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N ach den Schließun-
gen und Einschrän-
kungen der Corona-
Zeit sah es in den
Theatern so aus, als
müsste man sich an
halbleere Säle selbst

bei Premieren gewöhnen. Der Publi-
kumsschwund ist bis heute zu spüren.
Müssen die Theater wieder auf das Publi-
kum zugehen? Und wie? Oder hat man
das Publikum vergessen, weil man meint,
alle gesellschaftlichen Wunden heilen zu
müssen? Und was wollen die Zuschauer?
An einer Bestandsaufnahme hat sich ge-
rade die Bayerische Akademie der Künste
versucht – mit einigem Erkenntniswert.

VON JAKOB HAYNER

Doch zunächst zur aktuellen Lage.
„Die Bühnen sind wieder der Ort, an
dem geträumt, gestritten, gelacht und
geweint wird“, teilte der Deutsche Büh-
nenverein bei seiner Jahresversamm-
lung bereits im Sommer mit. Der Saal
sei wieder halb voll statt halb leer, die
Statistik zeige, dass die Besuchs- und
Vorstellungszahlen deutlich anzögen.
Es gehe bergauf, nachdem die Zahlen
ganz unten waren. 

Seitdem sind die Theater auf der Su-
che nach dem verlorenen Publikum. Es
ist eine große Aufgabe, wie die neue
Studie „Stadt – Theater – Publikum“ im
Auftrag des Staatstheaters Hannover
zeigt. „Das Kultur- und Freizeitverhal-
ten hat einen fundamentalen Wandel
erfahren, die Sehnsucht der Menschen,
vor allem der jüngeren Generationen,
nach Kompensation, Unterhaltung, Ab-
lenkung, Erbauung und ‚mental health‘
hat zugenommen“, fasst Klaus Sieben-
haar, der mit Achim Müller die Studie
geleitet hat, das Ergebnis zusammen.
„Viele haben ihre Aktivitäten weg von
der Hochkultur verlagert.“ Doch selbst

Clubs und Discos leiden unter dem neu-
en Rückzug in die Privatheit, in dem die
eigenen vier Wände zum Zentrum der
Welt geworden sind.W as hilft gegen das Netflix-

Biedermeier? Wie kann man
Menschen wieder in die Öf-

fentlichkeit locken? Viele Theater träu-
men davon, sich ein neues Publikum zu
schaffen, möglichst jung und divers. Am
Schauspielhaus Zürich gibt es mehrere
Stellen für Audience Developement, al-
so Publikumsentwicklung. Zielgruppen-
orientiertes Marketing und Community
Building für langfristige Kundenbin-
dung sind die Stichworte. Selbst in den
staatlich geförderten Theatern muss
man überlegen, wie das Produkt zu den
Kunden, also das Publikum in den Saal
kommt. Das Staatstheater Mainz bietet
zum Beispiel ein All-Inclusive-Gesamt-
erlebnis an. Das Schauspiel Köln setzt
auf erklärende Broschüren für Neuein-
steiger. In den USA sind „Newcomer
Guides“ längst üblich. 

Ein neues Publikum ist zwar gut, bes-
ser jedoch ist, das alte Publikum zu hal-
ten. Das ist die Botschaft von Aubrey
Bergauer, einem Star des Kulturmana-
gements. Als „Steve Jobs der klassi-
schen Musik“ wird Bergauer bezeich-
net, weil sie modernes Marketing und
klassisches Kunsterlebnis verbindet.
Demnächst erscheint ihr Buch „Run it
like a business“, das Kultureinrichtun-
gen erklärt, wie man ein Publikum ge-
winnt – ohne die Kunst zu vernachlässi-
gen. Bei Bergauer geht es vor allem ums
Wiederkommen. Und genau dort sieht
die Hannoveraner Studie den größten
Einbruch: in der Frequenz der Besuche.
Viele Besucher gehen seltener ins Thea-
ter, sie tun sich mit dem Wiederkom-
men schwer. Doch warum?

Warum nicht das Publikum direkt
fragen? Bei einer Aussprache mit Schau-

spielern und Theaterleitern? Die Bayeri-
sche Akademie der Künste, direkt neben
Kammerspielen und Residenztheater
gelegen, hat sich so etwas getraut, einen
Debattenabend unter dem Motto „Pu-
blikumsbegrüßung“. Keine „Publikums-
beschimpfung“ in Anlehnung an das
Stück von Peter Handke, sondern ein
Gespräch auf Augenhöhe. Da fallen
dann solche Sätze aus dem Publikum:
„Ich erinnere mich an eine Zeit in Mün-
chen, in der man für die Schauspieler
ins Theater gegangen ist!“ Lautes Ge-
murmel und kräftiger Applaus. Es be-
ginnt eine große, hitzige und leiden-
schaftliche Auseinandersetzung, genau
am richtigen Ort. Denn München ist ei-
ne gespaltene Theaterstadt.So gibt es immer wieder Streit um

die Kammerspiele. Unter der In-
tendanz von Matthias Lilienthal

wurde das „Projekt Kammerspiele“ zum
Vorreiter einer „Ästhetik des Performa-
tiven“ (Erika Fischer-Lichte). Vom Pu-
blikum geliebte und verehrte Schauspie-
ler wie Brigitte Hobmeier fühlten sich
„wie auf dem Abstellgleis“ und verließen
das renommierte Haus. „Jammerspiele“,
hieß es darauf in den Medien. Ein Gegen-
wind, mit dem auch die jetzige Intendan-
tin Barbara Mundel zu kämpfen hat, die
auf Lilienthals Spuren wandelt. Das
Münchner Publikum sagt zum Abschied
nicht leise, sondern laut Servus. Wenn
also bei der „Publikumsbegrüßung“ be-
klagt wird, dass heute die Schauspieler

im Theater fehlen, so sind das alte Wun-
den, die noch schmerzen. Oder zumin-
dest noch immer hergezeigt werden.

Bereits mit Lilienthal etablierte sich
eine bis heute beliebte Gegenerzählung.
Diese Erzählung besagt, dass jegliche
Kritik an den Kammerspielen und der
performativen Ästhetik vom vorurteils-
geladenen Kulturkonservatismus
kommt. Das greift auch Mundel auf, als
sie mit Andreas Beck vom Residenz-
theater und Jochen Schölch vom Metro-
poltheater diskutiert. „Ich habe viele
Leute gehört, die sagen: ‚Das ist mein
Wohnzimmer und da wird kein Sessel
verrückt‘“, sagt Mundel. Ein bewahren-
des Spießertum, das weder neugierig
noch offen ist? Das hört sich beim Pu-
blikum ganz anders an: Da geht es um
Horizonterweiterung. Darum, heraus-
gefordert, nicht bestätigt zu werden.
Experimente zu erleben, die spannend
sind. Gedanken zu spüren, die Herz und
Tiefe haben. Und um Qualität.

Mundels Auftritt ist ein bezeichnen-
des Missverständnis. Oder ein Missver-
stehenwollen? Die Intendantin der
Kammerspiele macht jedenfalls nicht
den Eindruck, als wolle sie das Publikum
aus der Akademie in ihr Theater locken.
Dieses Publikum ist zwar dem Anschein
nach älter und bürgerlich, doch es bringt
Begeisterung fürs Theater und Interesse
an der Welt mit. Es gibt – entgegen allen
Vorurteilen auch unter den Älteren –
viele, die eine Lanze für die Kammer-
spiele brechen, und noch mehr, die wi-

dersprechen. Die kritischen Zuschauer
stört nicht der politische Anspruch, son-
dern wie dieser auf die Bühne kommt.
Man hat hohe Ansprüche. „Ich bin bei
Zadek großgeworden, als Zuschauer“,
hört man. Das ist eine Ansage.W as spaltet das Publikum? Ein

Kampf der Generationen
oder der Weltanschauun-

gen? Die „Publikumsbegrüßung“ zeigt
ein anderes Bild: Der Bruch verläuft
mitten durch ein Publikum, das sich
durchaus Gegenwart und Experiment
auf der Bühne wünscht. Das aber aller-
gisch reagiert, wo dieser Anspruch nur
behauptet und nicht eingelöst wird. Es
ist ein ästhetischer Bruch in der Thea-
terwelt. „Die Jahrgänge, die jetzt kom-
men, die wollen keinen Konflikt und
keine Missstände auf der Bühne, die
wollen sich zugehörig fühlen und ihre
Selbstwirksamkeit spüren“, sagt Jochen
Schölch, der auch in der Ausbildung tä-
tig ist. Authentizität, Empowerment
und Safe-Space-Theater verdrängen in-
tellektuelle Abenteuer und spielerische
Entgrenzung, der erhobene Zeigefinger
ersetzt das Widersprüchliche – das ist
der eigentliche Bruch.

Während Mundel sich in zurückhal-
tender Publikumsbeschimpfung übt,
nimmt es Andreas Beck mit der Begrü-
ßung spürbar ernster. „Ich möchte das
Publikum nicht vorsortieren“, sagt der
Intendant des Residenztheaters. „Ich
bin ein Geschichtenerzähler.“ Und ei-
ner, der sagt, was ihm nicht passt. Für
die Absurditäten der Corona-Maßnah-
men findet er deutliche Worte, so wie
für angesagte Theatertrends. „Da ist zu
oft Sozialkunde auf dem Spielplan“, be-
schwert sich Beck. „Wir müssen wie ein
gutes Wirtshaus jeden Tag einen guten
Tagesteller auf den Tisch bringen, das
ist nicht immer Molekularküche.“ Als
die unvermeidliche Frage nach der Aus-

lastung kommt, kann Beck mit 86 Pro-
zent punkten. Und Mundel? Weiß es
nicht. Auch das wirkt befremdlich.

Sechs Stunden dauert die „Publikums-
begrüßung“. Es geht bereits auf Mitter-
nacht zu, als die zu Wort kommen, die
den engsten und häufigsten Kontakt
zum Publikum haben und in München
oft vermisst werden: die Schauspieler.
Auch unter ihnen gibt es welche, die dem
Publikum mehr oder weniger geneigt
sind. „Das Publikum ist dein Feind“, imi-
tiert der beim „Jedermann“ in Salzburg
geschasste Michael Maertens zur allge-
meinen Erheiterung den greisen Bern-
hard Minetti. Benny Claessens nimmt es
wörtlich und staucht eine Zuschauerin,
die sich über schlechte Inszenierungen
beschwert, vor versammelter Mann-
schaft zusammen, bevor er sich die
Theaterkritik (die in einer Folgeveran-
staltung diskutiert werden soll) und den
Publikumsliebling Shakespeare („Schlaf-
tablette!“) vornimmt.

„Ich habe keine Angst vor dem Publi-
kum“, sagt Wiebke Puls. „Aber es geht
mir besser, seit ich aufgehört habe, die
Agenda der jeweiligen Intendanz ver-
treten zu wollen.“ Seit 18 Jahren ist
Puls an den Kammerspielen, sie ist ei-
ner der großen Stars – und unkündbar.
Sonst könnte sie wohl kaum so frei he-
raus sagen, dass sie sich vom Publikum
besser geschützt fühle als von der Lei-
tung. Es scheint so, dass im Theater die
Loyalität zu den Betriebsoberen und ih-
ren kulturpolitischen Schreibtischide-
en häufig wichtiger ist als das Bündnis
mit dem Publikum –das ahnt auch das
Publikum und reagiert verstimmt. Das
ist Gift für die im Theater entscheiden-
de Vertrauensbeziehung zwischen Büh-
ne und Saal. Es braucht Beziehungsar-
beit, was den Glauben voraussetzt, dass
sich Beziehungen verändern können.
Ein Anfang ist an diesem Abend in
München gemacht.

Nach Corona lag der Theaterbetrieb brach.
Jetzt werden die Säle wieder voller, aber die

Erwartungen an die Theater haben sich
verändert – was folgt daraus?
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E s hat sich herumgesprochen,
dass Lars Eidinger ein irre guter
Nazi ist. Keiner zieht eine arro-
gantere Fratze, durchstochen

von eisigeren Augen. Auch die tadellos
geschnittenen Uniformen stehen ihm.
Zuletzt durfte er das in Vadim Perelmans
„Persischstunden“ unter Beweis stellen,
wo er ein KZ leitete, und davor in der Se-
rie „SS-GB“. Jetzt flüstern es sich die
Leute im bretonischen Küstenstädtchen
Saint-Malo zu: „Habt Ihr schon gehört,
ein Gestapo-Offizier läuft durch die Gas-
sen, auf der Suche nach Marie-Laure?“

VON JAN KÜVELER

Alle kennen ihn, alle fürchten ihn, aber
alle halten dicht. In einer Szene am An-
fang von „Alles Licht, das wir nicht se-
hen“, der neuen Netflix-Miniserie, schie-
ßen einem Kellner die Tränen in die Au-
gen; er weiß, was ihm unweigerlich blüht.
Eidinger schlürft die letzte Auster, kippt
theatralisch den Bordeaux, sodass ein
letzter Tropfen auf die weit herausge-
streckte Zunge platscht. Er zählt einen

Countdown herunter, die Pistole schon
in der Hand. Der Kellner beißt sich auf
die Lippen; nie im Leben wird er Marie-
Laure verraten, auch wenn so ein Leben
unter Umständen jäh endet.

Derweil sitzt besagte Marie-Laure
(Aria Mia Loberti) ein paar Straßen wei-
ter auf dem Dachboden ihres Elternhau-
ses und liest Jules Verne. So weit, so ge-
wöhnlich. Ungewöhnlich ist, dass sie
„20.000 Meilen unter dem Meer“ so ab-
tastet, wie sich Kapitän Nemos U-Boot
selbst durch das Dunkel bewegte – behut-
sam, Zentimeter für Zentimeter auf jede
Untiefe spürend. Sie ist blind und liest ei-
ne in Braille gedruckte Ausgabe des Klas-
sikers. Außerdem liest sie nicht einfach
so, sondern in das Mikrofon eines Radios.
Sie sendet die utopische Botschaft der Li-
teratur in eine verzagte Welt. Die ameri-
kanischen Bomber kommen Nacht für
Nacht und werfen ihre Bomben. Den
letzten, die auch den Dachboden durchei-
nanderwirbelten, flatterten Tausende
Flugblätter hinterdrein, mit denen zur
Flucht aufgerufen wurde; anderntags
werde Saint-Malo, ein wichtiger Stütz-

punkt der Nazis, dem Erdboden gleichge-
macht. Doch die Bösen haben die Tore
verriegelt. Niemand kann herein, und vor
allem kann niemand hinaus.

Wenn auf einem Stück Kohle ein schier
unendlicher Druck lastet, wird es zum
Diamanten. Brillant, wie hier die Motive
ineinandergreifen, wie die sorgfältig gelö-
teten Drähte und Transistoren eines
Funkgeräts. Unter dem riesigen Druck
wird Saint-Malo selbst zum Diamanten,
der im Mittelpunkt der Handlung steht.
Marie-Laures Vater, gespielt von Mark
Ruffalo („Hulk“), ist Schlüsselmeister des
Pariser Naturkundemuseums. Sein Auf-
trag: den größten, wertvollsten Stein der
Sammlung, das sogenannte „Meer der
Flammen“, vor dem Zugriff Hitlers zu
schützen. Denn dem Diamanten soll eine
gewaltige Kraft innewohnen: Wer ihn be-
sitzt, heißt es, werde unsterblich. Zu-
gleich stürze er jeden, der dem Flammen-
meerträger nahesteht, ins Verderben.

Eidinger entpuppt sich als gelernter
Juwelier. Dass ihm der Auftrag zufiel, den
Stein zu finden, erklärt er so: Die meisten
Juweliere seien nun mal Juden gewesen,

die das Reich „in seiner unermesslichen
Weisheit“ habe vergasen und erschießen
lassen. Hier blitzt schon die bittere Ironie
durch, der innere spöttische Abstand des
Eiskalten zur Todesideologie. Eidingers
Figur mit dem kolportagemäßig kalau-
ernden Namen Reinhold von Rumpel
spielt sein eigenes Spiel. Er leidet an ei-
ner tödlichen Krankheit, deren Schmer-

zen er mit so viel Opium mühsam in
Schach hält, dass ihm darüber die Libido
abhanden gekommen ist. Vom Edelstein
erhofft er sich Genesung.

Der Dritte im Bunde der Hauptfiguren
ist Werner Pfennig, gespielt von Louis
Hofmann, bekannt aus der Serie „Dark“.
Als genialisches Waisenkind wuchs er im
Schatten der Zeche Zollverein auf, kon-
struierte schon im Grundschulalter Ra-
dios, kam auf die Eliteschule Napola, wo
er zum Funker ausgebildet wurde. Sein
Auftrag in Saint-Malo: das Mädchen zu
finden, das nächtlich Jules Verne vor-
trägt. Es könnten sich in diesen vermeint-
lich harmlosen Texten verschlüsselte
Botschaften finden (was, wie sich heraus-
stellt, gar nicht so paranoid ist). Auch
Werner ist das rassistische Credo ver-
hasst. Seit er damals im Waisenhaus
nachts unter der Bettdecke einem franzö-
sischen Professor lauschte, der humanis-
tische Weisheiten in alle Welt sandte.
Marie-Laure hat ihn auch gehört. Lange,
bevor sie einander begegnen, fühlt sich
Werner, der sie aufspüren soll, als ihr na-
türlicher Verbündeter.

Die atemberaubende Geschichte hat
sich Netflix nicht mal eben ausgedacht.
Sie basiert auf dem gleichnamigen Ro-
man von Anthony Doerr, der in den frü-
hen 90er-Jahren dafür den Pulitzerpreis
bekam. Steven Knight (Buch) und
Shawn Levy (Regie) verdichten den Plot,
der im Buch gemächlich dem Höhe-
punkt entgegenschreitet, von Anfang an.
Sie kleiden ihn in zuckersüße und un-
wetterwolkendüstere Bilder von perfek-
tem Kitsch. So wird das Märchenhafte
der Geschichte, die doch in unserer Welt
spielt, noch betont. Wenn man sehr
wohlwollend sein will, darf man sich ans
Meisterwerk „Pans Labyrinth“ erinnert
fühlen, wo der abgrundtiefe Schrecken
auch wunderschön stilisiert war.

Aria Mia Loberti ist auch im echten Le-
ben blind. Es ist ihre erste große Rolle.
Gerade promoviert sie an der Universität
von Pennsylvania in antiker Rhetorik. Zur
Berliner Vorab-Premiere hat Netflix blin-
de Influencer geladen und per Kopfhörer
einen kommentierenden Audiotrack
spendiert. Respekt! Eine perfekte Insze-
nierung für eine perfekte Inszenierung.

Ein Märchen aus dem Zweiten Weltkrieg
Der Netflix-Vierteiler „Alles Licht, das wir nicht sehen“ mit Louis Hofmann und Lars Eidinger verdichtet jede Menge Kitsch zu einem funkelnden Edelstein

Auch im echten Leben blind: 
Aria Mia Loberti als Marie-Laure
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VERLORENENdem Publikum

Volker Hapke-Kerwien


