
31Die Deutsche Bühne 3/2001

Knut Lennartz

ie sich die Bilder gleichen:  Für die Züricher
aufführung von Jon Fosses „Die Nacht singt
ihre Lieder“ baute die ausstatterin katrin
Hoffmann in die Black Box genannte Spiel-

stätte einen geschlossenen raum, der Zuschauer und
Schauspieler zusammensperrte. auf den gleichen einfall
kam Siggi Colpe, die in Hamburg die Bühne für Fosses
„Das kind“ entwarf. auch hier wieder ein die Bühne und
den Zuschauerraum einschließender kasten, der aller-
dings nach hinten offen ist für die einzige außen szene,
eine schäbige Bushaltestelle, an der die Geschichte ihren
anfang nimmt. in der deutschen erstaufführung von
Lars Noréns „Schattenjungs“ in der kölner Halle kalk
gehen regisseur torsten Fischer und sein Bühnenbild-
ner Jens kilian noch einen Schritt weiter. Durch Sicher-
heitsschleusen betreten die Zuschauer den raum, hier
eine Forensische klinik, und sind für drei Stunden
gemeinsam mit den anstaltspatienten und dem Personal
eingesperrt. Geschlossene Gesellschaften. Selbst
gewählte isolation bei Fosse, Zwangseingewiesene bei
Norén. Wer heute Stücke aus Skandinavien besichtigt–
man könnte noch Petter rosenlunds „Das Schreckliche

kind“, aufgeführt in Darmstadt, oder katarina Frosten-
sons in der Frauenabteilung einer Psychiatrischen klinik
spielendes Dokumentarstück „Saal P“ hinzufügen –,
dem werden alle illusionen von der schönen heilen skan-
dinavischen Welt genommen, wenn er sie denn je gehabt
hätte.

Fosse ist der autor der Saison. Drei seiner Stücke sind
nun im deutschsprachigen raum in verschiedenen insze-
nierungen zu sehen. Das stärkste aber, „ein Sommer-
tag“, das in seiner geheimnisumwitterten Verschachte-
lung von Vergangenheit und Gegenwart am ehesten an
das große Vorbild ibsen erinnert, konnte man in einer
atmosphärisch dichten aufführung des Osloer Norske
Teatret zur Bonner Biennale sehen (siehe DDB 8/2000).
„Der Name“, „Die Nacht singt ihre Lieder“ und „Das
kind“ lesen sich wie drei Varianten zum gleichen
thema; die Figurenkonstellationen sind täuschend ähn-
lich: Vater, mutter, tochter,  Schwester, Freund. Hinzu
kommt die eine oder andere randfigur. in „Das kind“
arzt und krankenschwester, die aber weder durch Fos-
ses Dialogführung, noch in der Hamburger inszenierung
nennenswerte tiefenschärfe erreichen. ist Fosse wirk-
lich der neue ibsen, zu dem er hier und da hochgelobt
wird? Fosse selbst sieht sich in dieser tradition. Wie
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Fosse-Fieber

Der Norweger Jon Fosse ist der Autor der Saison. Schon wird er mit seinem
Landsmann Henrik Ibsen verglichen. Ist das ein Zeichen für einen Paradigmen-
wechsel? Oder anders gefragt: Kehrt nach den Jahren des Regietheaters wieder
der Autor mit seinem Text auf die Bühne zurück?  

W

Anika Mauer (Das
Mädchen) und
Christian Schmidt
(Der Junge) in Jon
Fosses „Der Name“
am Bremer Theater.

F
ot

o:
 J

ör
g 

L
an

ds
be

rg



33Die Deutsche Bühne 3/2001

man da tun als Schauspieler? in michael talkes Ham-
burger inszenierung, die behutsam dem text folgt, kann
weder Jörg Lichtenstein Funken aus dieser Figur schla-
gen, noch haben maren eggert und Clemens Dönicke
die Chance, aus der traurigen Geschichte eine tragische
zu machen, vom krankenpersonal nicht zu reden,
Schwester und arzt sind, so wie sie Fosse notiert hat,
Chargen. Daran können Victoria trauttmansdorff und
Hanspeter Bader nichts ändern. und auch agnes’ mut-
ter (angelika thomas), ist so klischeehaft notiert wie
schon die eltern in „Der Name“ und „Die Nacht singt
ihre Lieder“. Die Dialoge: Zeugnis kommunikativer
Hilflosigkeit. agnes über ihre mutter: „Sie gibt sich so
mühe/und dann will sie immer nett sein ... aber es ist
alles so traurig“.

Ja, traurig ist es bei Fosse, das Leben – ein trauerspiel.
man geht aneinander vorbei, man redet aneinander vor-
bei, man lebt aneinander vorbei, draußen, in der Fjord-
einsamkeit. Wer soll’s ändern? So schaut man in den
meis ten inszenierungen zwei Stunden der allgemeinen
traurigkeit zu. und doch passiert das kuriose, dass das
traurige schon wieder komisch wird. in thomas
Janßens Bremer inszenierung von „Der Name“ amüsie-
ren sich selbst die steifen Bremer köstlich über den stof-
feligen Vater (Sebastian Dominik) und dessen sture
Weigerung, den Jungen (Christian Schmidt) überhaupt
zur kenntnis zu nehmen. Das könnte einer aus ihrer
Nachbarschaft sein. und plätschern die Dialoge auch
matt, und werden die Pausen noch so bedeutungsvoll
gedehnt – da blitzt plötzlich unter der alltagstristesse die
komödie hervor. So jedenfalls eignet sich das Publikum
die Geschichte an. „Nur nicht einschlafen“, das scheint
die Sorge von Hans escher gewesen zu sein, der das
Stück am Freiburger theater inszeniert hat. Donnernde
rockmusik schreckt die (wenigen) Zuschauer zu Beginn
auf; und am Schluss, wenn alles müde dahin dämmert,
holt diese musik das schläfrige Publikum wieder mit
Brachialgewalt ins Leben zurück. 

aber warum stürzt sich jetzt alle theaterwelt auf Fosse?
Die antwort scheint einfach: Hier schlägt ein autor
einen ton an, den es auf unseren Bühnen lange Zeit
kaum mehr gegeben hat, der regisseure und Schauspie-
ler zwingt, sich auf das einfache (das bekanntlich schwer
zu machen ist) zu konzentrieren und eine Spielweise zu
kultivieren, die schon ausgestorben schien. Nicht immer
sind sich da die Schauspieler ihrer mittel sicher, nicht
immer stimmen da die Vorgänge. ein Beispiel aus der
Freiburger inszenierung. Die Schwestern sitzen zusam-

men, als die mutter vom einkauf zurückkommt. kaum
hebt die zu erzählen an, halten sich die mädchen
(miriam von eberhard, Sara Sommerfeldt) demonstrativ
genervt die Ohren zu. Sie können das ewig gleiche
Geschwätz nicht mehr hören. aber die schwangere
tocher kehrt gerade nach Jahren wieder ins elternhaus
zurück, noch dazu bedrückt von Sorgen: Schwanger-
schaft, Beziehungskrise, die ungewisse Zukunft. Die
mutter (Ve rena Plangger) ist so vom ersten auftritt an
zur komischen alten gestempelt. Dass es anders geht,
haben mit diesem Stück thomas Ostermeier an der Ber-
liner Schaubühne und Jürgen Gosch in Düsseldorf
bewiesen (siehe DDB 9/2000, S. 26, und DDB 11/2000,
S. 14). Für den trashigen umgang gerade junger regis-
seure mit realistischer Dramenliteratur gibt es Beispiele
genug, mal mehr, mal weniger gelungen, mal ist es ein-
fach ärgerlich – wie etwa jüngst in köln Sebastian Hart-
manns inszenierung von Hauptmanns „einsame men-
schen“. Fosses Stücke, so beschränkt sie sind, zwingen
regisseure und Schauspieler wieder zum umdenken.
Das muss nicht von Schaden sein für das theater.

als Spezialist für die ehe- und Familienhölle in ihrer
skandinavischen ausprägung, hatte sich auch Lars
Norén einen Namen gemacht, mit Stücken wie „Dämo-
nen“ , „Nacht, mutter des tages“ und „Nachtwache“.
inzwischen hat er die Familiensphäre verlassen und sich
in andere Dimensionen des gesellschaftlichen elends
begeben, in Gefängnisse, Psychiatrische kliniken oder
auf die Plätze, wo heute gemeinhin die ausgestoßenen
der Wohlstandsgesellschaft campieren. Norén war
schon immer für brisante themen gut. mit „Personen-
kreis 3.1.“ einem naturalistisch ausgewalzten acht-Stun-
den- Stück über die ausgegrenzten und abgestürzten
der modernen Wohlstandsgesellschaft läutete thomas

Ostermeier vor einem Jahr seine
Schaubühnen-Ära ein. einen
Skandal löste 1999 Noréns
Gefängnisstück „7:3“ aus. Hier
kommen halb dokumentarisch
Häftlinge des Stockholmer
tidaholm-Gefängnisses auf die
Bühne und haben Gelegenheit,
diese zum Forum nazistischer
und rassistischer Überzeugungen
zu machen. Für kritiker, wie der
schwe dischen Journalistin ker-
stin ekman, ist das Stück Beweis
für das abdriften schwedischer
intellektueller nach rechts. Die
Grenzen dieses realitätsnahen
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ibsen fokussiert er seinen Blick auf Familiengeschich-
ten. Doch bei Fosse schmort die Familie im eigenen Saft,
bei ibsen  ist sie immer teil der Gesellschaft; auch in den
intims ten Stücken werden da politische Schlachten
geschlagen. männer wie rosmer, Solness, Borkmann,
Stockmann, Helmer oder Bernik sind buchstäblich Stüt-
zen der norwegischen Gesellschaft. Das sind Fosses oft
namenlose Figuren ganz und gar nicht. und die Frauen?
eine Nora oder eine Hilde Wangel ist in Fosses Figure-
nensemble nicht auszumachen. Bei ibsen spiegeln sich
auch in der größten abgeschiedenheit die Verhältnisse
der norwegischen Gesellschaft; selbst in so dunklen,
scheinbar nur die Privatsphäre betreffenden Stücken wie
„rosmersholm“ kommen über Figuren wie den redak-
teur mortensgard und den rektor kroll die politischen
Strömungen der Zeit ins Spiel. Solche Charaktere gibt es
bei Fosse nicht. es sind die einfachen Leute, arbeiter,
Hausfrauen, arbeitslose, rentner, die seine Häuser
bewohnen. und wo ibsen kunstvoll Fäden zwischen
Vergangenheit und Gegenwart knüpft, wo die Schatten

der Vergangenheit die Figuren immer wieder einholen,
wird bei Fosse Vergangenheit nur flüchtig behauptet.
Sicher, da stehen in „Der Name“ alte Fotos auf der kom-
mode, da kommt der Freund aus alten Zeiten und weckt
nostalgische erinnerungen, aber das bleiben trotzdem
alltagsgeschichten ohne Geheimnis.  So lassen sich
auch die Stücke schnörkellos erzählen und inszenieren.
in „Der Name“ trifft das hochschwangere mädchen
beim Besuch der eltern auf die alte Jugendliebe Bjarne
und erkennt in diesem augenblick, was ihr am jetzigen
Freund fehlt: Zärtlichkeit.  keine sensationelle erkennt-
nis, schon gar nicht für die Zuschauer, die von der ersten
minute ein gestörtes Paar erleben. Der erste Satz des
mädchens, der erste Satz im Stück – ein Vorwurf:
„Warum ist er bloß nicht mit rausgekommen/ist ihm
alles egal“. Der erste Satz des Jungen – eine entschuldi-
gung: „ich hab das Haus nicht gleich gefunden“. Hoch-
schwanger ist sie, und in Panik: „ich  pack das nicht
hier“.  Die dauerschmerzgeplagte mutter interessiert
sich weder für die tochter noch für den Schwiegersohn,
sondern für den Dorftratsch beim einkauf, der Vater
übersieht den Gast total. Nur die Schwester stürzt sich
auf die Neuankömmlinge. Der Junge verlässt am Schluss
das Haus und wohl auch das mädchen: „Wenn er wirk-
lich weg ist, kann ich ja meinen Sohn Bjarne nennen“–
nach ihrer Jugendliebe, der sie immer noch hinterher
weint. 

„Die Nacht singt ihre Lieder“ liest sich wie die Fortset-
zungsgeschichte: ein inzwischen verheiratetes Paar –
der Junge Mann, die Junge Frau (namenlos wie so oft
bei Fosse) – mit kind und alltagsstress: er ein erfolglo-
ser Schriftsteller, der noch nie eine Zeile veröffentlicht
hat, sie ein lebenslustiges Ding, das noch mehr vom
Leben erhofft als Windeln wechseln und Fläschchen
wärmen. Sie will raus, will tanzen, unter Leute kommen.
Bleibt in „Der Name“ die Zukunft des Paares im unge-
wissen, läuft hier alles auf ein unheilvolles Finale zu: Die
junge Frau muss sich entscheiden zwischen ihrem mann
und Baste, einer tanzbekanntschaft. ihr mann nimmt ihr
die entscheidung ab: er erschießt sich. ein dramatisches
Finale, aber eines, das sich angekündigt hat. Wie in „Der
Name“ beginnt das Stück mit geballten Vorwürfen der
Frau: „ich halt das nicht mehr aus“, ein Satz, der sich leit-
motivisch durchs ganze Stück zieht. Dass eltern und
kinder nicht mehr miteinander ins Gespräch kommen
können, zeigt sich auch hier. Der Besuch der eltern des
jungen mannes wird zu einer einzigen Peinlichkeit.
außer Plattitüden und deplatzierten Geschenken hat
man sich nichts zu sagen. eine ähnliche Szene gibt es
auch in „Das kind“. Da ist es die mutter der Frau, die zu
Besuch kommt – alles Szenen, die sich gleichen; das
macht die Figuren so schemenhaft und berechenbar – ein
offensichtliches manko der Fosse’schen Figurengestal-
tung.

Das einsame Haus und der eindringling von draußen
machen die charakteristische Grundsituation der Fosse-
Stücke aus: „ich schreibe fast ausschließlich über diese
konstellation“, bestätigte er in einem interview mit tho-
mas irmer (Theater der Zeit), der gerade darin eine
„bemerkenswerte Pa rallele zu ibsen“ sieht. Doch bei
Fosse steht das Haus allein für die isolation, in der sich
seine Bewohner befinden, und die eindringlinge sind
weniger geheimnis umwoben, Jugendfreunde, Zufalls-
bekanntschaften, die eltern. auch der Flaschensammler
arvid in „Das kind“ ist nicht mehr als eine Zufallsbe-
kanntschaft. er ist ein mann in den Fünfzigern, an dem
das Leben vorbeigegangen ist. er verbringt seine tage
an einer Bushaltestelle; hier begegnet er dem zwanzig
Jahre jüngeren Fred rik, hier erlebt er, wie sich zwischen
Fredrik und agnes eine Liebesbeziehung anbahnt. Die
heiraten und beziehen eine bescheidene Wohnung
gegenüber der Haltestelle, doch arvid ist wie ein stum-
mer Zeuge aus der Vergangenheit immer gegenwärtig–
unheimlich für agnes. aber warum? arvid birgt kein
Geheimnis wie etwa der Fremde in „Die Frau vom
meer“. arvid ist einfach nur da. „Dass er uns nicht in
ruhe lassen kann“, klagt Fredrik. Das junge Paar erwägt
sogar, aus der Stadt wegzuziehen. Das Stück nimmt aber
eine andere Wendung, die mit arvid nichts zu tun hat.
agnes wird schwanger und erleidet eine Fehlgeburt.
Darum dreht sich alles im weiteren teil des Stückes – ein
krankenzimmer, die üblichen nichtssagenden
Beschwichtungsrituale von arzt und krankenschwester
(„es kann doch noch gutgehen“, „Ja es sieht besser aus
als befürchtet“), das quälende Warten, die traurige
Wahrheit. Nachdem sie das kind beerdigt haben, treffen
agnes und Fredrik an der Bushaltestelle wieder auf
arvid. man wechselt zwei, drei Sätze, Fredrik und
agnes sind inzwischen umgezogen, arvid hat heute
keine Flaschen gefunden. Wo ist arvids Geheimnis? ist
er etwa Schuld an der Fehlgeburt? Vielleicht war er nei-
disch auf das scheinbare Glück der Liebenden. Was soll
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Jens Harzer (Der
Junge), Anja-
Marlene Korpiun
(Das Mädchen),
Hans Fleisch-
mann (Der
Vater) und
Stephanie Eidt
(Die Mutter) in
Thomas Oster-
meiers Inszenie-
rung von „Der
Name“ (Salzbur-
ger Festspiele/
Schaubühne am
Lehniner Platz).

Clemens Dönicke (Fredrik),
Maren Eggert (Agnes) und
Jörg Lichtenstein (Arvid) in
Michael Talkes Hamburger
Inszenierung von „Das Kind“.F
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Auf die sAnfte Art
der regisseur Michael talke

erst wenn man
mal wieder
einen trifft,

merkt man, wie selten
die regisseure
geworden sind, die das
theater mit Nachsicht
und Zu neigung
betrachten. Während
viele es als Zumutung
empfinden, sich
anzuschauen, was
konkurrenten so auf
die Bühne stellen, sitzt
michael talke gerne
in arbeiten von
kollegen und hat
keine Probleme damit,

manches „großartig“ zu finden. Vier Jahre regieassistenz
an der Berliner Volksbühne waren für ihn eine großartige
Gelegenheit, bei Leuten wie Castorf, Schlingensief,
marthaler und kresnik zu beobachten und zu lernen. am
ende mussten sie ihn im theater fast drängen, endlich
mal selbst zu inszenieren: „ums nackte Leben“ nach
Horace mcCoy war 1997 sein viel gelobter einstieg in
den Betrieb. Liebevoll
und mild ironisch blickt
talke auch auf die
Charaktere seiner
inszenierungen: „ich
habe Schwierigkeiten
damit, Figuren als
Figuren nicht leiden zu
können. ich brauche
Nähe und Sympathie,
ich möchte über sie
lachen, aber sie nicht
auslachen.“ 

Diese sanft sich
annähernde arbeits-
weise kann zu völlig
unterschiedlichen
ergebnissen führen:
talkes letzte arbeiten –
martin Walsers „eiche
und angora“ und
marius von mayenburgs
„Haarmann“ in Hannover sowie Jon Fosses „Das kind“
am Hamburger thalia-theater sehen angenehm unter-
schiedlich aus. Der 35-Jährige ist keiner, der eine Soße
über alle Speisen gießt: „Bestimmte texte erfordern
bestimmte Formen – es sind aber nicht immer die, die der
autor meint.“ auch im Handwerk kann es Freiheit geben.
Was Freiheit sein könnte, hat talke an der Volksbühne
gelernt. auch, dass Freiheit oft einsicht in die Notwen-
digkeit ist: „theater kann mehr sein als bloßes Nachbuch-
stabieren, aber manchmal ist genau das die richtige
Haltung gegenüber einer Geschichte.“ Die ideologische
erregung über die scheinbare unvereinbarkeit beider
Positionen versteht er nicht: „Wir wissen doch alle, dass
wir im moment gar keine inhaltlichen Gewissheiten
haben – egal, ob wir zertrümmern oder erzählen.“ Wo
keine Gewissheiten bestehen, da wäre es vermessen, sich
als „regieautor“ aufzuspielen: „eine aufführung ist die

arbeit von 15 Leuten, nicht allein mein ergebnis. Wenn
ein Schauspieler mit seiner Phantasie losgaloppiert in eine
richtung, von der ich vielleicht gar nichts ahne, und es
gelingt mir nicht, ihn zu bremsen, dann bringt mich das
schon lange nicht mehr aus der Fassung.“ Doch die
absurde Vorstellung vom regie-theater als Schöpfungs-
akt wird nicht nur durch handwerkliche und soziale
Bedingtheiten dementiert, es liegt auch ein weitaus
fundamentalerer Widerspruch darin: „Der regisseur ist
die letzte ikone der autonomie – und dann erzählt
ausgerechnet der vom Subjektzerfall. Das ist doch
schizophren.“ in solcher Dialektik hallt noch talkes
Lehrzeit an einem Haus nach, wo die einfachen antwor-
ten immer tabu waren. 

Der gebürtige mainzer lernte1991 während einer
Hospitanz am theater Basel Frank Castorf kennen, geriet
in den Bann von dessen „sehr intellektueller Faszination“
und brach 1992 sein theaterwissenschaftsstudium in
münchen ab, um als assistent an der Volksbühne zu
arbeiten. Nachdem seine zweite inszenierung „in einem
Jahr mit 13 monden“ nach Fassbinder nicht zuletzt daran
scheiterte, dass die Schauspieler Probleme hatten, den
freundlichen ex-assistenten plötzlich als raubtierdomp-
teur zu akzeptieren, beschloss er 1998, sich ein neues
mutterschiff zu suchen. Nach einem ebenfalls nicht sehr
glücklichen Gastspiel in thomas Ostermeiers Berliner
Baracke mit „Pit-Bull“ von Lionel Spycher, bekam talke
in Luzern und Hannover wieder Boden unter den Füßen.
in der Schweiz, wo die ex-Volksbühnen-Dramaturgin
Barbara mundel intendantin ist, inszenierte er seine erste

Oper, den „Frei -
schütz“, und im april
wird er „katja
kabanova“ nachlegen.
in Hannover hat er
außer „eiche und
angora“ noch ein
Produkt der Familie
Walser auf die Bühne
gebracht: „king kongs
töchter“ von tochter
theresia. Luzern,
Hamburg, wo der ex-
Hannoveraner ulrich
khuon nun am thalia-
theater regiert, und
Hannover  – unter dem
intendanten Wilfried
Schulz mit vielen alten
Volksbühnen-Be -
kannten bestückt –
sollen auch weiterhin
die Orte von talkes

arbeit bleiben, nur um Berlin, wo er immer noch lebt,
macht er vorläufig einen Bogen. Sieht er nicht manchmal
mit Neid, wie zur Zeit überall die jungen regisseure
eigene Bühnen in die Finger kriegen? „Nö, ich komme
mir sowieso viel älter vor als thomas Ostermeier oder
Stefan Bachmann.“ 

und irgendwie fehlt dem freundlichen talke wohl auch
deren machiavellistischer macht-instinkt. Dabei hat der
Gedanke an ein festes Haus und ein eigenes ensemble
durchaus auch für ihn etwas Verlockendes: „Dann müsste
man wenigstens nicht mehr permanent vor jeder neuen
inszenierung Blut und Wasser schwitzen, ob man drei
Verbündete im ensemble findet.“ Denn manchmal hilft
die Liebe nicht mehr weiter, dann ist auch im theater der
krieg der Vater aller Dinge. 

Matthias Heine
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theaters zeigten sich bald: als zwei der Gefangenen-
Darsteller die theateraufführung zur Flucht nutzten und
dabei einen raubmord begingen, war das maß voll.
Norén, der mit dem Stück vor allem eine Debatte über
den Strafvollzug einleiten wollte, sah sich zum rückzug
vom Riksteater, einem staatlichen tourneetheater, das er
seit 1998 geleitet hatte, gezwungen. Nach diesen ereig-
nissen hat er in einem essay seine Gründe für das
umstrittene Projekt erläutert und auch die Frage aufge-
worfen: „Wie bringt man das Publikum dahin, etwas zu
hören, wenn wir entschieden haben, dass wir nichts dar-
über sagen können? Wie gibt man es wieder ... ich
glaubte, dass darin eine der größten möglichkeiten des
theaters lag, ... dass das unsichtbare sichtbar und das
unsagbare hörbar wurde.“ 

„Schattenjungs“ ist mit „7:3“ vergleichbar, auch dies
eine Form des dokumentarischen theaters. Psychisch
kranke Straftäter, die in einer Forensischen klinik unter-
gebracht sind, berichten über ihre taten. Sie reden sich
an das Grauen heran, suchen nach ursachen in der Ver-
gangenheit, namentlich in der kindheit. einer der insas-
sen fällt aus dem rahmen. er ist kein Sexualstraftäter,
sondern ein Neonazi, hier wegen totschlags unterge-
bracht. 

es war ein Zufall, dass die kölner erstaufführung des
Stückes ausgerechnet zu einer Zeit stattfand, zu der in
köln heftigst um den Neubau einer Forensischen klinik
gestritten wurde. Doch das thema brennt schon seit Jah-
ren unter den Nägeln, angefacht durch den Skandal um
den belgischen kindermörder Detroux, dem auch fünf
Jahre nach der tat noch immer nicht der Prozess
gemacht wird, und auch durch eine reihe von Sexual-
verbrechen hierzulande, die zum teil auf einen äußerst
laxen umgang mit den tätern zurückzuführen waren.
ein theater, das sich diesem thema widmet, läuft
schnell Gefahr, in einer Welle falschen mitleids zu
schwimmen: die täter sind ja auch Opfer – ihrer triebe
oder, schnell daher gesagt, der Gesellschaft. torsten
Fischer ist mit seiner inszenierung dieser Gefahr nicht
erlegen. er bietet keine billigen Lösungen für ein kom-
plexes Problem, über dessen Lösung sich auch experten
streiten. So kann der Zuschauer einerseits die Qualen der
Betroffenen nachvollziehen, die keine Perspektive
sehen, die nicht wissen, wie lange sie im „maßregelvoll-
zug“ bleiben müssen, ihm wird aber andererseits auch
keine populistische alternative suggeriert. 
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An der Berliner Volksbühne hat Michael Talke sein Hand-
werk gelernt, bei Castorf, Marthaler und Schlingensief.
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Sebastian
Hermann, Bruno
Winzen und
Kristian E.
Kiehling (v. l.) in
Torsten Fischers
„Schattenjungs“-
Inszenierung.


