental sind und einen ebenso denkwürdigen Abschied wollen, denken auch sie sich oft so genannte »Dernièrengags« aus. Meist sind das kleine Abänderungen im Text, die Erstbesucher gar nicht bemerken, die aber für viel Gelächter und Jubel bei Kennern sorgen. Manchmal werden auch Gegenstände auf die Bühne gebracht, die dort eigentlich nichts verloren haben oder aber es gibt Andeutungen darüber, wohin die Produktion als Nächstes geht.

Übrigens: Noch heute schwärmen Musicalfans von der legendären »Elisabeth«-Dernière in Essen. Diese fand am 29. Juni 2003 im Colosseum Theater statt und war von einer einmaligen, sehr emotionalen Atmosphäre geprägt. Selbstverständlich ließen es sich die treuen »Elisabeth«-Anhänger nicht nehmen alle Register zu ziehen was Dernièrenaktionen anging.

Wenn man dann nach einer gelungenen Dernière den Theatersaal verlässt, dann tut man das mit einem lachenden und einem weinenden Auge: Eine Ära ist zwar zu Ende gegangen, aber unvergesslich schön war es trotzdem! Jedes Ende ist eben auch ein neuer Anfang!

Im Premieren-/Preview-Wahn sein

Hier greift im Grunde genommen alles, was auch schon für die Dernière gilt: Eine besondere Veranstaltung steht an und sofort ist klar: Man muss dahin, koste es was es wolle. Ohne Zweifel ist es schwierig, an Tickets zu kommen. Die besten Tickets sind ohnehin schon weg und die noch verfügbaren eigentlich viel teurer als gerechtfertigt wäre. All dies hält den Musicalfan aber in keinster Weise von seinem Vorhaben ab, und wenn er dann am Tag X mit leicht grenzdebilem Grinsen im Theatersessel sitzt, dann weiß er: Der beschwerliche Weg dorthin hat sich definitiv gelohnt!

Warten an der Stage Door

Zur Stage Door haben wir ja weiter oben schon etwas gehört. Jeder, der einmal das Vergnügen hatte, am Bühneneingang zu warten, erkennt sofort, dass es im Grunde genommen drei Arten von SD-Gängern gibt: Einige Leute zieht es aus reiner Neugierde hin, einfach weil sie »die Stars« ganz nah erleben wollen. Dann sind da noch die, die passioniert nach jeder Vorstellung gehen, um der eigenen Begeisterung Ausdruck zu verleihen und einen Plausch mit den Darstellern zu halten. Schließlich gibt es noch die Fans, für die der Gang zur Stage Door eine absolute Überwindung darstellt. Diese ist aber notwendig, sofern man seinen Lieblingsdarsteller mal fernab der Bühne sehen möchte.

Ich gehöre zur letztgenannten Fraktion. Während die Gruppe Erstgenannter voller Staunen entspannt all die Dinge verfolgt, die rund um die Stage Door passieren und Zweitgenannte sich so komfortabel an der SD einrichten, als wäre dieser Bereich ihr zweites Wohnzimmer, stellt sich letztgenannte Fraktion unentwegt die Frage: »Was zum Teufel mache ich hier eigentlich?« Nervös tritt sie unentwegt von einem Bein aufs andere und beäugt misstrauisch die anderen Anwesenden, die laut plaudernd und lachend den Eindruck vermitteln, als fühlten sie sich ganz pudelwohl. Was wahrscheinlich auch der Fall ist.

Dass man mal alleine am Bühneneingang steht, kommt selten vor. In der Regel wartet man dort mit mindestens einem dutzend anderer Besucher, die ebenso ein dutzend verschiedener Anliegen haben: Einer will ein Autogramm, der nächste ein Foto, der Dritte will ein Geschenk oder ein anderes Feedback loswerden, wiederum Andere wollen einfach nur ein bisschen Smalltalk halten und eine letzte Gruppe ist da, um zu gaffen. Eins wird man an den Bühnentüren dieser Welt aber immer sehen: Einen deutlich erhöhten Frauenanteil. Trifft man dort Männer, so sind sie in den seltensten Fällen aus freien Stücken dort, sondern meist in Begleitung ihrer besseren Hälfte oder eben, um Freunde oder Bekannte dort abzuholen. An keinem Ort wird das Drama des Hobbys Musicals so evident wie an der Stage Door: So viele alleinstehende Frauen und so wenig verfügbare Männer! Schade eigentlich – aber das ist ein anderes Thema!

Sich im Ticket-Vorverkaufs-Hype befinden

Es ist soweit: Ein spezieller Termin wird angekündigt (das kann ein lang erwartetes Solokonzert sein, eine Gala oder eine Premiere) und gleichzeitig wird bekannt gegeben, wann der Vorverkauf startet. Hat man als berufstätiger Mensch Glück, so beginnt der Kartenvorverkauf an einem Samstag. Glück deshalb, weil man dann realistische Chancen hat, gute Plätze zu bekommen und nicht im Nirwana sitzen zu müssen. Nicht ganz so glücklich ist, dass die meisten Vorverkäufe zu unchristlichen Zeiten starten: Vorverkauf ab Samstag, 8:00 Uhr bedeutet im Klartext: Wecker stellen auf spätestens 7:30 Uhr, übermüdet und über sein verrücktes Hobby schimpfend schlaftrunken aus dem Bett zu steigen, die Kaffeemaschine anzuwerfen und last but not least den Rechner hochzufahren. Die Tasse Kaffee fest mit einer Hand umklammernd, den Finger der anderen Hand aktionsbereit über den Buchungsbutton schwebend, kann man nur hoffen, dass im Moment der Kartenfreigabe nicht der Server überlastet ist, denn sonst hätte sich das frühe Aufstehen weiß Gott nicht gelohnt.

Und dann, wenn es endlich soweit ist, setzt der Adrenalin-Schub ein. Nachdem man die entscheidenden Klicks getan hat und sich somit die begehrten Tickets gesichert hat, muss man das natürlich stilecht überall im sozialen Netzwerk seiner Wahl posten. Wem es so früh am Morgen noch an Eloquenz mangelt, dem sei hiermit Mut gemacht: Ein einfaches »Juchhu!!! Bin dabei!« offenbart Eingeweihten schon mehr als genug. Selbstverständlich muss man danach gespannt nachlesen, wer sich ebenfalls schon im Ticket-Hype befindet und damit mindestens ebenso durchgeknallt ist wie man selbst. Der Blick auf die Uhr offenbart schließlich dass es nun 8:15 Uhr ist – erbärmlich früh für einen freien Tag. Noch mal ins warme Bett zu kriechen und zwei Stunden Schlaf nachzuholen wäre prinzipiell richtig toll – nur schade, dass man jetzt hellwach ist. Aber so hat man wenigstens noch was vom Tag!

Meister im Multi-Show-Watching sein

Ins Musical gehen – was für Otto Normalverbraucher so was wie ein Jahreshighlight ist, das geben wir Musicalitiker uns mehrmals im Jahr, im Monat oder sogar in der Woche. Die Frequenz unserer Theaterausflüge hängt dabei nicht nur davon ab, wie aktiv der Virus gerade in uns wütet, sondern auch von diversen anderen Bedingungen.

Fakt ist und bleibt: Das reale Leben mit all seinen banalen Erforderlichkeiten drängt sich immer wieder zwischen uns und die Bedürfnisbefriedigung. Die wenigsten von uns haben einen Goldesel im Garten stehen und müssen daher für ihren Lebensunterhalt arbeiten. Alles läuft schließlich auf eine simple Gleichung hinaus: Je mehr Geld nach Abzug der monatlichen Fixkosten übrig bleibt, desto mehr Musical wird sich eben angesehen. Die Tatsache, dass uns leider gar nicht so viel Urlaub zusteht, wie wir eigentlich unterwegs sein möchten, ist ein weiterer einschränkender Faktor, der den Musicalgenuss einschränken kann – jedoch nicht muss. Denn glücklicherweise wissen die Musicalmacher bei aller Realitätsferne, die man kreativen Menschen manchmal vorwerfen kann, ebenso um die Zeitprobleme der normalsterblichen Besucher ihrer Produktionen. Folglich werden am Wochenende in Deutschlands Theatern meist vier Shows angeboten: Zwei Matinées und zwei Abendvorstellungen. Und geht man von einer Anreise am Freitagabend aus, kann ein Musicalitiker sich tatsächlich – rein theoretisch zumindest – fünf Shows anschauen, bevor er wieder in Richtung Heimat abdüsen muss.

Dass das verrückt wäre – keine Frage! Und dass dieser Musicalanhänger dann erst mitten in der Nacht zuhause wäre und folglich nur ein paar Stunden Schlaf kriegen würde, bevor er Montag wieder am Schreibtisch sitzen müsste – ja, auch das ist unbestreitbar wahr. Doch man mag es kaum glauben: So etwas passiert tatsächlich in Hardcore-Musicalfan-Kreisen. Und ja, ich bekenne errötend: Auch ich habe so etwas schon gemacht! Gut, das ist wirklich extrem, aber eine Sache ist absolut normal: Es handelt sich hierbei um die so genannte Doppelshow. Jemand der Doppelshow macht, guckt sich die zwei aufeinander folgenden Shows Samstags oder Sonntags an. Oft will man, nachdem man am Samstag Doppelshow gemacht hat, auch noch die Matinée am Sonntag mitnehmen, nach der man dann nach Hause reist. Wir fassen also zusammen: Vier oder fünf Shows am Wochenende ist selbst in Musicalfan-Kreisen eher die Ausnahme als die Regel, aber Doppelshow an einem Tag zu machen oder drei Shows an einem Wochenende zu sehen ist wiederum Alltag. Die Grenzen zwischen Wahnsinn und totalem Wahnsinn liegen eben sehr nah beieinander!

»Hast du sie eigentlich noch alle im Oberstübchen? Soll ich die Männer mit den weißen Kitteln holen?« Das sind Fragen, die sich ein Musicalitiker oft anlässlich des oben geschilderten Phänomens anhören muss. Von Familie, Freunden, Bekannten, Kollegen. Nicht verschwiegen werden sollte, dass man sich diese Frage auch gelegentlich selbst stellt, vor allem in Hinblick auf die nicht unerheblichen Kosten und den Zeitaufwand. Da versteht es sich von selbst, dass man alles versucht, sich den Wahnsinn selbst etwas schönzureden oder zumindest zu rechtfertigen. Multi-Show-Watching an einem Tag, zweien oder mehreren aufeinander folgenden Tagen ist doch auch die logischste Sache der Welt! Wie sonst sollte man in den Genuss kommen, möglichst viele Darsteller in möglichst vielen unterschiedlichen Rollen zu sehen? Und außerdem wäre es doch auch verdammt unökonomisch, ganz zu schweigen von unökologisch, nur eine Show anzusehen wenn man schon extra hunderte von Kilometern außerhalb der heimatlichen Gefilde reist. Die Anderen, die tatsächlich nur eine Show sehen, das sind nämlich die Verrückten, so sieht es aus!

Reden in Musical-Zitaten

»Meinst du, ich sollte ganz kurzfristig zu ›Jesus Christ Superstar‹ nach Wien fliegen? Immerhin sind die Flugpreise der Hammer und ich müsste auch ganz frühmorgens wieder zurück!« Meine Freundin schaut mich unentschlossen an und ich frage mich, warum sie ausgerechnet mich ausgesucht hat, um ihr diesbezüglich einen Rat zu geben. Sie weiß doch ganz genau, was ich sagen werde – aber wahrscheinlich ist genau dies der Grund: Sie will es nur noch einmal von Jemandem hören, der genauso rettungslos bescheuert ist wie sie selbst.

»Tu was die Vernunft nicht erlaubt, und frag nicht, ob du es morgen bereuen wirst!«, erwidere ich daher auf ihre Frage ohne groß zu überlegen mit einem Zitat aus »Tanz der Vampire« und freue mich dann darüber, wie schnell ich diese Antwort parat hatte. Abends ruft mich meine Freundin erneut an. »Ich kann doch nicht… habe ganz vergessen, dass wir da eine Familienfeier haben!« Hierzu fällt mir spontan eine kleine Weisheit aus »Elisabeth« ein: »So wie man plant und denkt, so kommt es nie!«

Manchmal zahlt es sich eben doch aus, wenn man die Librettos (oder Libretti?) zahlreicher Musicals im Kopf hat. Es ist schon erstaunlich, dass ich mir manchmal die einfachsten Dinge nicht merken kann, von mathematischen Formeln mal ganz zu schweigen, aber spontan in der Lage wäre, in so etwa zwanzig Stücken spontan sämtliche Rollen zu übernehmen. Bei soviel Text im Kopf ist die Chance ziemlich groß, dass da so einige Sprüche für die wichtigsten Alltagssituationen dabei sind. Und wenn der Gesprächspartner dann nach einer solchen Zitat-Antwort wissend grinst und mit einem passenden Gegenzitat antwortet, dann weiß man mit hundertprozentiger Sicherheit, dass es sich um einen Gleichgesinnten handelt. Musical verbindet!

Extremes Anstehen bei Freier-Platzwahl-Shows

Es ist der Albtraum eines jeden Menschen, der stundenlanges Ausharren in großen Menschenansammlungen zwecks Kampf um einen einigermaßen akzeptablen Sitzplatz hasst. Und trotzdem kommt es nicht selten vor, dass beim Internet-Ticketkauf kein Link zur Saalplanbuchung angeboten wird, sondern nur der Hinweis auf »Freie Platzwahl« erfolgt.

Natürlich, freie Platzwahl gibt einem theoretisch die Möglichkeit, in Reihe 1 Mitte oder auf dem bevorzugten Platz seiner Wahl zu sitzen. Theoretisch. Mit viel Glück und Ellenbogen. Denn eigentlich bedeutet freie Platzwahl: Stundenlang vor Veranstaltungsbeginn da sein, sich für eine Tür am Veranstaltungsort entscheiden und hoffen, dass das dann auch die Tür ist, die beim Einlass tatsächlich aufgemacht wird; stundenlange kreisende Gedanken um die Dinge, die möglicherweise gleich beim Einlass schief gehen und folglich dafür sorgen könnten, dass man trotzdem in der vorletzten Reihe hinter der Säule landet. Denn das ist ja gerade das Fatale an freier Platzwahl: Auch wenn man als Erster da ist, garantiert das noch lange nicht den besten Sitzplatz. Es gibt da nämlich so einige Dinge, die schief laufen könnten:


	Man hat sich für die falsche Tür entschieden. An den meisten Hallen oder Sälen gibt es mehrere Eingangsoptionen. Und entweder wird die Tür an der man steht nicht aufgemacht oder aber später geöffnet als die andere(n) Tür(en). Und während man dann mit der Nase vor der verschlossenen Tür klebt, sieht man die Mitkonkurrenten schon im Rennschritt die Halle entern. Für einen selbst ist es dann: Blöd gelaufen!

	 Kommt man zu spät hat man keine Möglichkeit mehr, zu den Ersten zu gehören, die eingelassen werden. Es sei denn, man spielt unfair oder drängelt geschickt vor. Aber da wir ja alle sozialkompetent sind (oder sein wollen), scheidet diese Option schon einmal aus.

	 Ebenfalls schon erlebt: Man ist super reingekommen, wird aber vorerst in einen Vorraum geleitet und muss dort warten, bis die eigentlichen Saaltüren geöffnet werden. Und da es meistens mehrere Saaltüren gibt…. siehe oben.

	 Man läuft zwar als eine der Ersten in den Saal, erstarrt dann aber voller Schreck: Wieso liegen denn in den ersten zehn Reihen überall »Reserviert«-Schilder? Verdammt… wo ist bloß das Vitamin B, wenn man es braucht?



Zusammenfassend heißt das wohl: Freie Platzwahl kann extrem super sein, aber auch verdammt bescheiden laufen. Man muss es wohl mögen, aber für schwache Nerven und Leute, denen Sicherheit wichtig ist, ist es definitiv nix! Und für mich konkret bedeutet das: Es lebe die Saalplanbuchung!

Peinliches Briefe-Schreiben/Autogrammkarten-Bitten

Man kennt das: Aus dem Alter, in dem man auf rosa und im Parfum getränkten Herzchenpapier Liebesschwüre an den hübschen Frontsänger einer Boyband schreibt, ist man lange raus. Unter Umständen sogar schon sehr lange. Doch genauso, wie gewisse Dinge quasi nie aus der Mode geraten oder ständig wiederkommen, so tritt auch dieses Phänomen im Verlaufe eines Musicalfan-Daseins irgendwann wieder auf. Es ist ja eigentlich kein echtes Bedürfnis, sondern lediglich Notwendigkeit, die einen dazu veranlasst, sich an den Schreibtisch zu setzen und in Schönschrift (keinesfalls PC-geschrieben!) einige wohlklingende Sätze zu formulieren. Wie will man auch sonst an ein Autogramm kommen? So jedenfalls rechtfertigt man sich vor sich selbst, während man mit hochroten Wangen den Briefumschlag zuklebt und an ein Theater dieser Welt schickt und, je nach Popularität, Schnelligkeit und Disziplin des angeschriebenen Darstellers, tage-, wochen- oder monatelang mit heftig pochendem Herzen zum Briefkasten marschiert. Hat XY schon geantwortet?

Wenn die Antwort schließlich da ist, dann reagiert das Fanherz auf ein paar persönliche Worte auf einer Autogrammkarte genauso delirischglücklich, wie einst Julia auf die Liebesschwüre ihres Romeos. Und wenn dann nach ein paar Stunden, Tagen oder Wochen die Ernüchterung einsetzt, dann soll dem Ein- oder Anderem im Selbstgespräch schon einmal der folgende Satz über die Lippen gekommen sein: »I need to get a life!« Aber Selbsterkenntnis ist ja bekanntlich der erste Schritt zur Besserung!

Für ein Stück nach London reisen

… oder es zumindest schon einmal ernsthaft überlegt zu haben, das macht ebenfalls den echten Musicalfan aus. In London gibt es zweifelsohne viel zu sehen, und für Musicalfans ist London ein Traum, der schnell zum Albtraum werden kann wenn man erkennt, wie viele Musicals dort laufen und wie wenig Zeit man doch vor Ort hat. Selbst wenn man zwei Wochen bleiben würde, könnte man bei weitem nicht alles sehen. Wie eine Auswahl treffen, wie sich entscheiden? Und wer hat behauptet, das Leben eines Musicalfans wäre leicht?

Über den großen Teich fliegen

Broadway, 42nd Street, Leuchtreklamen überall und wenn man sich einmal um die eigene Achse dreht, gleich mindestens vier Theater in Sichtweite. New York, Baby! Die Musicalstadt überhaupt. Hier wird entschieden, welche Stücke es nach Europa schaffen und welche gleich wieder in der Mottenkiste verschwinden. Und nur hier kann man arbeitslose Musicaldarsteller als singende Kellner erleben, zum Beispiel in Ellen’s Stardust Diner unmittelbar am Broadway in der Nähe des Times Square. Amerika – Land der unbegrenzten Möglichkeiten, Land der Musicalwelterfolge! Wer nach New York fliegt und anstatt an die Freiheitsstatue und das Empire State Building erst einmal an Musicals denkt, der ist ein echter Fan.

Sammeln von Eintrittskarten und Besetzungslisten

Andere sammeln Briefmarken oder Sticker, Bierdeckel oder Streichhölzer, wir Musicalfans sammeln mit Passion unsere Eintrittskarten und Besetzungslisten und heften sie fast schon mit religiösem Eifer in eine extra dafür angefertigte Mappe oder kleben sie in ein Büchlein. Schließlich sind das alles kostbare Erinnerungen – auch daran, wo all das Geld geblieben ist. Aber so richtig hinterher trauern wollen wir unseren Finanzen nicht, denn immerhin haben wir eins verstanden: Ideelle Werte haben mindestens genauso viel Wert wie materielle Dinge. Und wo materielle Dinge irgendwann einmal an Wert verlieren oder kaputt gehen, bleiben uns Erinnerungen stets erhalten.

Cosplayen/Kostümiert ins Stück gehen

Einmal als »Sisi« in »Elisabeth« gehen oder sich als Athos von den »3 Musketieren« verkleiden? Für Cosplayer (kurz für ›costume play‹) kein Problem: Wo können sie ihre Leidenschaft fürs Verkleiden besser ausleben als im Foyer oder Saal eines Theaters? Die Tatsache, dass die meisten Cosplayer ihre Kostüme selbst schneidern, ist dabei auch nicht zu verachten. Die fantasievoll kostümierten Fans bringen anderen Zuschauern nur Vorteile, sorgen sie doch für tolle Atmosphäre und Unterhaltung.

Die interaktiven Möglichkeiten des Internet nutzen

Musicalerlebnisse sind nur halb so schön wenn man sie nicht mit jemandem teilen kann. Das haben wir ja schon festgestellt. Aber warum sie nur mit einigen wenigen Leuten teilen, wenn man das doch mit der ganzen Welt tun kann? Musicalfans kennen die Adressen von Fachforen selbstverständlich aus dem Kopf und lesen dort regelmäßig, selbst wenn einige von ihnen dort nie selbst schreiben. Sie »forumsen«. Gleiches gilt auch für soziale Netzwerke. Diese sind ungemein nützlich, um schnell an Infos zu kommen und um von anderen Fans zu erfahren wie eine besuchte Veranstaltung war.


Backstage – Ein Blick hinter die Kulissen

Theaterleben: Total entspannt?

ÄHNLICH wie Lehrer, denen man nachsagt, dass sie vormittags Recht und nachmittags frei haben, haben auch Musicaldarsteller ein entspanntes Leben. Bis Mittags schlafen, relaxt frühstücken, danach ein bisschen durch die Stadt bummeln, vielleicht etwas Sport machen, irgendwo nett Kaffee trinken gehen. Gegen Abend geht’s dann ab ins Theater, wo man die Vorstellung spielt und sich von den Zuschauern feiern lässt. Nachher noch ein bisschen mit den Verehrern an der Stage Door plaudern, ein paar Autogramme geben, Fotos machen… und dann noch etwas Feiern gehen, bevor man irgendwann zu Bett geht. Und am nächsten Tag… täglich grüßt das Murmeltier!

So sieht das Leben eines Darstellers aus – zumindest denken das tatsächlich viele Fans. Es ist ja auch schwierig, sich eine andere Vorstellung zu machen, kriegen wir doch vom »Leben auf der anderen Seite« des Theaters so gut wie nichts mit. Aber wie sieht es eigentlich tatsächlich aus? Und welche Leute arbeiten dort neben den Darstellern eigentlich noch? Das wollen wir in diesem letzten Kapitel erkunden.

Vorhang auf, Spot on: Ausgewählte Berufe hinter den Kulissen

Es ist schon ein ganz schöner Mist: Nichts könnte ich mir besser vorstellen, als im Theater zu arbeiten. Okay, Theater habe ich auf der Arbeit oft mehr als genug, aber das ist bestimmt nicht vergleichbar. Nur blöd, dass ich überhaupt nicht singen und schauspielern kann! Also scheidet »berühmter Musicalstar « als potentieller Beruf schon einmal aus. Nur: Was bleibt da noch? Die Antwort lautet: Eine ganze Menge! Selbst als regelmäßiger Theaterbesucher macht man sich oft gar keine Vorstellung davon, wie viele Jobs im Theater eigentlich ausgeübt werden und wie vielfältig die wahrgenommenen Aufgabengebiete sind. Hier möchte ich euch exemplarisch vier Berufe kurz vorstellen…

Dresser: Der Mann fürs An- und Ausziehen

Dresser – das klingt ganz schön glamourös, finde ich. Aber eigentlich ist seine Aufgabe weniger glamourös als wichtig: Er ist nämlich kurz gesagt dafür verantwortlich, den Darstellern beim Umziehen zu helfen und dafür zu sorgen, dass diese stets korrekt gekleidet und pünktlich wieder auf der Bühne erscheinen. Das ist gar nicht so leicht wie es sich anhört. Besonders beim Quick Change (Blitzumzug), wo sich ein Darsteller innerhalb von Sekunden komplett umkleiden muss, ist das eine große Herausforderung und jeder Handgriff muss sitzen. Damit ein solcher Quick Change problemlos möglich ist, sind die Kostüme selbst schon entsprechend ausgestattet und besitzen zum Beispiel Klettverschlüsse anstelle von Reißverschlüssen. Selbstverständlich müssen auch die benötigten Kostüme jederzeit griffbereit sein.

Der Dresser muss außerdem dafür sorgen, dass die Kostüme wieder ordentlich aufgehängt und verstaut werden, denn die Qualität der Outfits sollte nicht leiden. Wenn ein Kostüm trotz aller Vorsicht Schaden genommen hat, dann ist es die Aufgabe des Dressers dafür zu sorgen, dass es ausgebessert wird. Okay, eine Christine im zerrissenen Kleid oder auch ein Mr. Hyde in Flickenhose sähe vielleicht lustig aus, wäre aber absolut nicht ernst zu nehmen. Dresser sind also für den reibungslosen Ablauf einer Vorstellung von großer Bedeutung und müssen gut auf die Darsteller eingestellt sein. Eine gewisse Stressresistenz sowie Wissen um Verhalten in Stresssituationen ist ebenfalls wichtig. Und dass Dresser Basics drauf haben müssen, zum Beispiel wie man einen Krawattenknoten bindet, versteht sich von selbst!

Maskenbildner: Meister im Verwandeln

Habt ihr euch auch schon oft gefragt, wer eigentlich für das tolle Phantom-Make up oder aber die fantasievollen Frisuren bei »Wicked« verantwortlich ist? Richtig, es sind die Maskenbildner und ohne ihre tägliche Arbeit hinter den Kulissen würde es uns wohl wesentlich schwerer fallen in die Geschichten einzutauchen, die uns das Musical erzählt.

Maskenbildner ist ein anerkannter Ausbildungsberuf; die Lehrzeit dauert drei Jahre. In dieser Zeit erfahren die angehenden Maskenbildner alles über Make-up, Frisuren und Masken. Sie werden in die Geheimnisse des Schminkens eingeweiht, lernen verschiedene Techniken kennen und können auch mit Modelliermasse, falschen Bärten und Extensions spielend leicht umgehen. Jemandem eine Glatze verpassen, eine fiese Wunde oder eine furchterregende Narbe schminken? Absolut kein Problem für sie!

Maskenbildner arbeiten – welch Überraschung – in der Maske. So wird der Raum genannt, in dem sich Schminkspiegel, Schminkutensilien sowie andere wichtige Arbeitsmaterialien befinden. Dort verwandeln sie ganz normale Männer in Biester, Zauberer, Ziegenböcke (man denke nur an Dr. Dillamond aus »Wicked«) oder Phantome, während ganz normale Frauen zu Hexen, Vampiren oder Dschungelprinzessinnen werden. Auch Visagisten findet man in der Maske. Sie sind aber anders als Maskenbildner nur für das Schminken zuständig. Der Begriff »Visagist« ist übrigens nicht geschützt und es gibt auch keine geregelte Ausbildung. Daraus folgt, dass sich im Grunde genommen jeder Visagist nennen kann.

Kostümbildner: Ohne Fantasie geht nichts

Analog zum Maskenbildner gibt es natürlich auch den Kostümbildner. Dieser sorgt dafür, dass die Darsteller ihrer Rolle entsprechend gekleidet sind. Es versteht sich von selbst, dass Kostümbildner jede Menge Kreativität und Fantasie mitbringen sollten. Der Job selbst gibt ihnen nämlich viele Möglichkeiten diese auszuleben – natürlich innerhalb eines gewissen Rahmens! Ein Kostümbildner designt Kostüme gemäß den Vorgaben eines Stückes und/oder den Vorstellungen des Regisseurs. Ganz wichtig hierbei: Er muss in der Lage sein, seine Vorstellungen auf Papier zu bringen – und zwar so, dass hinterher diejenigen, die diese Ideen umsetzen sollen, etwas damit anfangen können. Zusätzlich braucht er fundiertes Hintergrundwissen, etwa zur Kulturgeschichte. Wie sahen die Kleider der Hofdamen zur Kaiserzeit aus? Was trugen Studenten im 19. Jahrhundert? All diese Fragen kann ein Kostümbildner beantworten, ja, er hat meist sogar direkt ein Bild vor Augen. Ach ja: Mit Stoffen und Werkzeugen, um diese zu bearbeiten, sollte er sich natürlich ebenfalls gut auskennen.

Bei der Vielzahl an Aufgaben und dem geforderten Hintergrundwissen überrascht es nicht, dass die Ausbildung recht lange dauert und meist über ein 4–5 jähriges Studium erfolgt. Aber hinterher seine Entwürfe umgesetzt auf der Bühne zu sehen ist bestimmt ein toller Lohn!

Künstlerischer Leiter: Mission: Den Qualitätsstandard halten

Ohne ihn geht am Theater nichts, oder nicht viel. Seine Aufgabe ist es dafür zu sorgen, dass die Vorstellung reibungslos und korrekt über die Bühne geht. Doch was ist schon korrekt? In dem Zusammenhang heißt das, er muss aufpassen, dass sich die Künstler an ihren Text halten sowie an alle anderen Absprachen, die während der Proben getroffen wurden. Manchmal passiert es mit zunehmender Routine, dass einige Darsteller sich immer mehr Freiheiten rausnehmen, was ihr Schauspiel, ihren Text und die Art ihres Gesangs angeht. In diesem Fall fällt es dem künstlerischen Leiter zu, sie darauf aufmerksam zu machen und darauf zu achten, dass sich ans Libretto und die Wünsche des Regisseurs gehalten wird. Auf den Punkt gebracht: Der künstlerische Leiter ist verantwortlich für die Aufrechterhaltung der Qualität. Um diese gewährleisten zu können, muss er eng mit dem Dirigenten zusammenarbeiten, der im Theater auch als musikalischer Leiter bezeichnet wird. Ist ja auch irgendwie logisch, ist er doch der Chef aller Musizierenden im Orchester.

Alltagstrott? Das Leben während des En-suite-Betriebs

Kommen wir jetzt zu den Leuten, die uns als Fans natürlich am meisten interessieren: Die Darsteller. Am Anfang des Kapitels haben wir etwas satirisch das tolle Darsteller-Leben skizziert, wie wir es uns oft ausmalen. Dass einige Tage bestimmt mal so aussehen – keine Frage! Wie in jedem anderen Beruf hat auch ein Musicaldarsteller mal entspannte, mal stressigere Arbeitsphasen. An dieser Stelle wollen wir jetzt mal einen Blick auf das stinknormale Alltagsleben während des klassischen En-suite Musicalbetriebs werfen. Einigen wir uns darauf, dass das Stück, in dem unser Darsteller gerade spielt, vor einigen Monaten seine Premiere gehabt hat und wir uns irgendwo mittig in der Spielzeit befinden. Und behalten wir auch im Hinterkopf, dass die Abläufe je nach Theater variieren können und die Darstellung hier keinen Anspruch auf Allgemeingültigkeit erhebt. Los geht’s!

Sind auch alle da?: Das Sign-In

Ähnlich wie normale Arbeitnehmer müssen auch Darsteller zu einem Zeitpunkt X an ihrem Arbeitsplatz sein. In der Regel ist das circa 1,5 Stunden vor Vorstellungsbeginn. Verpflichtend ist, dass die Darsteller das Theater über den Bühneneingang betreten (und normalerweise auch über diesen wieder verlassen) müssen. Hinter der Stage Door befindet sich die Pforte und beim Pförtner liegt eine Liste aus, in der die Darsteller ihre Anwesenheit eintragen müssen. Dieser Vorgang nennt sich schlicht sign-in. Und hier ergibt sich die nächste Parallele zur »normalen« Arbeitswelt: Pünktlichkeit ist essentiell und Unpünktlichkeit wird gar nicht gern gesehen – aber wo wird es das schon? Wer (öfter) unpünktlich ist, der wird früher oder später zu einem ernsten Gespräch mit dem Chef, in diesem Fall dem Theaterleiter, gebeten. Schon erschreckend, wie bürokratisch es auch in der Künstlerwelt zugehen kann, oder?

Die Zeit vor der Vorstellung

Nun bleibt meist noch genügend Zeit, um in der Kantine (die übrigens in jedem Theater vorhanden ist) etwas zu essen und sich damit für die Show zu stärken. Wie viel Zeit dafür bleibt, hängt davon ab, wie viel Zeit man zum Kostümieren und in der Maske braucht. Es versteht sich von selbst, dass die Hauptdarsteller aus »Ich war noch niemals in New York« oder der Darsteller des Maxim de Winter wesentlich weniger Zeit in der Maske benötigen als eine Elphaba, ein Phantom oder ein Krolock. Selbstverständlich muss bei der zeitlichen Planung auch berücksichtigt werden, wie viele Leute aus der Cast aufwändig geschminkt werden müssen. Ein böser, kontraproduktiver Rückstau bei den Maskenbildnern soll schließlich wenn möglich vermieden werden. Zeitmanagement heißt das Zauberwort! Und einsingen muss man sich schließlich ja auch noch!

Nicht aus der Reihe tanzen, oder: Die Notes-Session

Nachdem die Darsteller geschminkt und verkleidet sind, kann die ganz normale Vorstellung losgehen. Hier kommt unser künstlerischer Leiter zum Einsatz, der übrigens im Vorfeld auch die Besetzung des heutigen Abends eingeteilt hat. Zum Zwecke der Qualitätssicherung schaut er sich die Show regelmäßig an und macht sich Notizen (»Notes«) zu den Dingen, die ihm auffallen. Das können ganz allgemeine Dinge sein, aber auch spezifischere Sachen, die einzelne Darsteller betreffen. Diese Notizen sammelt er über die Woche hinweg.

Einmal die Woche ist dann sozusagen der Tag der Abrechnung. Was hier so melodramatisch klingt, bedeutet einfach nur, dass der künstlerische Leiter einen festen Termin anberaumt, um den Ensemblemitgliedern und den Hauptdarstellern mitzuteilen, was er alles so bemerkt hat – positiv wie negativ. Dieser Termin nennt sich dann Notes-Session. Hierzu ist aber nicht nur der künstlerische Leiter anwesend, sondern auch der musikalische Leiter. Es muss eben alles perfekt aufeinander abgestimmt sein! Während der Notes-Session, die meist zweieinhalb bis drei Stunden vor Vorstellungsbeginn stattfindet, herrscht für alle Darsteller Anwesenheitspflicht. Also auch erstaunlich normal und beklemmend ernüchternd.

Feuertaufe vor dem ersten Auftritt: Das Put-In

Bevor neue Darsteller auf die Zuschauer losgelassen werden, müssen sie durchs put-in. Das bedeutet im Klartext, die Show wird einmal komplett vor dem leeren Saal durchgespielt. Dabei sind die neuen Darsteller im Kostüm und der Rest der Cast meist in bequemen Klamotten. Welcher Fan würde da nicht gerne mal Mäuschen spielen? Put-ins finden normalerweise nachmittags statt. Für viele Darsteller heißt das, dass sie dann abends schon eine Show hinter sich haben.

Selbstverständlich müssen neue Darsteller auch Kostüme haben, die individuell für sie angefertigt und angepasst werden. Fittings (für Kostüme, Perücken, Schuhe und Maske) werden um die anderen Pflichttermine »drumherum« gelegt, finden eben dann statt, wenn es gerade am Besten passt. Da muss man schon flexibel sein.

Proben und Promotermine

Rund um den normalen Theateralltag gibt es allerdings noch andere Pflichttermine – irgendwie desillusionierend, oder? Für das Ensemble finden regelmäßige Proben statt, die der Dance Captain festlegt. Der Dance Captain ist ein Ensemblemitglied, welches für das Tanzensemble zuständig ist und dafür Sorge trägt, dass die eingeübte Choreographie auch genauso eingehalten wird wie ursprünglich geübt.

Aber auch am Gesang und an der Gesangstechnik wird mit Hilfe eines Gesangslehrers (Vocal Coach) regelmäßig gefeilt. Zudem gibt es Phonetik-Stunden für eine deutliche Aussprache, die hauptsächlich für die nicht deutschsprachigen Darsteller angeboten werden.

Neben den Verpflichtungen im Theater müssen unsere Hauptdarsteller aber auch mal öfter draußen ein bisschen Werbung machen als Zugpferde für ihr Stück. Dafür gibt es Promotiontermine, in deren Rahmen meist neben einer Autogrammstunde zusätzlich zwei bis drei Lieder aus der Produktion vorgestellt werden. Wenn Promotiontermine mit aufwändiger Maske verbunden sind und längere Anfahrtswege hinzukommen, kann es durchaus sein, dass der Tag schon mal verdammt früh anfängt. »Verdammt früh« heißt für unseren Darsteller gegen 13 oder 14 Uhr. Ist dies der Fall, so kann es passieren, dass ein Darsteller, der nachmittags die Promo macht, abends off ist. Es gibt nämlich eine arbeitsrechtliche zehn Stunden-Grenze, die nicht überschritten werden darf.

Insgesamt ist so ein Theater-Alltag also unter Umständen recht vollgestopft. Glücklicherweise ist das nicht immer so. Trotzdem gilt für alle Darsteller, die ihren Job gut und lange ausüben möchten, die Regel, diszipliniert zu leben und gut auf Körper, Geist und Stimme Acht zu geben. Tut man das nicht, kann es mit der großen Karriere ganz schnell vorbei sein!

Und vor der Premiere? Arbeitsintensive Wochen

Gut, wie sich der Alltag eines Darstellers während eines Longruns gestaltet, haben wir jetzt also geklärt. Doch bevor der Alltag überhaupt einkehren kann, müssen stressige Zeiten überstanden werden. Stichworte: Umzug in eine neue Stadt, Einüben einer neuen Rolle. Wir gehen jetzt einfach mal davon aus, dass ein Stück komplett neu inszeniert wird und nicht einfach nur mit einem Großteil der Cast an einen anderen Standort umzieht. Ungefähr zwei Monate vor dem Premierenbeginn beginnt im Theater die »heiße Phase« und die Spielstätte ähnelt einem Bienenstock – jedenfalls ist das Gewusel dort ähnlich groß! Viele Dinge müssen zeitgleich erledigt werden: Während die Techniker für den Bühnenaufbau zuständig sind und die Kostümbildner die Kostüme erstellen, müssen Orchester und Cast proben. Das tun sie zunächst separat voneinander in den Probenräumen.

Es relaxt angehen lassen ist in dieser Zeit unmöglich: Durchschnittlich von zehn Uhr morgens bis zehn Uhr abends befinden sich die Darsteller an ihrem Arbeitsplatz – ein echter Knochenjob! Aber die Zeit ist knapp bemessen und die Premiere soll ja auch ein voller Erfolg werden. Als Erstes erarbeitet die Cast die Lieder. Danach werden diese in den Spielablauf eingebunden. Derweil studiert das Orchester ebenfalls die Songs ein und beschäftigt sich intensiv mit der Partitur. Ein spannender Schritt für die Cast ist der Wechsel vom Proberaum auf die Probebühne! Schließlich werden Musiker und Sänger zusammengeführt und es geht endlich ab auf die richtige Hauptbühne.

Die Zeit läuft derweil unerbittlich weiter. Die letzten acht bis zehn Tage vor der Premiere finden dann die Previews statt. Diese haben – wie weiter oben schon erklärt – den Charakter von Proben vor Zuschauern. Wenn man jetzt feststellt, dass eine Szene nicht so funktioniert wie erwartet, dass ein Song nicht gut ankommt oder ein Dialog nicht verständlich ist, kann es vor der Premiere noch zu Umstellungen, Änderungen oder Streichungen kommen. Außerdem wird in Previews die Technik getestet. Die spannende Frage ist jetzt: Funktioniert auch alles so, wie es soll?

Wenn das der Fall ist, fällt allen Beteiligten ein großer Stein vom Herzen: Eine stressige Zeit neigt sich dem Ende zu, aber die Investition hat sich gelohnt. Dass dem tatsächlich so ist, kann man nicht zuletzt an den Reaktionen der Presse und der Fans ablesen. Welch schöneren Lohn kann es geben als den Applaus des Publikums? Und obwohl wir Normalsterblichen in unserem Job normalerweise keinen tosenden Beifall bekommen, wollen wir ihn unseren »Stars« neidlos gönnen. Von daher beim nächsten Schlussapplaus daran denken: Ein Künstler lebt für den Applaus.


Nachwort: Was ich noch sagen wollte

WO es ein Vorwort gibt, da muss es zwangsläufig ein Nachwort geben und daher müsst ihr da jetzt auch noch durch. Die Idee, diesen kleinen »Ratgeber« zu schreiben ist schon lange durch meinen Kopf gegeistert und hat mich so einige schlaflose Nächte gekostet. Aber der richtige Antrieb, mich tatsächlich ranzusetzen, der war lange Zeit nicht da. Wie sagt man so schön: »Ja, meine Motivation habe ich heute schon gesehen. Sie ging winkend an mir vorbei!« So war es auch bei mir und in so einem Fall ist es ungemein hilfreich, ein paar Leute um sich zu haben, die einen mal ordentlich in den Hintern treten. Ich bezeichne diese Leute gerne – vielleicht auch leicht masochistisch – als Freunde.

Ihr ahnt es, jetzt folgen die unvermeidbaren Danksagungen. Aber anders als die Leute bei den berühmten Preisverleihungen möchte ich es kurz halten: Ich glaube, es ist nicht übertrieben zu sagen, dass ohne die Inspiration und Hilfe von Nadine Mattl (»Hast du heute schon geschrieben? Jetzt mach’ halt mal!«) dieses Büchlein wahrscheinlich etwas später das Licht der Welt erblickt hätte. Und mit etwas später meine ich: Sehr viel später. Nadine hatte stets ein offenes Ohr und darüber hinaus immer super Ideen, hielt aber auch mit konstruktiver Kritik nicht hinter dem Berg. Dafür ein ganz fettes, herzliches Danke!

Ein weiteres ebenso herzliches Dankeschön geht an Dina Günther, die monatelang mein Gefasel rund um dieses Projekt geduldig ertragen hat und ebenfalls viele gute Tipps hatte. Ohne ihre hervorragenden lektorischen Fähigkeiten hättet ihr wohl viele grobe Patzer entdeckt – so sind die wenigen Fehler, die ihr jetzt noch findet, nur eingebaut, um zu überprüfen, wie aufmerksam ihr lest. Ist doch klar, oder?

Aber ich bin noch nicht fertig mit den »Bedankungen«. Als Testleser herhalten mussten außerdem meine Lieblings-Nürnberger Heike, Bianca und Michael Klug. Danke vor allem für Eure Begeisterungsfähigkeit und Euer hilfreiches Feedback! Bestimmt ist allen Lesern sofort die innovative, frech-witzige Covergestaltung aufgefallen, die ich ganz allein dem verdammt großen Talent von Bianca Klug verdanke. Bianca, eine angehende Profi-Designerin, war sofort bereit, ein Cover für dieses Buch zu designen und stets mit Feuer und Flamme bei der Sache – und das, obwohl meine unspezifischen Angaben bestimmt wenig hilfreich waren. Ja, ich weiß eben nie so genau, was ich will – ein Grundproblem, aber lassen wir das.

Ein großes Dankeschön gebührt ebenfalls Andrea Weck für die bereitwillig gegebenen Einblicke in die Künstlerwelt und die vielen hilfreichen Anmerkungen.

Last but definitely not least ein Danke auch an diejenigen meiner Musicalbuddies, die hier nicht namentlich auftauchen… ihr wisst aber auch so, wer gemeint ist. Ich leide gerne mit Euch an Musicalitis und dieser gewissen Unterart (auch hier wisst ihr, auf was ich anspiele) und möchte unsere schönen, gemeinsamen Momente nicht missen.

Zum Schluss möchte ich noch sagen dass ich hoffe, dass es Euch, meinen Lesern, gefallen hat. Und wenn ihr das hier noch lest und damit bis zum (hoffentlich nicht bitteren) Ende durchgehalten habt, so habe ich die berechtigte Hoffnung, dass mein kleiner Ratgeber euch zugesagt hat. Danke, dass ihr euch todesmutig mit Cassy auf diese Reise eingelassen habt. Ach so: Ähnlichkeiten mit lebenden Personen sind (meistens!) rein zufällig!

Eine Frage ist vielleicht noch offen geblieben: Wie gehe ich denn nun eigentlich mit chronischer Musicalsucht um? Und die Antwort will ich euch natürlich nicht schuldig bleiben. Wisst ihr, je mehr ich darüber nachdenke – und ich hatte beim Schreiben wirklich genug Zeit das zu tun – finde ich, es gibt wesentlich schlimmere Arten der Sucht und auch wesentlich sinnlosere Wege sein Geld zu verballern. Unsere Musicalsucht führt eigentlich nur dazu, dass wir ständig netten Menschen über den Weg laufen, tolle Städte kennen lernen und viele, viele Stunden voller Genuss und Staunens in den Theatersälen dieser Welt verbringen. Was kann daran schon verkehrt sein? Von daher lautet mein Rat: Einfach weitermachen!

In diesem Sinne grüßt euch herzlich,

Silke Milpauer

Dortmund, Mai 2012
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