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	 Auf einen Blick
Die „Goldenen Fünfzigerjahre“ in den USA lassen den amerikanischen 
Traum in Technicolor erstrahlen. Doch einem Großteil der Bevölke-
rung war die Verwirklichung dieses Traums verwehrt. Das lag unter 
anderem daran, dass Rassentrennungsgesetze, auch als Jim-Crow-Ge-
setze bekannt, Menschen anderer Hautfarbe, „Rasse“ oder nationaler 
Herkunft von einer öffentlichen und politischen Teilhabe ausschlossen. 
Um gegen diese Ungerechtigkeit vorzugehen, formierte sich eine starke 
Bürgerrechtsbewegung (Civil Rights Movement) um den Pastor Mar-
tin Luther King Junior. Dieser Widerstand mündete im August 1963 in 
dem legendären Marsch auf Washington für Arbeit und Freiheit.
	 Vor dem Hintergrund dieser Umbrücke wächst die weiße Teena-
gerin Tracy Turnblad in der Arbeiterstadt Baltimore im Jahr 1962 auf. 
Sie träumt davon, in der Corny Collins Show mitzutanzen. Obwohl sie 
den gängigen Schönheitsidealen nicht entspricht, beeindruckt sie den 
Moderator Corny Collins und wird Teil des Tanzkomitees. Durch ihre 
Freundschaften mit schwarzen Jugendlichen, insbesondere Seaweed und 
Motormouth Maybelle, wird Tracy die Ungerechtigkeit der Rassentren-
nung bewusst. Sie möchte etwas verändern und nutzt die Preisverleihung 
der „Miss-Teenage-Hairspray“ Wahl als Plattform, um für Gleichberech-
tigung zu kämpfen.
 	 Das Kultmusical „Hairspray“ basiert auf dem gleichnamigen Low-
Budget-Film von 1988 des „Pope of Trash“ John Waters. Der selbst aus 
Baltimore stammende Autor und Filmregisseur gilt als einer der wich-
tigsten Vertreter der Queeren Bewegung. Zu seinen Musen zählte die 
Kunstfigur Divine: Als Drag Queen stellte sie etablierte bürgerliche 
Vorstellungen in Frage. 
	 Die Inszenierung von Musiktheater-Regisseur Erik Petersen und 
Team verleiht dem Broadway-Erfolg „Hairspray“ eine hochaktuelle Re-
levanz: Sie setzt ein deutliches Zeichen gegen Rassismus und Ausgren-
zung und ist ein Plädoyer für Toleranz, Menschlichkeit und den Mut, die 
eigene Stimme zu erheben.
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„Wer liebt, der hat den Schlüssel 
zur letzten Wahrheit gefunden; 
wer hasst, steht vor dem Nichts.“ 

Martin Luther King Jr.

„Wer liebt, der hat den Schlüssel 
zur letzten Wahrheit gefunden; 
wer hasst, steht vor dem Nichts.“ 
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Ngako Keuni, Coreena Brown, Antonia Tröstl, Lara de Toscano, Dirk Weiler, 
Maickel Leijenhorst, Monica Lewis-Schmidt, Jugendchor des Staatstheaters Darmstadt 
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 Handlung
1. Akt

Baltimore, Juni 1962: Die Teenagerin Tracy Turnblad hat nicht nur 
einen Hang zu voluminösen Föhnfrisuren, sondern auch einen sehr 
großen Traum: Sie will unbedingt Teil ihrer Lieblingsfernsehsendung 
werden, der „Corny Collins Show“. Nach einem Casting-Aufruf bittet 
Tracy ihre Mutter Edna um Erlaubnis. Aus Sorge um ihre Tochter Tracy 
verweigert Edna jedoch ihre Teilnahme. Nachdem Tracy die Unterstüt-
zung ihres Vaters Wilber erhält, nimmt die Teenagerin am Vortanzen 
teil. Doch sie wird wegen ihres Aussehens von der Produzentin Velma 
van Tussle abgelehnt. 

In der Schule muss Tracy wegen ihrer monumentalen Frisur zum 
Nachsitzen. Dort trifft   sie auf eine Gruppe schwarzer Jugendlicher um 
Seaweed. Er ist der Sohn von Motormouth Maybelle, der Moderatorin 
des „Negro Day“ – diesen einen Tag im Monat, an dem Schwarze an-
stelle des üblichen Tanzkomitees auft reten dürfen. Von ihm lernt die 
Teenagerin neue Tanzschritte, welche Corny Collins schließlich davon 
überzeugen, sie in der Show aufzunehmen. Tracy wird durch ihre Na-
türlichkeit über Nacht zum Vorbild vieler Heranwachsender. Ein Streit 
zwischen Tracy und Amber van Tussle, Velmas Tochter, führt dazu, 
dass Link Larkin, Ambers Freund und Tracys Schwarm, sich von Am-
ber distanziert. Tracys wachsende Freundschaft  mit Seaweed und des-
sen Mutter, Motormouth Maybelle, macht sie auf die Rassentrennung 
in der Show aufmerksam. In einem geheimen Plattenladen im Kauf-
haus schmiedet die Truppe um Tracy den Plan, den „Mutter-Tochter-
Tag“ in der „Corny Collins Show“ zu stürmen und gegen die Trennung 
zu demonstrieren. Schließlich werden die Protestierenden um Tracy 
von der Polizei verhaft et.
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2. Akt

Tracy wird von ihrem Schwarm, dem Star der Show Link 
Larkin, aus dem Gefängnis befreit. Motormouth Maybelle 
versammelt die Flüchtlinge in ihrem Plattenladen und be-
stärkt sie in ihrem Kampf für Gleichheit. Gemeinsam planen 
sie, die bevorstehende „Miss Teenage Hairspray“-Wahl 
zu nutzen, um live im Fernsehen gegen die Rassen-
trennung zu protestieren. Beim Finale der Wahl stürmt 
Tracy die Bühne und gewinnt den Titel. Sie nutzt ihren 
Sieg, um die sofortige Öff nung der „Corny Collins 
Show“ für Menschen die als nicht-weiß gelten (People 
of Color) zu verkünden. Tracy und ihre Mitstreitenden 
feiern gemeinsam ihren Erfolg.

stärkt sie in ihrem Kampf für Gleichheit. Gemeinsam planen 

of Color) zu verkünden. Tracy und ihre Mitstreitenden 
feiern gemeinsam ihren Erfolg.
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Samantha Senn, Iman Khaleghi, Larissa Winkel, Tobias Brönner, Schirin Zarre, 
Daniel Johnson, Pascal Schürken, Sarah Steinemer, Annika Netthorn, Riccardo Pastore
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	 Dies ist kein Programmheft
       über die Wirklichkeit, nach Paul Watzlawick

 „Wirklich“ ist für Watzlawick, was eine genügend große Zahl von Men-
schen wirklich zu nennen übereingekommen ist – z.B. Banknoten. 
Nach Watzlawick ist die Wirklichkeit immer eine Konstruktion und 
der Grad der Inter-Subjektivierbarkeit (ein komplexer Sachverhalt für 
mehrere Betrachter gleichermaßen erkennbar und nachvollziehbar) 
der ist verschieden. […]

Er teilt die Wirklichkeit in zwei Ordnungen: 

Die Wirklichkeit 1. Ordnung sind faktische Abläufe und objektiv un-
bezweifelbare Tatsachen, z.B. Bäume und Blumen, die uns vom Sinnes-
organ vermittelt werden. […] 

Die Wirklichkeit 2. Ordnung ist das Ergebnis verschiedener Bedeu-
tungszuweisungen. Es ist die Ebene der Wert-, Bedeutungs- und Sinn-
zuschreibung, d.h. der unterschiedlichen Weltbetrachtungen/bilder, 
die nicht objektiv und ein für alle mal beschreiben und klar definiert 
sind. Es für ihn keine objektive letztgültige, unabänderliche Wahrheit, 
sondern gibt nur Konstruktionen bzw. Bilder von Wirklichkeiten. Das 
Glas Wasser als halb voll oder halb leer zu sehen ist für ihn eine Wirk-
lichkeit 2. Ordnung, eine subjektive Wirklichkeit als Folge einer indivi-
duellen Bedeutungszuschreibung. […] 

 „Die Wirklichkeit, die wir uns konstruieren, ist aber in vieler Hinsicht 
auch eine familiäre, gesellschaftliche, ideologische Wirklichkeit. Es ist 
nicht so, dass jeder für sich eine vollkommen private, individuelle Wirk-
lichkeitskonstruktion hat. Jeder hat die Meinung, dass seine Wirklich-
keit die wirkliche Wirklichkeit ist. Jeder, der sie anders sieht, ist ,ver-
rückt‘. Aber was für einen Unsinn ist, kann für den anderen auch Sinn 
sein. Sinn und Unsinn sind nur zwei Aspekte derselben Sache.“ 
(Paul Watzlawick)
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In verschiedenen Kulturen kann ein und dieselbe nonverbale Kom-
munikation eine ganz andere Bedeutung haben. In Griechenland wird 
   „nein“ mit Kopfnicken angezeigt. Die Amerikaner zählen ganz anders 
mit den Fingern als die Europäer – wenn ein Deutscher in den USA die 
Zahl drei mit Daumen, Zeigefi nger und Mittelfi nger signalisiert, ist das für 
einen Amerikaner entweder unverständlich oder bedeutet „zwei“. […]

 „Aus meiner Sicht muss man […] die Vorstellung aufgeben, dass die 
Wissenschaft  der Wahrheitserkenntnis dient; sie hat vielmehr die Auf-
gabe, Methoden auszuarbeiten, die für einen ganz bestimmten Zweck 
brauchbar sind und die – womöglich schon nach kurzer Zeit – durch 
wirkungsvollere ersetzt werden. Mit der Erfassung einer absoluten 
Wahrheit hat das nichts zu tun. Die heutige Sicht der Dinge kann sich 
morgen schon als untauglich und nicht mehr nützlich erweisen. Der 
Radikale Konstruktivismus begreift  sich selbst als eine Konstruktion 
und nicht als eine letzte Wahrheit, er ist eine Möglichkeit, die Dinge zu 
sehen.“ (Paul Watzlawick)

Dr. Andrea Köhler-Ludescher, Paul Watzlawick Institut, 2020

DIES IST KEIN PROGRAMMHEFT
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Larissa Winkel, Achim Himmelbauer, Riccardo Pastore, Schirin Zarre, Tobias Brönner, Daniel Johnson,  
Sarah Steinemer, Pascal Schürken, Samantha Senn, Jugendchor des Staatstheaters Darmstadt
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Larissa Winkel, Achim Himmelbauer, Riccardo Pastore, Schirin Zarre, Tobias Brönner, Daniel Johnson,  
Sarah Steinemer, Pascal Schürken, Samantha Senn, Jugendchor des Staatstheaters Darmstadt



  „Ich verlange nur das, was mir rechtmäßig zusteht, was der gute Herr mir ver-
liehen hat: göttlich zu sein“ – Divine in John Waters’ Film „Female Trouble“
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 „Do not forget, I am DIVINE!“ 
         Eine Ikone der queeren Selbstermächtigung

Divine, geboren als Harris Glenn Milstead (1945 – 1988), 
war ein amerikanischer Schauspieler und Sänger, der die 
Kunstform Drag (auch bekannt als Travestie-Kunst) und 
die Defi nition von Schönheit für immer veränderte.

  „Sie nennen mich Fettie und Arschloch. Aber es ist mir egal. Mein 
Name ist Divine, John Waters gab mir diesen Namen. Und ich 
mag ihn. Jetzt gehört er zu mir.“ – Divine

Aufgewachsen im prüden Baltimore der späten 1950er- und frühen 
1960er-Jahre, erlebte Milstead massive Ablehnung und Mobbing. Sein 
Leben änderte sich jedoch schlagartig im Alter von 16 Jahren, als er sei-
nen Nachbarn John Waters traf, den späteren Kultregisseur und „Th e 
Pope of Trash“. Gemeinsam schufen sie die Kunstfi gur Divine, die zur 
 „Godzilla of Drag“ werden sollte.

Als Divine, lehnte er die auf Perfektion abzielende, „High-
Femme“-Drag ab und prägte stattdessen einen bewusst häss-
lichen, übertriebenen „Trash-Glamour“-Look. Da Divine 
sich auch primär als Charakterdarsteller sah, verwendete er 
selbst in Drag die Selbstbezeichnung „er“, eine ungewöhn-
liche Wahl für die damalige Szene. Sein Markenzeichen war 
eine Kampfansage gegen die normativen Schönheitsvorstel-
lungen: die rasierte Stirn, die weit zurückgezogene Haarli-
nie und die mit Bleistift  gemalten, bösartig hohen Augen-
brauen. Divine war eine der ersten Drag-Superstars, 
die ihre Mehrgewichtigkeit nicht nur akzeptierten, 
sondern sie demonstrativ präsentierte.



Mit John Waters schuf er ein subversives 
Underground-Kino, das Tabus brach. Als
 „Drag-Terrorist“ (Waters) waren seine 

Filme eine Kampfansage an die bürger-
liche Gesellschaft . Sein Mantra lautete: 

 „Filth is my politics! Filth is my life!“ Was 
in etwa übersetzt heißt: „Anstößigkeiten 
sind meine Politik! Anstößigkeiten sind 
mein Leben!“ Ob als die verdorbene Babs 

Johnson in „Pink Flamingos“ (1972) oder als 
verzweifelte Hausfrau Dawn Davenport in 

 „Female Trouble“ (1974). Divine bot der quee-
ren Gemeinschaft  ein lautes, freies Gegenbild 
zum amerikanischen Alltag.

In den 1980er-Jahren bewies Divine seine Vielseitigkeit, indem er mit 
Hi-NRG-Disco-Hits (eine Stilrichtung der elektrischen Tanzmusik um 
die 80er Jahre) wie „You Th ink You’re a Man“ und „I’m So Beautiful“ 
zum internationalen Popstar aufstieg. Sein Sprechgesang eignete sich 
perfekt für die treibende Musik der Schwulenclubs. 

Sein Durchbruch erlebte Divine kurz vor seinem Tod im Jahr 1988 als 
liebenswerte, aber ängstliche Mutter Edna Turnblad in Waters‘ Komö-
dien-Drama „Hairspray“. Kurz nach der Premiere des Films verstarb er 
unerwartet im Alter von 42 Jahren an Herzversagen. Als Hommage an 
seine Person wird die Rolle der Edna, auf ausdrücklichen Wunsch des 
Verlages, noch bis heute mit einem Mann besetzt.

Durch seine kompromisslose Darstellung als Schock-Drag Queen hielt 
er der Gesellschaft  wie kaum ein*e ander*e den Spiegel vor und zeigt 
uns, dass wahre Stärke darin liegt, sich selbst zu defi nieren, anstatt sich 
von der Welt defi nieren zu lassen.

Stefan Czura

  „Ich verlange nur das, was mir rechtmäßig zusteht, was der gute Herr mir ver-
liehen hat: göttlich zu sein“ – Divine in John Waters’ Film „Female Trouble“
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	 Willkommen in Baltimore!
Dramaturg Stefan Czura im Gespräch mit Musiktheater- 
Regisseur Erik Petersen.

Stefan Czura: Was ist dein Lieblingssong aus dem Broadway-Musical  
 „Hairspray“ ?
Erik Petersen: Das ist für mich die Nummer „Du bist zeitlos für 
mich“ zwischen Edna Turnblad und ihrem Mann Wilber, gesungen im 
zweiten Akt des Abends. 
SC: Du hast erwähnt, dass dir der erste Zugang zum Musical schwer 
fiel. Worin lagen für dich inszenatorische Schwierigkeiten? Und wie 
siehst du den Einfluss von John Waters, dem Schöpfer des Original-
films von 1988, in der Musical-Adaption?
EP: Wenn man an die Verfilmung von 2008 oder bestimmte Fotos 
denkt, wirkte es für mich eher oberflächlich, fast wie Plastik. Mir war 
es jedoch wichtig, dass unter dieser Oberflächlichkeit noch weitere 
Schichten liegen – das Stück benötigt diese Tiefe. Was von John Waters 
ganz klar drinsteckt, ist der Grundgedanke, mit teilweise skurrilen Fi-
guren umzugehen, aber dahinter eine sehr ernste Botschaft zu setzen, 
nämlich für Diversität einzustehen. Das funktioniert in dieser Über-
höhung perfekt. Aber trotzdem bewahren wir die Echtheit dahinter.
SC: Was waren deine zentralen Ansätze bei der Konzeption dieser Fas-
sung und wie bringst du die vielen Rollen auf die Bühne?
EP: Die Schwierigkeit bei „Hairspray“ ist, dass wir ganz vielen großen 
und kleinen Rollen folgen. Das Wichtigste war, in zwei Stunden zu 
schaffen, dass das Publikum nicht nur die sympathische Tracy, son-
dern auch die zehn weiteren Figuren mit all ihren Höhen und Tiefen 
ins Herz schließen kann.
SC: Und wo kann man das Lebensgefühl der 1960er-Jahre in der Aus-
stattung wiederentdecken?
EP: Das Stück spielt im Baltimore der 1962er Jahre, einer Zeit, in der 
Konsum in Verbindung mit Massenproduktion aufkam. Deshalb haben 
der Ausstatter Dirk Hofacker und ich entschieden, das Musical in das 
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fiktive Einkaufsparadies von Mister Spritzer zu versetzen. Das Kauf-
haus bildet den Aufenthaltsort einer Gemeinschaft ab und zeigt damit 
auch die Biederkeit der 1960er. Außerdem war es uns wichtig, das Ge-
schehen so nah wie möglich an das Publikum ranzuholen, deshalb 
auch der Entschluss, die Band nach hinten auf die Bühne zu setzen. 
SC: Worin liegt für dich die Wichtigkeit und Dringlichkeit des Abends?
EP: Es ist eines der diversesten Stücke im Musical-Bereich. Das Stück 
holt Figuren in den Vordergrund, die sonst nicht in der ersten Reihe 
stehen. Hinzu kommt, dass Edna von einem Mann gespielt wird, als 
Hommage an die Drag Queen Divine. Das ist ein absoluter Diversitäts-
abend. Und ich glaube, das macht das Stück auch so erfolgreich, weil es 
zeigt, dass die Welt da draußen bunt ist.
SC: Diese radikale Diversität wird angeführt von Tracy Turnblad. Wie 
beurteilst du ihre Rolle als weiße Protagonistin, die den Kampf der Peo-
ple of Color-Community für Integration anführt? Siehst du darin eine 
problematische  „White-Savior“-Erzählung, also das Narrativ des*der 
weißen Retter*in?
EP: Das ist zwiespältig, natürlich. Aber Tracy ist die Erste, die ihre 
Synapsen anschaltet und mal nach rechts und links schaut: Warum ist 
etwas, wie es ist? Tracy ist so frei von allem, was viele junge Menschen 
in der heutigen Gesellschaft nicht mehr sind, aufgrund von Instagram 
oder TikTok. Sie ist nicht perfekt, wirkt manchmal naiv, aber sie hat ein 
riesiges Herz und hinterfragt die Ausgrenzung. 
SC: Welche Botschaft über Inklusion und Toleranz kann das Publikum 
aus Tracy Turnblads Geschichte mitnehmen?
EP: Jemanden anzugucken als Mensch und nicht zu beurteilen, welche 
Hautfarbe er*sie hat. Für Tracy war das Überhaupt kein Thema. Und das 
ist meiner Meinung nach etwas, was unsere Gesellschaft verlernt hat.
SC: Müsste nicht auch Velma van Tussle mal in den 1960ern ankom-
men? Warum hält sie so fest an ihren Regeln?
EP: Jedes Stück braucht gute Antagonist*innen. Velma ist die Chefin, ihr 
ist bis dato noch nie etwas weggebrochen. Für sie ist die Konstellation 
um die „Motormouth Kids“ eine Gefahr. Sie weiß, dass die Kids besse-
ren Tänzer*innen sind und Teil einer neuen musikalischen Bewegung. 
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Velma steht für die Traditionalisten, die am „Früher war alles besser“ 
festhalten, weil sie sich nicht trauen, über ihre eigenen Grenzen weiter-
zudenken.
SC: Die Produktion ist eine Übernahme aus Bonn. Was hast du hier 
nachgeschärft oder in den Fokus gestellt?
EP: Mein Team und ich haben hier die Gelegenheit genutzt, der Pro-
duktion noch den letzten Feinschliff zu geben: Wir arbeiten mit einem 
neuen Jugendchor und Statist*innen aus dem Theater, was dem Abend 
eine neue Energie verleiht. Wir konnten das Tempo besser variieren 
und manche Szenen etwas entzerren, um die Feinheiten noch klarer 
herauszuarbeiten. 
SC: Wie verbinden sich in dieser Produktion die immense Leistung 
des Ensembles und die zentrale Botschaft über die menschliche Ak-
zeptanz?
EP: Das Entscheidendste ist, dass wir kleine Brücken bauen, was es 
heißt, Mensch zu sein. Dass so vieles, was uns trennt, wirklich egal 
ist. Aber niemand ist perfekt – wir sollten unsere Besonderheiten feiern, 
denn sind wir nicht alle am Ende einfach nur Menschen?

WILLKOMMEN IN BALTIMORE
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Samantha Senn, Pascal Schürken, Achim Himmelbauer, Sarah Steinemer, 
Riccardo Pastore, Iman Khaleghi, Schirin Zarre



24

 Über die Kraft des Tanzes
 „You can’t stop the beat“ – diese ikonische Phrase aus dem Broad-
way-Musical „Hairspray“ fasst die Essenz des Tanzes perfekt zusammen. 
Tanz ist mehr als nur Bewegung, er ist eine unaufh altsame Kraft .

 „Das Tanzbein schwingen“ 
In einer Welt, die oft  genug aus den Fugen gerät, bietet der Tanz eine 
 „Insel der Sicherheit“. Sobald die Musik einsetzt, zählt nur der Moment, 
der Körper und der Rhythmus. Tanzen ist eine Bewegungsform des Los-
lassens. Man verliert die Gedanken, blendet den Lärm des Alltags aus 
und kommt im „Hier und Jetzt“ an, fast wie in einer Meditation. Durch 
ihn fi nden wir unsere innere Stimme, spüren unseren Körper wieder und 
werden eins mit ihm – spätestens am Morgen nach einer durchtanzten 
Nacht lassen die schweren Körperglieder uns selbst vergegenwärtigen.

 „Aus der Reihe tanzen“
Tanzen kennt keine sprachlichen oder kulturellen Barrieren. 
Es ist eine gemeinsame Sprache, die unausgesprochene 
Dinge klären kann und die Teilhabe an Kultur ermöglicht. 

Ein eindrucksvolles Beispiel dafür ist das Breaking (ursprünglich Eigen-
bezeichnung B-Boying und B-Girling), das in den 1970er-Jahren in der 
Bronx, New York, als kulturelle Antwort auf die durch Kriminalität ge-
prägte sozioökonomische Lage der Ghettos entstand. Dieser Tanz ist ein 
wesentlicher Bestandteil der Hip-Hop-Kultur. Er diente als Interpreta-
tion der Spannung zwischen Straßenbanden und wandelte physische 
Gewalt in künstlerischen Wettbewerb (Battle) um. Der Begriff  Break-
dance, der in den 80er-Jahren von den Medien zur besseren Vermark-
tung geprägt wurde, wird in der Szene als Vereinfachung abgelehnt. Die 
Tänzerinnen und Tänzer (B-Boys/B-Girls) tanzen zu den musikali-
schen Breaks (Breakbeats). Breaking ist damit ein identitätsprägender 
Ausdruck, der Mut, Respekt und die Überwindung von Grenzen lehrt.
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Dennoch ist die Geschichte der Tanzmusik auch eine der kulturellen 
Aneignung. Die euphorischen Rhythmen des „Rhythm and Blues“, 
 „Motown“ und „Rock’n’Roll“, die tief in den afroamerikanischen Ge-
meinschaft en der USA verwurzelt sind, wurden oft  von der weißen 
Mehrheitsgesellschaft  kommerzialisiert und vereinnahmt – ein Prozess, 
der schon mit Stars wie Elvis Presley begann.

 „If I can’t dance, it’s not my revolution.“ – Friedensaktivistin, 
Anarchistin und feministische Th eoretikerin Emma Goldman

Über die persönliche Befreiung hinaus dient der Tanz seit jeher als politi-
sche Kritik. Tanzen im öff entlichen Raum ist ein körperlicher Ausdruck 
des Protests. Die Tanzenden erobern sich den öff entlichen Raum und 
bringen „Sand in das Getriebe“ der Ordnung:

 •  In Südafrika entstanden Tänze wie der „Toyi-Toyi“ und der „Gumboot 
  Dance“ in den Townships als unmittelbarer körperlicher Ausdruck 
  und Zeichen der Selbstbehauptung gegen das Apartheid-System.
 • Der jährlich stattfi ndende Flashmob „One Billion Rising“ macht 
  weltweit auf Gewalt gegen Frauen aufmerksam.

Wie von Hannah Arendt dargelegt, ist politisches Handeln nicht nur 
von Gesetzen abhängig, sondern in hohem Maße von künstlerischer 
Vergegenständlichung. Wenn eine ästhetische Bewegungspraxis selbst 
zur politischen Botschaft  wird, kann sie vorherrschende Strukturen 
infrage stellen und auf Ungleichheiten aufmerksam machen. Es ist die 
Sichtbarmachung durch die Bewegung und der Mut, sich zu zeigen, der 
Tanz zu einer starken Kunstform macht. Tanzen erfordert Vertrauen 
und die Bereitschaft , sich off en und verletzlich zu zeigen. Im Tanz gibt 
es kein Ankommen, nur den Augenblick, verbunden mit der Musik. Er 
beginnt schon mit dem ersten Schritt; man muss sich nur vertrauen.

Stefan Czura
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	 „Diese guten alten Zeiten 
	 haben nie existiert!“
Überlegungen mit Monica Lewis-Schmidt über ihre Rolle  
der Motormouth Maybelle – wie sie uns beide zeigen, 
furchtlos zu lieben und der neuen Zeit entgegenzusingen.

Stefan Czura: Wie geht Motormouth Maybelle deiner Meinung nach 
mit der Ausgrenzung, die sie und ihre Community erfahren, um?
Monica Lewis-Schmidt: Motormouth Maybelle ist furchtlos, sie ist 
diejenige, die ihrer Community Halt gibt und sie beschützt. Sie ist auch 
eine Kämpferin, zwar hat auch sie ihre Grenzen, aber ohne sie gäbe es 
nicht den „Negro Day“. Maybelle ist auch eine Mutter, eine Beschütze-
rin. Sie schützt alle Kinder, nicht nur ihre eigenen, sie liebt sie alle. Dies 
ist auch ein Gedanke, den wir in der queeren Community wiederfin-
den – eine Familie ist größer als nur Vater, Mutter, Kind.
SC: Was ist die Botschaft, die wir als Publikum von Motormouth May-
belle mitnehmen können?
ML: Offen zu bleiben und zu sich selbst zu sagen: „Die Leute können 
denken, was sie wollen, aber ich werde mein Leben leben!“
SC: Ist das, Monica, nicht auch ein Hauch von dir selbst, der durch-
scheint? Und ist genau dieses Merkmal vielleicht die Charakterfarbe, 
die du deiner Figur bewusst beigefügt hast?
ML: Mir ist es wichtig, zu betonen, dass ich eine positive Grundein-
stellung zum Leben habe, denn das ist es, was du brauchst, um durchs 
Leben zu kommen. So bin ich aufgewachsen. Ich glaube nicht, dass 
es irgendwelche Unterschiede zwischen uns gibt, die wirklich relevant 
sind. Wir sollten uns als Menschen begegnen.
SC: Aber ich habe das Gefühl, dass das gerade nicht mehr passiert. Es 
herrscht so eine merkwürdige Nostalgie, ein „früher war alles besser“ 
und damit einhergehend eine gewisse Verbissenheit in den Menschen.
ML: Diese „guten alten Zeiten“ haben nie existiert! Unsere Gesellschaft 
wurde konstruiert, um Menschen voneinander zu trennen. Das geschah, 
um zu verhindern, dass wir zusammenkommen, um gemeinsam gegen 
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einfl ussreichen Kräft e einzustehen. Unsere kapitalistische Gesellschaft  
baut darauf auf, dass manche aufsteigen und andere unten bleiben 
müssen – dieses ganze System hat uns an einen sehr unglücklichen 
Punkt gebracht. Aber ich glaube, dass dieser Tiefpunkt in eine bessere 
Welt münden wird. Wir sind gerade in dem Prozess – der Geburt einer 
neuen Zeit – und all das Negative, das wir spüren, sind die Geburts-
wehen dessen. Wenn wir eine zukünft ige, fortschrittliche, futuristische 
und diverse Gesellschaft  sein möchten, müssen wir uns auf eine neue 
Denkweise einlassen.
SC: Das heißt, wir sollten den Mut aufb ringen, loszulassen, damit das 
Neue beginnen kann. Aber wie umgehen mit all dem Negativen da 
draußen?
ML: Nicht aufgeben, weitermachen: Manchmal musst du dein Getränk 
einfach ohne Eis trinken. Lerne Selbstwirksamkeit, indem du bei dir 
selbst bleibst. Setze nicht deine Hoff nung in irgendwelche politischen 
Figuren, die dich später enttäuschen könnten. Stehe für dich selbst und
deine Community ein! Ich würde mir wünschen, dass die Gesellschaft  
lernt, wieder zusammenzukommen, um gemeinsam zu singen, zu tan-
zen, miteinander zu sprechen! Gemeinsam unter der Sonne stehen und 
unser Leben leben.
SC: Ist das auch eine Botschaft  des Musicals „Hairspray“, dass wir zu-
sammenkommen sollten, um gemeinsam zu tanzen und zu musizieren?
ML: Tanzen ist Energie – Tanzen und der Gesang kennen keine Grenzen.
SC: Was ist dein Lieblingsmoment des Abends?
ML: Ich würde sagen, der Song „Ich weiß, wo ich war“ („I Know Where 
I‘ve Been“). Diese musikalische Nummer ist sehr emotional. Es ist eine 
besondere Freude, ihn auf Deutsch zu singen, weil ich möchte, dass die 
Menschen in ihrem Herzen verstehen, was wir Darstellenden vermit-
teln wollen. Jenes Gefühl von Liebe, das ich habe, möchte ich, dass sie 
es persönlich in ihrer eigenen Sprache spüren. Gesang wird uns immer 
erreichen, weil es eine Vibrationsfrequenz ist, die jeder Körper spüren 
kann. Wenn dieser Geist jedoch in der Sprache erklingt, mit der du 
nicht aufgewachsen bist, dann öff net sich eine ganz neue Dimension, 
eine ganz neue Welt, in die du reist.
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SC: In dem Song „Ich weiß, wo ich war“ geht es darum, dass Motor-
mouth Maybelle nicht zufrieden mit sich selbst war, und ihre Groß-
mutter sagte: „Du musst lernen, dich selbst zu lieben. Das ist der Kampf, 
den wir alle jeden Tag führen.“
ML: Selbst wenn man nicht die gleichen Erfahrungen gemacht hat, ge-
hen Menschen durch etwas Ähnliches durch. Ich habe viele Menschen 
getroffen, die Dinge durchgemacht haben, die ich mir nie hätte vor-
stellen können. Viele projizieren ihre Schwierigkeiten in andere hinein, 
es geht dabei selten um dich – es geht um sie. Wenn du dich auf posi-
tive Dinge konzentrierst, werden andere Dinge weniger. Nicht, dass sie 
nicht mehr auftauchen, aber ich achte mehr darauf, was ich denke.

„DIESE GUTEN ALTEN ZEITEN HABEN NIE EXISTIERT!“

Monica Lewis-Schmidt (Ohio, USA) ist eine vielseitige, klassisch ausge-
bildete Sängerin, bekannt für ihre Arbeit in großen Musical- und Theater- 
produktionen wie „Porgy und Bess“, „The Life Story of Mahalia Jack-
son“, „Hairspray“ und „West Side Story“. Sie trat als Solistin mit den 
New Yorker und Berliner Philharmonikern auf und begeisterte 2018 mit 
ihren Auftritten bei „The Voice of Germany“ das Publikum und die Jury.
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