












Von Markus Gründig, 13. November 2013

Saturday Night Fever  
Die Erfolgsserie des English Theatre Frankfurt mit seinen Musicalproduktionen erreicht mit Saturday Night Fever einen neuen Höhep-
unkt. Allein die Tatsache, als erstes kleineres Haus in Europa das Musical über ein gutes Vierteljahr spielen zu dürfen, ist schon eine 
kleine Sensation, war es bislang doch nur als En-suite-Produktion im Musical Dome Köln (1999 - 2002.) und während einer Tournee 
(2004-2005) in Basel, Düsseldorf und München zu sehen.   Dabei geht Ryan McBryde, Hausregisseur des English Theatre Frankfurt, be-
wusst einen anderen Weg, denn eine „Feel-Good-Tanz-Extravaganza“, wie er die Musicalproduction beurteilt, die gut zwanzig Jahre nach 
dem Film in London ihre Uraufführung feierte, schwebte ihm für seine Umsetzung nicht vor. Viel mehr die raue Atmosphäre des Films 
von 1977 mit all ihren brüchigen Charakteren. Allen voran die Entwicklung des jungen Tony Manero, der noch im Elternhaus wohnt, mit 
seinem einfachen Job in einem Malergeschäft die Familie unterstützt und nur im Tanz seine Befreiung findet.

Schon der Beginn ist auffallend anders. Eine Gruppe Menschen steht um Sprit an, um nach langem Warten mitgeteilt zu bekommen, 
dass es heute keinen mehr gibt. Dazu wird eine Fernsehbotschaft vom damaligen US-Präsidenten Jimmy Carter (der von 1977 bis 1981 
US-Präsident war) mit Bildern von Unruhen im Land eingeblendet. Der Opener „Stayin’ Alive“, einer der größten Hits aus dem Musical, 
wird nicht als große Eröffnungsnummer gegeben, sondern von Tony Manero als solistischer Extrakt, sehr zurückhaltend, kammerspie-
lartig, mit dem Schlussakkord „Life going nowhere, somebody help me, somebody help me, yeah. Stayin’ alive“. So ist Tonys Geschichte 
exponiert und dies wird von Ryan McBryde auch bis zum Schluss durchgezogen. Da bekommt dieses Musical dann auf einmal einen 
sozialkritischen Impetus und einen Bezug zur Gegenwart, wo Probleme wie Arbeitslosigkeit, Lebensplanung und die Suche nach dem 
persönlichen Glück angesagt sind. Die Antwort von Tonys Chef auf dessen „Fuck the future“ lautet unmissverständlich „The future fucks 
you“. Somit bietet die Inszenierung nicht nur für Schulklassen ausreichend Ansatzpunkte für tiefergehende Betrachtungen. Dennoch ist 
es kein Sozialdrama, denn die genialen Hits der Bee Gees zünden auch heute noch. Was dann bei der ersten großen Ensemblenummer 
„Boogie Shoes“ deutlich wird und vom Highlight „Night Fever“ getoppt wird.  Zudem bieten die Musiknummern neue Hörerlebnisse. 
Viele Songs sind verfremdet, manche werden nur angeschnitten und andere mit einer leichten Jazznote gespielt (Arrangements: Paul 
Herbert). Das unterstreicht den Regieansatz. Bei „Jive Talkin’“ beispielsweise sind nur ein Gitarrist und ein Percussionist beteiligt. Die 
Darsteller singen oftmals auch a capella (solistisch wie im Chor). Das ist schon außergewöhnlich, zumal der Musikalische Leiter James 
Doughty für die Darsteller nur bedingt zu sehen ist. Als außergewöhnliches musikalisches Erlebnis kommt hinzu, das das English 
Theatre Frankfurt erstmals „Actor-Musicans“ engagiert. Also musizierende Darsteller. Diese müssen nicht nur singen, tanzen und 
schauspielern, nein auch noch musizieren. Wobei sich das dann am Ende nicht so ausgedehnt zeigt, wie gedacht. Grundsätzlich sorgen 
ein E-Piano (Paul Syrstad) und ein Keybord (James Doughty) und ein Schlagzeug (Dominic CardellN“) für einen gewissen musikalischen 
Klangteppich, auf den dann weitere Instrumente, wie E-Gitarre und vor allem Blech (Saxophone und Trompeten) spielen (Bläserar-
rangements bestimmen auch die Original Bee Gee Songs). Ein frischer, neuer Sound für die legendären Hits der Bee Gees, der nicht 
immer perfekt klingt, aber das ist wohl letztlich gerade gewollt, um die Brüchigkeit der Welt auch musikalisch zu belegen.

Über der Szenerie schwebt ironisch ein Werbeplakat mit dem Spruch „Enjoy the life“. Doch dies kann hier eigentlich keiner wirklich. 
Jeder hat sein eigenes Päckchen Probleme zu tragen. Und doch kommt der Zauber des Discozeitalters durch, auch im dunkel ge-
haltenen Bühnenbild von Philip Witcomp. Drei variable große Boxen bieten nicht nur Platz für den Schlagzeuger, sondern auch für 
einzelne Szenen. Auf einer Seite sind sie von viereckigen Platten gesäumt, die in unterschiedlichen Farben aufleuchten und damit engen 
Bezug zum Boden der Diskothek 2001 Odyseey aus dem Film nehmen (wie er auch auf dem Cover zum Soundtrack abgebildet ist). Die 
unterschiedlichen Handlungsorte (Malergeschäft, das Zuhause von Tony, der Probenraum mit althergebrachten Kassettenspielern, die 
2001 Odyseey Disco und auch die Brooklyn-Brücke) werden im schnellen und fließenden Wechsel gezeigt, dabei helfen neben den vari-
ablen Kuben auch eingeschobene Wände und Gitterkonstruktionen. 

Die junge Besetzung ist mit großer Leidenschaft dabei, was ganz besonders für die heißen Tanzszenen gilt (Choreografie Darragh 
O’Leary). Hier sind das Paar Georgia Reid -Hamilton (Maria) und Momar Diagne (Cesar) die wahren Tanzsieger. Alex Simmons präsenti-
ert dazu waghalsige Salti und Breakdance-Einlagen. Eine passende Tiefe für die traurige Figur des Bobby verleiht diesem Paul Syrstad 
(mit einem ergreifenden „Tragedy“), was auch für die Anette der Devon-Elise Johnson gilt („If I Can’t Have You“). Naomi Slights ist 
eine brillante Stephanie, die aufstrebende, selbstbewusste junge Frau, die in Manhattan als Sekretärin arbeitet („What Kind Of fool“). 
Star und Zentrum der Produktion ist Chris Cowley als Tony Manero. Schauspielerisch wie musikalisch präsentiert er sich vielschichtig 
und vermittelt die Figur überaus authentisch. So sitzt er am Ende traurig und verzweifelt auf dem Boden und findet langsam den Weg 
zu Stephanie. Ihr sanft vorgetragenes Duett „How Deep Is Your Love“ beendet das Stück so unspektakulär wie es begonnen hat und 
verleiht ihm damit doch eine ungemeine Größe. Viel Applaus und Standing Ovations.
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