
Operetten-Passagen  (3):
Emmerich  Kálmáns  „Die
Herzogin  von  Chicago“  am
Theater Koblenz
geschrieben von Werner Häußner | 14. Februar 2017

Glamour im Halbdunkel: Szene
aus  der  Koblenzer
Inszenierung  der  „Herzogin
von  Chicago“  im  Bühnenbild
von Michiel Dijkema und mit
Kostümen von Alexandra Pitz.
(Foto: Matthias Baus)

Vielleicht passen Operetten wie „Die Herzogin von Chicago“
besser in unsere Zeit als sentimentale Liebesgeschichten mit
Friede, Freude, Happy End.

Operetten also, bei denen die Liebe ständig in der Gefahr
schwebt,  pragmatisch  als  Strategie  für  andere  Zwecke
eingespannt zu werden. Bei denen der Konflikt nicht glücklich
verpufft und die romantische Beziehung bestätigt ist. Sondern
Stücke, die entlarven, wie gefährdet, wie brüchig, ja wie
unmöglich die große Liebe, die unbedingte Leidenschaft seit
jeher sind. So wie eben Emmerich Kálmáns Operette von 1928,
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die auf dem Vulkan der entfesselten „goldenen“ Zeit tanzt und
in  der  die  Liebe  von  den  aufsteigenden  Dünsten  einer
ökonomisch grundierten Rationalität erstickt würde – wenn …
ja,  wenn  es  nicht  die  süße  Illusion,  die  willkommene
Unwahrscheinlichkeit,  die  Macht  der  Erwartung  gäbe.

In  der  „Herzogin  von  Chicago“  repariert  der  Film  –  der
Inbegriff der Fiktion in dieser Zeit –, was in der bitteren
Realität wohl kaum zu retten wäre: Eigentlich ist die Romanze
zwischen dem alteuropäischen Thronfolger in einem bankrotten
Kleinstaats  und  der  dollarschweren  Erbin  eines  modernen
Wirtschaftsimperiums aus der florierenden Neuen Welt an der
Sollbruchstelle,  dem  Finale  des  zweiten  Aktes,  an  ihrem
schnöden Ende. Der Mann von Adel will herausgefunden haben,
dass er lediglich das Objekt einer zynisch-infantilen Wette
des  verwöhnten  Girls  mit  seinen  Freundinnen  ist:  Gekauft
werden sollte in Europa, was dort am schwersten für Geld zu
haben ist.

Das  königlich  sylvarische
Schloss ist bereits gekauft
und  amerikanisiert  –  der
Prinz  soll  folgen.  Marcel
Hoffmann  (Finanzminister
Graf  Bojatzowitsch),  Emily
Newton  (Mary)  und  Christof
Maria  Kaiser  (Charlie  Fox
junior).  (Foto:  Matthias
Baus)



In einer American Bar – damals wohl der Ort, an dem das
unwirkliche Leben am heißesten pulsierte – geben sich die
beiden  einen  kühlen  Abschied.  Das  letzte  Wort  könnte
gesprochen und ein tragisches Ende á la Franz Lehár besiegelt
sein – da kommt der Film, der Traum auf Zelluloid, zum Zuge:
Weil die „Herzogin von Chicago“ ein toller Stoff sei, brauche
die  „Geschichte  nach  dem  Leben“  ein  Happy  End,  um  einen
erfolgreichen Film abzugeben, verkündet Studio-Generaldirektor
Charlie Fox junior: Das Leben gleitet in die Illusion, die
Realität in die Fiktion, die Tatsachen in die Erwartung. Ob am
Ende ein Film-Finale zu sehen ist oder eine Episode zweier
Menschen,  die  sich  verfehlt  haben,  zu  Ende  geht  –  wen
interessiert’s?  Hauptsache,  der  Film  passt.

Walzerseligkeit vs. Charleston

Kálmán und seine geschickten Librettisten Julius Brammer und
Alfred Grünwald haben mit diesem Kniff ein wenig an das Spiel
mit  Illusionen  angeknüpft,  das  sie  schon  für  ihre
Erfolgsoperette „Die Bajadere“ ein paar Jahre vorher (1921)
erfunden haben. In der „Herzogin von Chicago“ prallen zwei
Welten aufeinander, repräsentiert durch Tanzmusik. Hier das
walzerselige Wienerlied und der ungarische Csárdás, dort die
neuen Modetänze, der Slowfox und der amerikanische Charleston.
Die unterschiedlichen Kulturen manifestieren sich in Rhythmen
und musikalischer Farbe. Orchester und „Jazz“-Band auf der
Bühne, schwärmende Streicher und schmeichelnde Saxophone.

Kálmán  versöhnt  die  musikalischen  Sphären  nicht.  Aber  er
transzendiert  sie:  Wenn  die  kesse  Amerikanerin  ihre
oberflächliche Vergnügungslaune hinter sich lässt, wenn der
europäische  Adlige  seine  verstockten  Vorbehalte  vergisst,
versetzt die Musik die beiden in ein Fantasie-Land jenseits
ihrer Lebenskulturen: „Komm in mein kleines Liebesboot, du
Rose  der  Prärie“  singt  Prinz  Sandor  Boris  in  exotisch-
pentatonischem Touch sich und seine Geliebte hinein in ein
fernes, untergegangenes indianisches Amerika. Dort, jenseits
ihrer Kulturen, wo das „Ursprüngliche“ gegenwärtig ist, dort



können sie ihre Liebe unbeschwert leben, sich „küssen bis zum
Morgenrot“.

Die Figuren beim Wort genommen

Eine überraschende Lösung jenseits aller Operettenklischees –
und Michiel Dijkema arbeitet in seiner Inszenierung am Theater
Koblenz heraus, wie weltenthoben dieser Traum-Raum der Liebe
ist:  rotes  Licht,  Ethno-Anklänge,  eine  Sphäre  fernab  vom
Glamour des mondänen „Grill americain“ und der marmornen Kühle
des fürstlichen Adelssitzes.

Die Genauigkeit, mit der der niederländische Regisseur auf die
szenischen Abläufe und die Entwicklung seiner Figuren schaut,
bekommt der Operette ausgezeichnet. Dijkema – in NRW mit einer
„Salome“ in Wuppertal und durch die Uraufführung von „Nahod
Simon“ von Isiora Žebeljan (2015) in Gelsenkirchen aufgefallen
– hält sich von der erzwungen lustigen antiquierten Operetten-
Seligkeit ebenso fern wie vom bemühtem Überbau beflissener
Operetten-Retter; er nimmt die Menschen im Stück einfach beim
Wort  und  setzt  ihre  Intentionen  und  Gefühle  –  auch  die
unausgesprochenen – in treffende Körpersprache um.

Das macht die abnehmende Drehzahl, mit der die energische
Milliardärstochter  Mary  durch  ihr  Leben  wirbelt,  ebenso
glaubwürdig  wie  das  aristokratisch  resignierte
Beharrungsvermögen  des  Erbprinzen  aus  dem  Operettenstaat
Sylvarien. Mit Emily Newton, derzeit auch in Dortmund in der
„Blume von Hawaii“, und Mark Adler hat das Koblenzer Theater
zwei  prägnante  Darsteller,  die  sich  manchmal  stimmlich
allerdings zu sehr im Aplomb der Oper verirren.

Gelsenkirchens GMD am Pult

Bei Haruna Yamazaki und Peter Koppelmann als Buffopaar musste
man diese Sorge nicht haben: Die Prinzessin Rosemarie aus
einem  ebenfalls  finanzknappen  Nachbarstaat  und  der
amerikanische Tausendsassa im Dienste der verwöhnten US-Lady
finden  in  schönster  Buffo-Manier  tanzend  und  trällernd
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zusammen.  Das  Ensemble  engagiert  sich  in  den  zahlreichen
kleineren  Rollen  mit  Hingabe;  auch  der  Koblenzer  Chor,
einstudiert von Ulrich Zippelius, und die Choreografien von
Steffen Fuchs tragen ihren Teil zum Gelingen dieses erfreulich
lockeren, dennoch präzis gestalteten Operettenabends bei.

In  besten  Händen  ist  Kálmáns  opulente  Musik  bei  Rasmus
Baumann. Der Gelsenkirchener GMD begibt sich – wie in seinem
Stammhaus mit der „Lustigen Witwe“ – vorurteilsfrei in die
anspruchsvollen  „Niederungen“  des  Genres,  schenkt  den
pfiffigen Rhythmen und den Ausdruckskontrasten zwischen der
groß  besetzten  Jazz-Combo  auf  der  Bühne  und  dem  luxuriös
besetzten Orchester im Graben volle Aufmerksamkeit.

Die  Rheinische  Staatsphilharmonie  bringt  die  Schlager  aus
Kálmáns unerschöpflichem melodischem Erfindungsgeist manchmal
etwas  grob  und  lautstark  zu  Gehör,  aber  die  rhythmische
Flexibilität, die Balance der Farben, der drängende Schwung
und der variable Klang hinterlassen einen rundum überzeugenden
Eindruck.

Es zeigt sich immer wieder: Theater in der Größe von Koblenz
tragen, wenn sie nicht die vermeintlich sichere Nummer des
Gängigen  ziehen  oder  von  ökonomischen  Zwängen  erdrosselt
werden,  eine  unverzichtbare  Farbe  zur  deutschen
Theaterlandschaft bei. Diese „Herzogin von Chicago“ wird das
Publikum an Rhein, Mosel und Lahn prächtig unterhalten und
darf  für  Operettenfreunde  von  außerhalb  bedenkenlos  als
Reiseziel am Karnevals-Wochenende empfohlen werden.

Die nächsten Vorstellungen: 22., 24., 26. und 27. Februar.
Karten online oder telefonisch unter (0261) 129 28 40.

Info: www.theater-koblenz.de

http://www.theater-koblenz.de/


Operetten-Passagen (2): Franz
Lehárs „Die lustige Witwe“ am
Gelsenkirchener  Musiktheater
im Revier
geschrieben von Werner Häußner | 14. Februar 2017

Düstere  Noblesse:  „Die
lustige  Witwe“  von  Franz
Lehár  in  Gelsenkirchen.
(Foto:  Pedro  Malinowski)

Nein,  lustig  ist  diese  Witwe  nicht.  Eher  melancholisch,
desillusioniert, in Sachen Liebe entzaubernd realistisch. Kein
Wunder: Als Mädchen durfte sie ihren Geliebten nicht heiraten,
weil es nicht standesgemäß war. Der schwerreiche Bankier, der
sie bekam, starb unverzüglich. Und danach war immer die Frage,
wer anziehender ist: die Frau oder das Vermögen.

Franz Lehár hat in seiner Erfolgsoperette „Die lustige Witwe“
zwar – wie sollte es auch anders sein – die Wirrungen zweier
Herzen und ihr Zusammenfinden zum roten Faden der Handlung
versponnen,  aber  drum  herum  jede  Menge  Zeittypisches  und
Zeitloses verwoben: Lebemänner und Bankrotteure, wie sie zur
saturierten Gesellschaft vor dem ersten Weltkrieg gehörten,
Halbwelt-Erscheinungen, alte eifersüchtige Habitués oder noch
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ältere, für Eifersucht emotional zu blind gewordene Trottel.

Hinzu kommen die klassische Komikerrolle und eine bunte Schar
offenbar für alles bereiter Damen: „Ja wir sind die Grisetten
von Pariser Cabaretten …“ Und dazu einen bankrotten Zwergstaat
namens Pontevedro – der Anklang an Montenegro, erst seit 1878
ein unabhängiges Fürstentum, dürfte nicht zufällig sein.

Merkwürdig verblendete Figuren

In ihrer Inszenierung am Musiktheater im Revier hat Sandra
Wissmann wohltuend Abstand gehalten vom Versuch, Operette als
„lustiges“ Genre zu begreifen und mit Klamauk aufzupäppeln.
Heiterkeit und Komik resultieren nicht aus der unterhaltsamen
Pointe oder dem Zündfunken für spontanes Gelächter (zumindest
nicht bei Lehár),  sondern aus der merkwürdigen Verblendung
der Figuren.

Baron  Mirko  Zeta  (mit  würdigem  Nachdruck:  Joachim  Gabriel
Maaß),  pontevedrinischer  Spitzendiplomat  in  Paris,  kapiert
nicht, welche amourösen Kriechströme das Herz seiner Gattin
Valencienne  (facettenreich  weiblich:  Bele  Kumberger)
elektrisieren, wenn sie „diplomatisch“ mit dem Schwerenöter
Camille de Rossillon (mit allen Wassern erotisiert und toll
bei Stimme: Ibrahim Yesilay) verkehrt. Dass die drei Herren
Bogdanovich  (Thomas  Möwes),  Kromow  (Lars-Oliver  Rühl)  und
Pritschitsch  (Tobias  Glagau)  mit  ihren  drei  Angetrauten
(Katharina Borsch, Judith Urban und Gudrun Schade) jeweils
spezifische  (außer-)eheliche  Probleme  bewältigen  müssen,
versteht sich.

http://www.musiktheater-im-revier.de


Das sind die Grisetten von
Pariser  Cabaretten  –
allerdings  in  Gelsenkirchen
am  Musiktheater  im  Revier,
gemeinsam  mit  Valencienne
(Bele  Kumberger).  (Foto:
Pedro  Malinowski)

Auf dem Markt erotischer Möglichkeiten

Die Wahrheit sagt hier niemand. Und Gefühle sind Show oder
Kapital auf dem Markt erotischer Möglichkeiten. So ist es nur
konsequent,  dass  sich  ein  innerlich  müder,  gefühlsstumpf
gewordener Mann wie Graf Danilo gleich zu Clo-Clo, Frou Frou
und  Margot  abseilt,  wo  er  „intim“  sein  kann,  ohne  sich
seelisch zu verausgaben. Michael Dahmen singt und spielt mit
resignierter Melancholie und manchmal bitterem Witz.

Die Lippen schweigen, dafür
flüstern  die  Geigen  „Hab
mich  lieb“.  Anke  Sieloff
(Hanna Glawari) und Michael
Dahmen  (Graf  Danilo
Danilowitsch).  Foto:  Pedro
Malinowski

Die Wunden sitzen tief, auch bei Hanna Glawari, der reichen,
aber im Herzen so verarmten Frau. Anke Sieloff, stimmlich
nicht auf der Höhe, zeigt sich als souveräne Gestalterin. Die



beiden  umkreisen  sich  in  unstillbarer  Sehnsucht  nach  der
einstigen, ursprünglichen Liebe, können nur noch in Metaphern
zueinander sprechen und müssen selbst in dem Moment, in dem
die Geigen das Innere ihrer Herzen aussingen, die „Lippen
schweigen“ lassen. Erst im allerletzten Moment, wenn der Fluch
des Geldes genommen wird, bricht sich das Bekenntnis Bahn: Ein
wunderbar  illusorischer,  operettenhafter  und  deswegen  so
wahrhaftiger Coup.

Psychologische Wahrhaftigkeit

Sandra  Wissmann,  gebürtig  aus  Wattenscheid  und  bis  2014
Regieassistentin  in  Gelsenkirchen,  lässt  diesen  Operetten-
Menschen  ihre  Würde  und  ihren  Ernst.  Die  Dialoge,  zumal
zwischen Hanna und Danilo, entfalten psychologische Facetten;
selbst die Standardsituationen der Operettenkomik haben den
Mehrwert,  genau  beobachtet  zu  sein.  Wissmanns  Ansatz
korrespondiert mit der Bühne von Britta Tönne, auf der sich in
der  Einleitung  ein  kühl-düsterer  Art-déco-Raum  aus
Architektur-Einzelelementen  zusammenfügt.  Die  Ausleuchtung
(Andreas Gutzmer) wirkt wie Gaslicht hinter einem Schleier von
Absinth. Auch die Kostüme von Andreas Meyer bleiben in Farbe
und Schnitt zurückhaltend elegant.

Aufgewertet und nicht lediglich als Lieferant für running gags
eingesetzt hat die Regie die Figur des Njegus: Der Kanzlist
der Botschaft mit einem unerschöpflichen Vorrat an schrägen
Anreden für seinen Chef darf sogar singen und steppen: Dirk
Weiler macht beides sehr gekonnt in einem Couplet, das Lehár
für eine Londoner Aufführung nachkomponiert hat: „Wär‘ ich ein
Operettenstar“ hat deutlich mehr Swing als das chansoneske
Grisetten-Lied oder das marschartige „Studium der Weiber“.

Wunder an Diskretion und Leichtigkeit

Bernhard Stengel als Dirigent des Abends formt die forschen
Stückchen  ohne  banalen  „Schmiss“,  hüllt  die  walzerseligen
Melodien Lehárs in ein Wunder an Diskretion, Leichtigkeit und



luftiger Noblesse. Und die Neue Philharmonie Westfalen lässt
sich auf diesen Ton ein und schwelgt im weiten Land der Piani
und des sanften Mezzoforte.

Der Chor Alexander Eberles belebt im Verein mit den Statisten
die  Szene  und  lässt  auch  vokal  nichts  fehlen.  Der  Abend,
obwohl schon mitten in der Serie der Vorstellungen und gut
vier Wochen nach der Premiere, zeigt keine Spur von Routine:
Gelsenkirchen pflegt sein – zugegeben längst nicht mehr so
breit wie früher – aufgestelltes Repertoire sorgsam; so lässt
sich der Besuch der Operette vorbehaltlos empfehlen.

Vorstellungen: 3., 10., 19., 26. Februar; 9. und 16. April;
21. Mai; 5. Juni 2017.

Karten  Tel.:  (0209)  4097  200.  Info:
www.musiktheater-im-revier.de

Operetten-Passagen  (1):  Paul
Abrahams  „Die  Blume  von
Hawaii“ in Dortmund
geschrieben von Werner Häußner | 14. Februar 2017
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Großes Ensemble, große Finali: Paul Abrahams „Blume von
Hawaii“ scheut keinen Aufwand. Foto: Björn Hickmann,
Stage Picture

Erlebt die Operette eine Renaissance? Teile des Feuilletons
sehen  die  Morgenröte  für  Omas  bevorzugte  Theatersparte
aufdämmern, weil Barrie Kosky an der Komischen Oper in Berlin
mit rasanten Inszenierungen wie Paul Abrahams „Ball im Savoy“,
Nico Dostals „Clivia“ oder Oscar Straus‘ „Eine Frau, die weiß,
was sie will“ Furore gemacht hat.

In der Tat lassen sich Indizien sammeln: Ein Symposion in
Berlin hat deutlich gemacht, wie die Operette auch in der
(Musik-)Wissenschaft  angekommen  ist.  Die  Staatsoperette
Dresden, die sich schon seit Jahren auch um vergessene Werke
kümmert,  hat  im  Dezember  ein  neues  Haus  bezogen  –  ein
dauerhafter Standort für das oft gering geschätzte Genre.

Das Operetta Research Center des Spezialisten Kevin Clarke in
Amsterdam  führt  unter  anderem  ein  Online-Archiv  mit  einer
aktiven Website und viel Hintergrund. Und in Chemnitz wurde
sogar  jüngst  wieder  einer  neue  Operette  uraufgeführt:
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„Südseetulpen“  von  Benjamin  Schweitzer.

Verfemte,  vertriebene,  ermordete  jüdische  Komponisten  und
Librettisten  rücken  wieder  ins  Blickfeld,  werden  endlich
wissenschaftlich seriös und kritisch gewürdigt. Dirigenten wie
der ab Mitte 2017 amtierende Hildesheimer GMD Florian Ziemen
setzen sich explizit für Aufführungen ein, die den Originalen
angenähert sind. Es gibt Operetten-Festspiele, Mörbisch oder
Bad Ischl.

Auf dem einen oder anderen Spielplan schimmert dann auch eine
Perle, die am Meeresgrund des Vergessens verblasst war. „Axel
an der Himmelstür“ von Ralph Benatzky an der Volksoper Wien
ist so ein Beispiel, aber auch „Die Herzogin von Chicago“ von
Emmerich Kalman in Koblenz. „Lady Hamilton“ von Eduard Künneke
in Dessau oder „Der Carneval in Rom“ von Johann Strauß in
Baden.

Dennoch sind Zweifel angebracht. Immer noch verabschiedet sich
die Operette still und unbeweint aus den Spielplänen. Große
Häuser wie Essen und Frankfurt meiden sie seit Jahren. An
anderen führt sie ein Nischendasein, gekennzeichnet durch eine
bemerkenswerte  Monotonie  der  Spielpläne:  „Fledermaus“,
„Lustige Witwe“, „Csardasfürstin“, daneben etwas Offenbach.

An den Stadttheatern sind die Operetten-Ensembles, die früher
die Häuser vollgespielt haben, abgebaut. Und wer auf die Suche
nach  Darstellern  geht,  erlebt  sein  blaues  Wunder.  Einen
Operettentenor? Eine Diva? Eine Tanzsoubrette? Fehlanzeige.

Unendlich schwer: das leichte Genre

Wie unendlich schwer das leichte Genre ist, lässt sich derzeit
in Dortmund studieren. Immerhin hat sich das Haus unter Jens-
Daniel Herzog, der 2018 nach Nürnberg geht, mit einzelnen
Projekten profiliert – so mit Paul Abrahams Fußball-Operette
„Roxy  und  ihr  Wunderteam“  2014,  einer  deutschen
Erstaufführung.

http://www.seefestspiele-moerbisch.at/
https://www.volksoper.at/produktion/axel-an-der-himmelstur-2016.de.html
http://www.theater-koblenz.de/
http://anhaltisches-theater.de/lady_hamilton
http://www.revierpassagen.de/28167/liebe-und-fussball-paul-abrahams-operette-roxy-und-ihr-wunderteam-in-dortmund/20141203_1120


Abraham,  der  von  den  Nazis  vertriebene  und  ruinierte
ungarische  Virtuose  der  „leichten  Muse“,  war  auch  jetzt
angesagt: Mit „Die Blume von Hawaii“ zeigt Dortmund eines der
drei beliebtesten Abraham-Werke, mit denen er zwischen 1930
und  1933  in  Berlin  ungeheuren  Erfolg  einheimste,  bis  der
braune  Ungeist  dem  „unarischen“  Treiben  ein  jähes  Ende
bereitete.

Die „Blume von Hawaii“ galt schon in den siebziger Jahren als
unerträglicher  Kitsch.  Ein  Bild,  das  gefördert  wurde  von
Bearbeitungen  im  Geschmack  der  fünfziger  Jahre,  von
Plattenaufnahmen  wie  derjenigen  mit  Rudolf  Schock  und
Anneliese Rothenberger oder gar Roy Black, Wencke Myhre und
dem Medium Terzett. An den Theatern hielt man sich fern von
dem  Stück,  das  ungeniert  exotische  Sentimentalität  und
Schaulust,  Sehnsucht  nach  der  Ferne  und  Südsee-Klischees
bedient.

Dennoch widerstanden Paul Abrahams geniale Melodie-Erfindungen
dem  Zeitgeist:  Zähneknirschend  gab  so  mancher  kritischer
Theaterleiter dem Publikum den verachteten süßen Sirup: „Du
traumschöne Perle der Südsee“, „Ich hab ein Diwanpüppchen“,
„Wir  singen  zur  Jazzband“  oder  „My  little  boy“  schienen
unsterblich.

Regisseur  Thomas



Enzinger.  (Foto:
Theater  Dortmund)

Auch in Dortmund entschied sich das Team um Regisseur Thomas
Enzinger und Dirigent Philipp Armbruster, der Musik Abrahams
ihren  Raum  zu  lassen:  Die  Songs  und  Tanznummern  kommen
vollständig, die groß angelegten Finali leiden nicht unter dem
Rotstift.

Die „bühnenpraktische Rekonstruktion“ von Matthias Grimminger
und Henning Hagedorn stellt die ursprüngliche Instrumentation
aus dem Geist der Zwanziger Jahre wieder her, gespeist aus
genauer Kenntnis des Notentextes und der alten Aufnahmen. Das
gibt  ein  lebendiges,  facettenreiches  Klangbild  –  und  die
Dortmunder Philharmoniker legen sich mächtig ins Zeug, um den
swingenden Rhythmus, die Farbwechsel, den melodischen Schmelz
auszuspielen.

Philipp  Armbruster  hat  den  lockeren  und  dennoch  präzisen
Rhythmus  drin,  scheut  den  ironischen  Seitenblick  auf  dick
aufgetragenen  Schmelz  nicht,  zwinkert  mit  den  schrägen
„Exotismen“  eines  Songs  wie  „Was  hat  ein  Gentleman  im
Dschungel zu tun“ – einem Lied in bester Tradition der skurril
überdrehten Schlager dieser fiebrigen, ausgelassenen Zeit.

Problematischer Sound durch Einsatz von Microports

Leider war von den Subtilitäten des Orchesters über weite
Strecken kaum etwas zu hören, denn in Dortmund wurden die
Sänger per Microports verstärkt. Marc Schneider-Handrup hat es
mit seiner Tontechnik – zumindest für die vorderen Reihen des
großen Dortmunder Hauses – wohl zu gut gemeint. Die Stimmen
dröhnen das Orchester zu, das sich im Piano- und Mezzoforte-
Bereich profilieren will.

Die  Annäherung  der  Operette  an  die  Ästhetik  des  modernen
Musicals  ist  ein  Unding  –  aber  die  Ensembles,  die  diese
Partien leicht und dennoch gut in den Raum projiziert singen



konnten, sind ausgestorben. Von wegen Renaissance der Operette
also.

So tanzt sich Karen Müller zwar höchst attraktiv durch ihre
Partie der Bessie Worthington, doch ihr Stimmchen kapituliert
schon in „My little Boy“: Wenn sie in starken Händen happy
enden  will,  landet  sie  in  fadendünner  Höhe.  Jens  Janke,
eigentlich  ein  solider,  bewährter  Musical-Sänger,  wird  als
John Buffy so ordinär verstärkt, dass er selbst das Intermezzo
zwischen zweitem und drittem Akt, in dem er schale Witzchen
erzählen muss, gnadenlos zerschießt.

Für die Operette braucht es
eine  mondäne  Diva:  Emily
Newton  hat  den  großen
Auftritt  im  Griff.  (Foto:
Björn  Hickmann,  Stage
Picture)

Für das „hohe Paar“ kannte auch die herkömmliche Operetten-
Ästhetik den opernhaften Gestus der Stimme – für das Mikro
meist problematisch, wie in Dortmund zu erleben ist: Emily
Newton  hat  in  ihrer  Doppelrolle  als  Prinzessin  Laya  und
Chansonnière  Suzanne  Provence  den  Charme  und  den  mondänen
Auftritt der First Lady des Ensembles. Aber ihre Stimme knallt
unangenehm grell in den Raum und offenbart Schwächen, etwa in
die Nase gedrückte Vokale, als vergrößere man ein Detail mit
der Lupe. Marc Horus, ein smarter hawaiianischer Prinz Lilo-
Taro, scheitert voluminös an seiner Tenorpartie: Er stemmt die



Töne derart verzweifelt in ihre Position, dass er einen guten
Teil  nicht  richtig  trifft.  Nur  Verena  Barth-Jurca  als
niedliches,  liebesseliges  Hawaii-Girl  Raka,  kann  mit  einem
tadellosen  leichten  Sopran  auch  aus  der  Beschallung
überzeugen.

Nicht ganz so aufdringlich ziehen sich die anderen Männer im
Ensemble  aus  der  Affäre:  Fritz  Steinbacher  hält  sich  als
hoffnungslos in die Südsee-Prinzessin verliebter Kapitän Stone
sehr nobel zurück – obwohl er aus tiefer Liebe sogar den
Befehl verweigert. Ian Sidden ist in der Konzeption des Stücks
zur  Nebenrolle  verdammt,  obwohl  er  als  Anführer  einer
Untergrundbewegung der Einheimischen gegen die amerikanischen
Besatzer politische Brisanz in das schwüle Melodram bringt.

Der Komponist imaginiert sein Geschöpf

Aber Thomas Enzinger hat nicht den Kolonialismus zum Aufhänger
seiner  Inszenierung  gewählt.  Der  im  Unterhaltungstheater
erfahrene  Regisseur  –  er  wird  2017  Intendant  des  Lehár
Festivals  in  Bad  Ischl  –  verwebt  Paul  Abrahams  tragische
Lebensgeschichte mit dem Stück: Träume und Imaginationen des
Komponisten, der ein Jahrzehnt psychisch krank im Creedmoor
State Hospital auf Long Island/USA verbrachte, materialisieren
sich; die Operette entsteht aus der Vorstellung.

So  deckt  Ausstatter  Toto  die  Bühne  mit  einem  riesigen
Ausschnitt des Rumpfs der „Titanic“ – Symbol der Endzeit, der
Sehnsucht,  auch  des  Wunsches  Abrahams,  wieder  nach  Europa
zurückzukehren. Vor dem Graben imaginiert sich der Komponist
in  die  Melodien  seines  Geschöpfs,  dirigiert  in  weißen
Handschuhen das unsichtbare Orchester – ein Bild, das an ein
überliefertes Detail aus Abrahams Leben anknüpft: 1946 soll
er, in eben diesen Handschuhen, auf einer belebten Kreuzung in
Manhattan ein imaginäres Orchester dirigiert haben.



Highlights  sind  die
Tanznummern:  Emily  Newton,
Jens Janke (rechts) und das
Tanzensemble.  (Foto:  Björn
Hickmann, Stage Picture)

Enzinger integriert den großartigen Darsteller Mark Weigel in
die  Handlung,  lässt  ihn  in  die  Rolle  des  amerikanischen
Gouverneurs  auf  Hawaii  schlüpfen;  der  Begleiter  aus  dem
Vorspiel – er entpuppt sich am Ende als Arzt des Hospitals – 
wird zum Jazz-Sänger Jim Boy. Immer wieder löst sich Weigel
aus  der  Handlungsebene,  wird  zum  erklärenden  Conférencier,
zieht biografische Parallelen zwischen Operettenhandlung und
Abrahams Schicksal. Das klingt zu Beginn etwas zu langatmig
nach Geschichtsstunde, zumal, wenn Enzinger auch noch jedes
Handlungsdetail wortreich herleiten lässt.

Aber wenn die Blackfacing-Rolle des „Niggers“ Jim Boy als eine
Chiffre  für  die  Fremdheit  interpretiert  wird  (das  Gefühl,
nicht  dazuzugehören,  das  Abraham  1933  jählings  erfahren
musste, als er vom Star zur unerwünschten Person wurde), dann
löst  der  beklemmende  Moment  jede  der  Operette  gern
unterstellte  Harmlosigkeit  auf,  lässt  auf  einmal  innere
Brisanz  erahnen  und  bringt  das  Lachen  in  gespannter
Betroffenheit zum Schweigen: Niemand kann sich vorstellen, wie
es ist, wenn man flieht, wenn er es nicht selbst erlebt hat.
Der Satz steht nicht im Libretto, aber er passt an dieser
Stelle, an der Jim Boy und der Erzähler alternierend die Sätze
des traurigen Slowfox „Bin nur ein Jonny singen: „Heimat, dich



werd‘  ich  niemals  mehr  sehn“  –  das  galt  in  einem
existenziellen  Sinn  auch  für  den  Juden  Paul  Abraham.

Ansonsten ist die Inszenierung ständig in Gefahr, ins Zuviel
abzurutschen.  Zu  aufdringlich  die  bewusst  provozierende
Kitsch-Orgie Totos mit Traumstrand-Fotos als Rahmen für einen
drehbare Treppenaufbau, der aussieht, als habe jemand Kartons
mit billigem Glitzerpapier beklebt. Zu viel Bewegung, wenn
Solisten  und  –  im  Übrigen  von  Manuel  Pujol  vorzüglich
studierte – Choristen Arme und Beine schlenkern, als hätten
sie  jede  Körperbeherrschung  verloren.  Zu  viel  auch  in
überdrehten  Dialogen  und  Lachern.

Vorsichtigere  Dosierung,  pointierte  Stilisierung  hätten
gutgetan  und  das  Humor-Potenzial  nicht  verpuffen  lassen.
Ramesh Nair und seine Truppe verdienen es, extra hervorgehoben
zu  werden:  Die  großen  Tanzszenen  sind  die  Höhepunkte  des
Abends, weil sie strikt und konzentriert erarbeitet sind. In
diesen  Momenten  wird  der  Zauber  greifbar,  der  Abrahams
Operetten damals zu märchenhaften Erfolgen und heute zu Ikonen
einer besinnungslos und ahnungsvoll am Rand des Untergangs
tanzenden Gesellschaft werden ließ.

Vorstellungen: 27. Januar; 5., 8., 11., 18., 24. Februar; 18.,
30.  März;  8.  April;  5.  und  26.  Mai  2017.  Infos:
www.theaterdo.de

Buchtipp: Der in Witten lebende Autor Klaus Waller hat 2014
eine  Biographie  über  den  Komponisten  veröffentlicht:  „Paul
Abraham. Der tragische König der Operette: Eine Biographie.“
240 Seiten, Book on Demand, 14,90 Euro.

http://www.theaterdo.de
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Hier wird derzeit renoviert
– und alle hoffen, daß es
pünktlich sein Ende hat: Das
Theater  Dortmund  (Foto:
Laura  Sander/Theater
Dortmund)

Die längste Theaterveranstaltung in der kommenden Spielzeit
ist  ein  „54  Stunden  Night  Club“  im  Megastore.  Beginnend
Freitag, 21. Oktober, und endend am Sonntag, 23. Oktober, will
das  Dortmunder  Schauspiel  –  hoffentlich!  hoffentlich!  –
Abschied  nehmen  von  seiner  provisorischen  Spielstätte  im
Gewerbegebiet an der Nortkirchenstraße.

Das setzt natürlich voraus, daß dann die Renovierungsarbeiten
im Großen Haus beendet sind. Dort, im Großen Haus, soll sich
erstmalig wieder am 10. Dezember der Vorhang für Bert Brechts
„Furcht und Elend des Dritten Reiches“ heben, Regie führt der
1967 geborene Sascha Hawemann, von dem in Dortmund bereits als
Regiearbeit  das  Familiendrama  „Eine  Familie  (August:  Osage
County)“ zu sehen war.
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Fünf Sparten machen Betrieb

Das  Theater  Dortmund,  mit  seinen  fünf  Sparten  Ballett,
Philharmoniker, Oper, Schauspiel und Kinder- und Jugendtheater
doch ein recht machtvoller Kulturbetrieb, hat seine Pläne für
2016/2017 vorgestellt. Ein aufwendig gestaltetes Spielzeitheft
(eigentlich eher ein Buch) faßt all die Pläne und Termine
faktenreich zusammen, und Bettina Pesch, die Geschäftsführende
Direktorin, weist nicht ohne Stolz darauf hin, daß dieses Buch
den  Etat  nicht  belastet  hat,  sondern  ausschließlich  aus
Mitteln von Kulturstiftern bezahlt werden konnte. Das ändert
allerdings, kleiner Schmäh am Rande, nichts daran, daß der
optische Auftritt des Theaters Dortmund, seine, wie man heute
gern sagt, „Corporate Identity“, dringend einer Auffrischung,
besser noch einer ziemlich grundlegende Modernisierung bedarf.

Der optische Auftritt ist reichlich angestaubt

Die Grundfarbe Orange war in den 80er Jahren modern (zusammen
mit  Braun  und  Olivgrün,  in  wild  wogenden  Tapetenmustern),
erbaut heutzutage aber bestenfalls noch patriotisch gestimmte
Holländer; die fette Schrift von Typ Helvetica sowie die vor
allem im Konzertbereich immer noch gepflegte Kleinschreibung
von Hauptwörtern sind Moden der 60er Jahre, die andernorts
längst  überwunden  wurden  und  keine  Nostalgiegefühle
hervorrufen.  Für  ein  fortschrittliches  Haus  ist  dieser
Auftritt schlicht kontraproduktiv.

Im  Schauspielhaus.  (Foto:
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Sascha  Rutzen/Theater
Dortmund)

Revolutionär und globalisierungskritisch

Wenden wir unseren Blick nun auf das Schauspiel, das sich, je
nach  dem,  mal  revolutionär,  mal  doch  zumindest
globalisierungskritisch gibt. Revolutionär startet es in die
Spielzeit, wenn man den Stücktitel wörtlich nimmt. Doch auch
wenn  Joël  Pommerats  „La  Révolution  #1  –  Wir  schaffen  das
schon“ mit der französischen Revolution mehr zu tun hat als
vor einigen Jahren sein Erfolgsstück „Die Wiedervereinigung
der  beiden  Koreas“  mit  Korea,  bleibt  noch  Platz  für
Menschliches, Privates, was diesen Abend in der Regie von Ed
Hauswirth  hoffentlich  vor  der  Tristesse  des  freudlosen
Historiendramas bewahren wird. Um die französische Revolution
geht es aber wirklich: „Schloß Versailles, 1787. König Louis
XVI  hat  die  wichtigsten  Adeligen  seines  Landes
zusammengerufen…“ beginnt der Ankündigungstext. Also schau’n
wir mal – auch, was die Ereignisse von einst den Heutigen noch
sagen können. Übrigens ist auch „Die Wiedervereinigung der
beiden  Koreas“  im  Programm,  Premiere  am  8.  April  2017  im
Schauspielhaus, Regie Paolo Magelli.

Der lange Schatten Michael Gruners

An Horváth, sagt Schauspielchef Kay Voges, habe man sich in
seiner  Intendanz  für  Jahre  nicht  herangewagt,  weil  die
Horváth-Kompetenz  seines  Vorgängers  Michael  Gruner  so
übermächtig gewesen wäre. Oder zumindest diesen Ruf hatte. Nun
aber  gibt  es  doch  einen:  „Kasimir  und  Karoline“,  ab  18.
September im Megastore und in der Regie von Gordon Kämmerer.



Markant:  Das  Opernhaus
(Foto: Philip Lethen/Theater
Dortmund)

Zu Gast bei den Ruhrfestspielen

„Die Simulanten“, die Philippe Heule erstmalig ab dem 23.
September im Megstore auftreten läßt, können vorher schon bei
den Ruhrfestspielen besichtigt werden, nämlich am 7., 8. und
9. Juni. Nach gefühlten 150 Jahren gibt es tatsächlich eine
Kooperation von Recklinghausens Grünem Hügel und dem Theater
Dortmund, was trotz der räumlichen Nähe doch eine Win-Win-
Situation zu sein scheint. Die Dortmunder können sich einem
anderen Publikum präsentieren, das Festival sichert sich eine
Produktion  von  größter  Aktualität.  Denn  Philippe  Heudes
Simulanten  sind  mit  ihren  Fernbeziehungsneurosen,  ihrer
Therapiegläubigkeit und ihrer Angst vor dem Konkreten wohl
recht typisch für die Jetztzeit. Auch ihr Unbehagen in der
Welt ist es, also am besten schnell einen UN-Weltklimagipfel
abhalten. Nur als Simulation natürlich.

Rimini Protokoll kurvt durch das Ruhrgebiet

Was haben wir noch? Das Künstlerkollektiv Rimini Protokoll
verlegt  seine  Truck  Track  Ruhr  Nummer  4  ins  Dortmunder
Stadtgebiet  („Album  Dortmund“)  und  tüftelt  zusammen  mit
Dortmunder  Theaterleuten  aus,  wo  genau  es  langgehen  soll.
Übrigens  begegnet  man  den  Truck  Tracks  Ruhr  auch  bei  den
Ruhrfestspielen und bei der Ruhrtriennale, sie kommen halt
viel rum und sind, wie man sieht, überaus kontaktfreudig. Was
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dort konkret passiert? Den Beschreibungen nach – ich war noch
nicht  dabei  –  werden  maximal  49  Zuschauer  auf  einem
überdachten Lkw zu markanten Punkten gefahren, die sie mit
Musik und künstlerischer Intervention intensiv erleben. Gute
Reise!

Häßliche Internationalisierung

Interessant in des Wortes höchst ursprünglicher & positiver
Bedeutung klingt, was uns in „Die schwarze Flotte“ erwartet.
Dieser „große Monolog“ (Voges) „von Mike Daisey nach einer
Recherche von Correct!v“ blickt sozusagen in die Abgründe der
internationalen  Seeschiffahrt,  die  mit  beängstigendem
Gleichmut  Rohstoffe,  Öl  und  Handelswaren,  Waffen,  Drogen,
Flüchtlinge  und  Arbeitsmigranten  über  den  Globus
transportiert.  Zu  wessen  Nutzen?  Das  Stück  verspricht
Antworten,  Regie  führt  Hausherr  Kay  Voges.

Von  Franz  Xaver  Kroetz  gibt  es  „Furcht  und  Hoffnung  in
Deutschland: Ich bin das Volk“, entstanden in den 80er und
90er Jahren (Regie: Wiebke Rüter), von Kay Voges einen Film
zum  Flüchtlingselend  dieser  Welt  und  Europas  Abwehrhaltung
dazu („Furcht und Ekel in Europa“, Premiere im Dezember 2016).

Manchmal kommen sie
wieder:  „Die
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Kassierer“  mit
ihrem  Frontmann
Wolfgang  Wendland,
hier  noch  bei
„Häuptling
Abendwind“  zu
sehen,  sind
demnächst „Die Drei
von der Punkstelle“
(Foto:  Birgit
Hupfeld/Theater
Dortmund)

„Die Kassierer“ kommen wieder

Bevor die Punk-Greise „Die Kassierer“ (wieder im Unten-ohne-
Look?) mit der Punkoperette „Die Drei von der Punkstelle“ der
Spielzeit  2016/2017  ihren  krönend-krachenden  Abschluß
verleihen  werden,  wartet  das  Programm  noch  mit  einer
besonderen „Faust“-Adaption auf („Faust At The Crossroads“,
Regie  Kay  Voges),  einem  neuen  Stück  der  Theaterpartisanen
(„Übt das Unerwartete“), einem Stück über die islamistische
Radikalisierung  junger  Männer  („Flammende  Köpfe“  von  Arne
Vogelsang) und einem „Live-Animationsfilm von sputnic nach dem
gleichnamigen Roman von Paul Auster“: „Mr. Vertigo“. Und was
der Hausherr in der Oper veranstaltet, wird ein paar Absätze
später erzählt.

Internetreinigung

Zuvor  jedoch  einige  Worte  über  „Nach  Manila  –  Ein
Passionsspiel  nach  Ermittlungen  auf  den  Philippinen  von
Laokoon“.  Hier  bekommt  Globalisierungskritik  ein  Gesicht,
genauer ihrer viele, Millionen, täglich. Es geht um die 350
Millionen Fotos, die täglich auf Facebook hochgeladen werden,
die  80  Millionen  auf  Instagram,  die  400.000  täglichen
Videostunden bei Youtube. Auf den Philippinen ist es der Job
vieler  vorwiegend  junge  Menschen,  diese  Material  auf



unzumutbare Pornographie, Brutalität, Grausamkeit und so fort
zu sichten und alles zu löschen, was der Kundschaft im reichen
Norden des Planeten nicht zuzumuten ist.

Warum Philippinos? Weil sie, so wird behauptet, überwiegend
katholisch  sind  und  nordwestliche  Moralvorstellungen  sich
weitgehend mit den ihren decken. Vielleicht aber auch nur,
weil ihre Arbeit spottbillig ist. Jedenfalls interessiert es
die weltweit agierenden Internetkonzerne nicht sonderlich, wie
die  Menschen  in  derart  belastenden  Jobs  zurechtkommen.
Schlecht,  behauptet  das  Stück  in  der  Regie  von  Moritz
Riesewieck.  Ich  bin  gespannt.

Kay Voges inszeniert Wilson-Oper

Ein kurzer Blick nun auf das Programm der Oper, wo wiederum
Schauspielchef  Kay  Voges  gesichtet  wird.  Er  führt  Regie
in  „Einstein  on  the  Beach“  von  Robert  Wilson  und  dem
weltberühmten Musikminimalisten Philip Glass. Es ist die erste
Bühnenfassung, die nicht Großmeister Wilson selbst gestaltet.
„Nein“, bestätigt Opernintendant Jens-Daniel Herzog, es gibt
keine Inszenierungsvorschriften, keine Auflagen, das Stück à
la Robert Wilson auf die Bühne zu stellen. Florian Helgath hat
die musikalische Leitung, das Chorwerk Ruhr wirkt mit und man
hat  den  Eindruck,  daß  dies  ein  schöner  Abend  werden  kann
(erstmalig am 23. April 2017).

Der Opernball fällt aus, dafür gibt es am 9. Januar eine
konzertante „Fledermaus“. Nicht fehlt „Die Zauberflöte“, nicht
„Otello“ doch sind auch Andrew Lloyd Webber und Paul Abraham
zugegen, mit dem Musical „Sunset Boulevard“ der eine, mit der
Jazz-Operette „Die Blume von Hawaii“ der andere. Und jetzt
höre ich auf, Opern-Facts zu reihen und gebe der Hoffnung
Ausdruck, daß mein geschätzter Kollege S. sich dieser Aufgabe
hingebungsvoll hingibt.

Lüner Solistin Mirijam Contzen im philharmonischen Konzert

Gleiches  gilt  für  die  Konzertreihen,  an  denen  stark



beeindruckt, daß sie alle schon bei der ersten Präsentation
des  Programms  bis  zur  Zugabe  (Scherz!)  durchgeplant  sind.
Träume und Phantasien, so Generalmusikdirektor Gabriel Feltz,
seien so etwas wie das Leitmotiv der kommenden Saison, die
seine vierte in Dortmund sein wird. Übrigens wird beim 8.
Konzert am 9.und 10. Mai 2017 die Geigerin Mirijam Contzen zu
hören sein, die in Lünen aufwuchs und seit etlichen Jahren das
Musikfestival auf Schloß Cappenberg leitet (das in diesem Jahr
wegen Renovierung des Schlosses ausfällt). Mittlerweile zählt
sie  zu  den  Großen  der  internationalen  Solistenszene.  In
Dortmund wird sie in Tschaikowskys Violinkonzert D-Dur op. 35
zu hören sein.

Open Air auf dem Friedensplatz

Und  endlich  gibt  es  Open  Air  Klassik  auf  dem  Dortmunder
Friedensplatz! Der Cityring macht’s möglich (und verkauft die
Eintrittskarten).  Am  Freitag,  26.  August,  startet  die
vierteilige  Reihe  mit  einer  Sommernacht  der  Oper,  mit  La
Traviata  und  Zigeunerchor  (heißt  nun  mal  so).  Am
darauffolgenden Samstag ist unter dem Titel „Groove Symphony“
„ein perfekter Mix aus Soul, Elektro, Klassik und Hip Hop“ zu
hören,  die  Gruppe  Moonbootica  und  Philharmoniker  spielen
gemeinsam auf.

Sonntag ist dann um 11 Uhr Familienkonzert unter dem Titel
„Orchesterolympiade“ Musiker im Trainingsanzug treten an zum
Höher, Schneller, Weiter der Instrumente, und am Pult steht
Gabriel Feltz höchstselbst. Na, das wird was werden. Abends
dann schließlich die Musicalgala „A Night full of Stars“. Es
dirigiert  Philipp  Armbruster,  es  singen  Alexander  Klaws,
Patricia Meeden und Morgan Moody.



Schauspielhaus
(Foto:  Laura
Sander/Theater
Dortmund)

Schwanensee ist wieder da

Und jetzt gucken wir noch kurz, was Ballettdirektor Xin Peng
Wang anzubieten hat. Bei seinen Premieren gibt es einen „Faust
II  –  Erlösung“,  und  bei  den  Wiederaufnahmen  „Faust  I  –
Gewissen!“.  „Schwanensee“  kommt  wieder,  und  von  besonderer
Delikatesse  ist  sicherlich  die  Präsentation  dreier
Choreographien von Johan Inger, Richard Siegal und Edward Clug
unter  dem  Titel  „Kontraste“.  An  zwei  Wochenenden
(24./25.9.2016, 24./25.6.2017) spenden die Ballettgalas XXIV
und XXV (also 24 und 25) Glanz. Und wie immer gilt besonders
für das Ballett der Rat: Man mühe rechtzeitig sich um Karten,
denn allzu schnell sind sie vergriffen.

Weihnachten wird es eng im Kinder- und Jugendtheater

Zu guter Letzt das Kinder- und Jugendtheater (KJT), das sich
tapfer und mit Erfolg bemüht, alle Kinder zu erreichen, auch
die benachteiligten, und dessen Produktionen sich immer auch
um Solidarität, Fairneß und Gerechtigkeit drehen. In „Rico,
Oskar und die Tieferschatten“ von Andreas Steinhöfel gehen
„ein Hoch- und ein Tiefbegabter“ (KJT-Chef Andreas Gruhn) auf

http://www.revierpassagen.de/35634/vieles-von-allem-das-theater-dortmund-praesentiert-sein-programm-fuer-20162017/20160420_2330/schauspiel-dortmund


erfolgreiche  Verbrecherjagd,  ein  bißchen  so  wie  weiland
Kästners  „Emil  und  die  Detektive“.  Jörg  Menke-Peitzmeyers
„Strafraumszenen“ drehen sich um Fußball und Rassismus, es
gibt ein Flüchtlingsprojekt („Say it loud II – Stories from
the brave new world“) und im Sckelly etwas für Kinder ab 4
Jahren („Dreier steht Kopf“ von Carsten Brandau).

Das Weihnachtsstück heißt „Der falsche Prinz“, Andreas Gruhn
schrieb es nach der Vorlage von Wilhelm Hauff. Uraufführung
ist am 11. November, und dann wird gespielt und gespielt und
gespielt. Leider aber nicht im Großen Haus, denn das wird ja
renoviert. An der Sckellstraße aber sind die Plätze knapp, nur
zwei Drittel der sonstigen Menge stehen zur Verfügung.

Auslastung lag bei 73,1 Prozent

Viel Theater. Viel Oper, viel Ballett und viel Konzert. Und in
Essen,  Bochum,  Gelsenkirchen,  Hagen,  um  nur  die
nächstliegenden  städtischen  Bühnen  der  Umgebung  zu  nennen,
gibt es auch attraktive Angebote. Da muß man sich strecken,
wenn  man  mithalten  will.  73,1  Prozent  durchschnittliche
Auslastung  aller  Veranstaltungen  hat  Bettina  Pesch
ausgerechnet, Gabriel Feltz hält eine Zielmarke von 80 Prozent
für realistisch. Und dann wäre statistisch gesehen ja immer
noch  Luft  nach  oben.  Jedenfalls  lasten  im  Moment  keine
lähmenden Sparzwänge auf dem Dortmunder Theater. Und das ist
auch gut so.

Wer jetzt noch mehr wissen möchte, sei auf die Internetseite
des Dortmunder Theaters verwiesen: www.theaterdo.de

Die neuen Programmbücher, in denen alles steht, liegen an der
Theaterkasse im Opernhaus aus und können kostenlos mitgenommen
werden.

 

http://www.theaterdo.de


Satire  ohne  Biss:  Paul
Linckes  Milljöh-Operette
„Frau  Luna“  in
Mönchengladbach
geschrieben von Werner Häußner | 14. Februar 2017

Das  Mondvolk  wundert  sich
über  die  Berliner
Erdenbürger.  Szene  aus  der
Neuinszenierung  von  Paul
Linckes  „Frau  Luna“  am
Theater  Krefeld-
Mönchengladbach.  Foto:
Matthias  Stutte

Kein  Zweifel:  Die  Panneckes  und  Pusebachs  sind  in  der
Jetztzeit angekommen. Die wilhelminische Nostalgie des alten
„Spree-Athen“ von Paul Linckes unsterblichem Operettenschlager
„Frau Luna“ schrumpft in der neuen Inszenierung am Theater
Krefeld-Mönchengladbach  auf  eine  hübsch  auf  alt  getrimmte
Kneipe.  Im  Hintergrund  aber  recken  sich  die  endlosen
Fensterreihen  und  Satellitenschüsseln  Berliner

https://www.revierpassagen.de/35354/satire-ohne-biss-paul-linckes-milljoeh-operette-frau-luna-in-moenchengladbach/20160414_0927
https://www.revierpassagen.de/35354/satire-ohne-biss-paul-linckes-milljoeh-operette-frau-luna-in-moenchengladbach/20160414_0927
https://www.revierpassagen.de/35354/satire-ohne-biss-paul-linckes-milljoeh-operette-frau-luna-in-moenchengladbach/20160414_0927
https://www.revierpassagen.de/35354/satire-ohne-biss-paul-linckes-milljoeh-operette-frau-luna-in-moenchengladbach/20160414_0927


Hochhaussiedlungen. Das „Milljöh“ von damals, das sind heute
die  Hartzer,  Kleinrentner  und  zwischen  fehlendem
Schulabschluss  und  aussichtloser  Stellensuche  gestrandeten
Jugendlichen.

Regisseur Ansgar Weigner hat gemeinsam mit Carsten Süß den
Text von Heinz Bolten-Baeckers für seine Sicht auf „Frau Luna“
gründlich  revidiert.  Fritz  Steppke,  der  pfiffige  Berliner
Mechaniker,  baut  keinen  Mondballon  mehr;  die  Technik-
Begeisterung von 1899 ist der Frage nach einer politischen
Option gewichen: Steppke hat eine idealistische Bewegung für
„Jerechtigkeit (!) und Liebe zwischen den Menschen“ gegründet.
Hat  er  damit  eine  Chance?  Gibt  es  so  etwas  wie  eine
gesellschaftliche Teilhabe für diese Operetten-Unterschicht?

Die Antwort ist dieselbe wie 1899: Schlösser, die im Monde
liegen, bringen Kummer, und um im Glück sich einzurichten, hat
man auf der Erde Platz – sprich, im Kuschelbett mit seinem
Mädchen.

Ein  bisschen  Alt-
Berliner  Idylle
gehört  dazu:
Steppke  (Markus
Heinrich)  doziert
politische  Ideen;



Frau  Pusebach
(Kerstin  Brix)
trauert  dagegen
ihrem  verflossenen
„Theophil“  nach.
Foto:  Matthias
Stutte

Das ist die gründerzeitliche Stillhalte-Botschaft, die Linckes
Operette wohl schon 1899 – und nicht erst in der opulenten
Revue-Fassung von 1922 – verbreitet hat. Für den Kleinbürger
der Zeit vor und nach dem Ersten Weltkrieg gehörte es sich
einfach nicht, nach glamourösen Sphären zu streben. Er sollte
brav und bescheiden in Laube, Werkstatt und möbliertem Zimmer
hausen. Dort ist es am schönsten, so redet Madame Operette dem
einfachen Manne ein, der sich an ihrem musikalischen Busen,
damals  im  Apollo-Garten,  für  zwei  Stündchen  burlesk  und
phantastisch  der  harten  Realität  der  expandierenden
Reichshauptstadt  Berlin  entheben  ließ.

Und heute? Bei Weigner klingt das so: „Inne Politik jehn, so
wat macht ma nich, so wat träumt ma höchstens“. Eine seltsame
Botschaft in einer entwickelten Demokratie. Seine Operetten-
Moral am Ende lautet: Der Kiez ist unsere Welt. Und die sollen
wir in Ordnung halten durch individuelles Engagement. Jeder,
so gut er kann.

Das  ist  wohl  eine  ehrenwerte,  aber  ziemlich  unpolitisch
gedachte  Individualmoral.  Ein  Rückzug  vor  den
Herausforderungen  der  globalisierten  Welt.  Spielplatz
aufräumen statt TTIP bekämpfen. Nicht unbedingt eine adäquate
Reaktion auf das tatsächlichen Problem in Deutschland, dass
gesellschaftliche Schichten immer undurchlässiger werden. Die
Operette war stets ambivalent: Sie bestätigte den Status ihrer
Zuschauer, hebelte ihn aber auch lustvoll satirisch aus. In
dieser „Frau Luna“ im Theater in Rheydt blieb die – angezielte
– Satire freilich ohne Biss.



Aufbruch  für  Jerechtigkeit
und  Liebe:  Steppke  (Mitte:
Markus Heinrich) mit seinen
Kumpanen Lämmermeier (links:
Rafael  Bruck)  und  Pannecke
(rechts:  Hayk  Dèinyan).
Foto:  Matthias  Stutte

Aus  der  mit  freundlich  eingefärbten  Betonfertigbauteilen
tapezierten Bühne von Jürgen Kirner träumt sich Steppke in
eine  „Mond“-Welt,  eine  Mischung  aus  Raumschiff  Orion  und
Bundeskanzleramt.  Die  Erdkugel  entschwebt  zum  Ohrwurm  des
„Glühwürmchen“-Idylls;  sichtbar  werden  die  Reichstagskuppel
und  ein  Rudel  futuristischer  Putzfeen  mit  Staubwedel  und
Stirnlicht.

Doch  Weltraum-Fantasy  ist  nicht  angezielt,  sondern  eher
Neureichen-Avantgarde. Die opulente Freitreppe signalisiert:
Hier läuft die Show. Und was „da oben“ gespielt wird, um „den
Wähler“  klein  zu  halten,  ist  nicht  mehr  als  hohle  Polit-
Inszenierung. Allen voran Frau Luna als Übermutti in einem
hemmungslos übersteigerten Gold-Kostüm von Marlis Knoblauch,
dazu die weißen Roben, Fräcke und Uniformen wie aus der alten
Fernseh-Samstagabendrevue.  Und  ein  grotesker,  sechsarmiger
Theophil,  der  Allround-Manager  des  lunaren  Tollhauses,  bei
Matthias Wippich gut aufgehoben – so ganz ohne fantastische
Elemente kommt selbst Weigners Konzept nicht aus.



Im wahrsten Sinn des Wortes
übergriffig:  Matthias
Wippich  alias  Theophil
versucht  der  fixen  Stella
(Gabriela  Kuhn)  habhaft  zu
werden.  Foto:  Matthias
Stutte

Das ist alles hübsch anzuschauen, doch weder der Satire noch
dem  Humor  besonders  förderlich.  Selbst  eine  Frau  Venus  –
Amelie Müller in koketten rosa Dessous – agiert zu betulich,
um  den  braven  Erdenbürgern  den  Herzschlag  erotisch  zu
beschleunigen.

Die  Szene,  in  der  Steppke  der  Göttin  des  Mondes  seine
politischen Reformpläne erläutern will, während die nur auf
seine vermuteten männlichen Qualitäten erpicht ist, wirkt wie
braver  Sozialkundeunterricht:  Knisternde  Spannung  oder  die
naheliegende Enttäuschung des eifrigen politischen Missionars?
Fehlanzeige. Wenigstens rettet Markus Heinrich durch agiles
Spiel und ebenso beweglichen Tenor seine Figur vor der totalen
Verblassung, während Debra Hays den Facetten der Frau Luna
zwischen mondän, berechnend und ein wenig liebestoll zu viel
Reserve entgegenbringt.

Im Quintett der mondfahrenden Erdlinge schießt Kerstin Brix
den Vogel ab: Frau Pusebach ist in ihrem Fall eine schnoddrige
Schnauze, die ohne Sentimentalität ihren verflossenen Theophil
wiedererkennt, dessen Verlust sie mit Kittelschürze und dem
herrlich verqueren Quäken einer erfahrenen Diseuse bereits auf



Erden  beklagt  hat.  Rafael  Bruck  gewinnt  der  Figur  des
Lämmermeier – in diesem Fall ein „freigestellter Deutschlehrer
in ewigem Krankenstand“ – kaum Konturen ab; auch Haik Dèinyan
hat  wenig  Chancen,  aus  seinem  Pannecke  mehr  als  einen
angestaubt  freundlichen  älteren  Herrn  zu  machen.  Susanne
Seefing mit Camouflagehose und Spaghettihaaren macht es ihrem
Fritz leicht, den politischen Traum für das Nest unter nackter
Glühbirne  draufzugeben:  Sie  ist  eine  sanfte,  anschmiegsame
Mieze.

Einschwebende  Göttin  des
Mondes: Debra Hays und der
Chor  des  Theaters  Krefeld-
Mönchengladbach.  Foto:
Matthias  Stutte

Die herrlich auf die Spitze getriebenen Kostüme des Prinzen
Sternschnuppe – Michael Siemon als Operettengeneral – und des
aufgeblasenen Mars von Shinyoung Yen täuschen nicht darüber
hinweg, dass auch den Mondbewohnern die Profilierung abgeht,
die sie zu komischen oder wenigstens markanten Charakteren im
Rahmen des Genres geformt hätte. Nur Gabriela Kuhn zeigt als
nassforsche Stella, wie zynisch der „Betrieb“ auf dem Mond
machen  kann.  Musikalisch  bleiben  die  Niederrheinischen
Sinfoniker  den  mal  idyllischen,  mal  lustvoll-simpel
gradlinigen  Melodie-Erfindungen  des  „feinen  Paule“  nichts
schuldig, zumal sie in einer gut ausbalancierten Streicher-
Bläser-Besetzung spielen.



Alexander  Steinitz  lässt  den  luftigen  Amüsiernummern  ihre
Würde, ihren Charme und ihre Würze, meidet allzu trivialen
Schmiss ebenso wie triefendes Sentiment. Der Chor ist auf
Zack, lässt sich beim himmlischen Reinemachen nicht aus dem
spitzen Offenbach-Rhythmus bringen. Wenn im Finale dann die
„Berliner Luft“ dröhnt, ist das lastende politische Gedünst
verpufft; was bleibt, ist der unverwehbare Duft der Berliner
Operette, deren rauer Charme auch dem Optimierungswahn der
Bearbeiter von heute widersteht.

Nächste  Vorstellungen:  22./24.  April,  17./21.  Mai.  Karten:
Tel. (02166) 61 51 100 oder www.theater-kr-mg.de

Die Säulen der Macht: Franz
Lehárs  „Das  Land  des
Lächelns“ wird in Hagen ernst
genommen
geschrieben von Werner Häußner | 14. Februar 2017

Maskenhaft  starr  die
Menschen und die Tradition:
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China  im  Bühnenbild  der
Hagener  Neuinszenierung  von
Franz Lehárs „Das Land des
Lächelns“.  Foto:  Klaus
Lefebvre

Säulen stehen für Macht, für Festigkeit, für ewige Werte.
Sigfried E. Mayer stellt sie in das imperiale Wien; zwischen
ihnen entwickelt sich die schwärmerische Liebe zwischen Lisa
und Sou-Chong. Sie ragen aber auch im zweiten Teil in die
Bühnenhöhe, wenn sich in China die Tragödie dieser Beziehung
ereignet. In beiden Ländern stützen steinerne Grundsätze die
Gesellschaft. Unverrückbar für Individuen wie die gebildete,
persönlichkeitsbewusste  Feldmarschallstochter;  unbeweglich
auch trotz seiner politischen Macht für den selbstbewussten,
reformbereiten  chinesischen  Prinzen.  Ein  einfaches,  aber
sprechendes Bild, das Mayer für die Neuinszenierung der Franz-
Lehár-Operette „Das Land des Lächelns“ in Hagen entworfen hat.

Keine  Chance  also,  die  Schranken  auf  Dauer  zu  überwinden
zwischen dem alten Europa und dem noch älteren China. Der
greise  Offizier  im  unmerklich  sich  auflösenden  k.u.k-
Vielvölkerstaat  –  Werner  Hahn  ist  der  arg  plebejische
Marschall – hat zwar keine Chance mehr, seiner emanzipierten
Tochter Widerstand zu leisten. Aber umso eiserner ist die
Faust, mit der Onkel Tschang – Rainer Zaun in traditionellem
Gewand  und  undurchdringlicher  Miene  –  das  fernöstliche
Riesenreich zusammenhält und seinen Neffen in die Bahn der
Tradition zwingt.

In Roland Hüves Inszenierung zieht sich die psychische Fessel
unnachsichtig zu. Den Ausweg finden die flotte Prinzessin Mi
und der unbekümmerte Leutnant Gustl: Sie schlüpfen unter dem
Gewicht von Herkommen und Staatsräson durch: „Ich liebe Dich
und Du liebst mich, und da liegt alles drin.“

http://www.theaterhagen.de/veranstaltung/das_land_des_laechelns_711/0/show/Play/


Nicht weniger erstarrt – die
Gesellschaft  des  alten
Europa. Szene aus dem ersten
Akt der Lehár-Operette „Das
Land  des  Lächelns“.  Foto:
Klaus Lefebvre

Maria  Klier  holt  die  Tennis  spielende  Mi  heraus  aus  der
putzigen Soubrettensphäre. Da leidet ein junges Mädchen, das
etwas  verstanden  hat  vom  Eigenwert  des  Individuums,  von
persönlicher Liebe, von der seelisch mörderischen Folge eines
hohlen Traditionalismus. Sie äußert bare Verzweiflung, wenn
sie in ihren „Zig-Zig“-Rufen den Schmerz aussichtsloser Liebe
über  kulturelle  Grenzen  hinweg  hinausschluchzt.  Aber  sie
entdeckt  den  Fluchtweg,  der  dem  „hohen“  Paar  verschlossen
bleibt. Mit ihrem Leutnant – Richard van Gemert lässt das
Tenorbuffo-Klischee weitgehend hinter sich – ist sie auch der
sängerische Pluspunkt der Hagener Aufführung.

Am Rollenporträt liegt es nicht, dass Veronika Haller als Lisa
nicht zur Gänze überzeugt: eine elegante Erscheinung im Frack,
eine Frau die weiß, was sie will, kein naiver Schwarmkopf aus
der Wiener Oberschicht. Aber Haller kann das technische Niveau
für ihre anspruchsvolle Gesangspartie nicht garantieren. Nach
wunderschön verhaltenem Beginn wird ihr Sopran immer steifer
und  härter,  in  der  Höhe  kalt  und  forciert,  im  Legato
uneinheitlich  und  unfrei.



Die  Macht  der  Tradition
verkörpert  Onkel  Tschang
(Rainer Zaun). Gegen sie hat
Sou-Chong  (Kejia  Xiong)
keine  Chance.  Foto:  Klaus
Lefebvre

Für den Prinzen aus dem Reich der Mitte kann Hagen mit einem
chinesischen  Sänger  aufwarten:  Kejia  Xiong  artikuliert
ausgezeichnet,  aber  der  Tenor  hat  keinen  Schmelz  im
gequetschten  Timbre,  trifft  die  Intonation  zu  oft  nur
ungefähr. Bei Verena Grammel reicht ein Satz, mit dem sie als
Tante  Hardegg  die  ganze  verknöcherte  Welt  der  alten
europäischen  Monarchie  vergegenwärtigt  –  so  bringt  man
Nebenrollen ein.

Mit dem Philharmonischen Orchester Hagen waltet Mihhail Gerts
über  den  Lehár-Klang.  Er  hat  2014  den  „Deutschen
Operettenpreis für junge Dirigenten“ gewonnen. Die zu klobigen
Anfangstakte und das etwas schwerfällige Tempo überwindet er
schnell, muss aber immer wieder nach einer flüssig-eleganten
Phrasierung suchen. „Von Apfelblüten einen Kranz“ lässt er arg
verschleppen. Im ersten Finale am chinesischen Hof macht der
estnische  Dirigent  mit  majestätischem  Aplomb  deutlich,  wo
Lehár wohl auf die drei Jahre vorher uraufgeführte – und schon
im  Juli  1926  in  Dresden  nach  Deutschland  gekommene  –
„Turandot“  Giacomo  Puccinis  geschielt  haben  mag.  In  der
Zeremonie der „gelben Jacke“ (so hieß die erste Version der
Operette) trumpfen Chor (Wolfgang Müller-Salow) und Orchester



beeindruckend wuchtig auf.

Doch  dabei  bleibt  es  nicht:  Das  Orchester  arbeitet  immer
wieder schöne instrumentale Details heraus. Alfonso Palencias
Choreografie  unterstreicht,  wie  die  Gesellschaften
funktionieren: in Wien mit hohler militärischer Mechanik, in
Peking  in  ritualisierten  Bewegungen  maskenhaft-unheimlicher
Gestalten.

Man verlässt das Theater Hagen voller Hochachtung für eine
ernsthafte Auseinandersetzung mit Franz Lehárs viel gespieltem
Meisterwerk und voller Trauer, dass solche Leistungen seit
Jahren von einer Kulturpolitik, die diese Bezeichnung nicht
verdient,  ignoriert  und  finanziell  immer  weiter  ausgehöhlt
werden.

Nächste Vorstellungen am 31.12.2015, 8. und 20.1.2016. Karten:
Tel.: (0 23 31) 207 32 18. Weitere Infos: www.theaterhagen.de

Dem  Schauspiel  droht  eine
Zwangspause  –  Dortmunder
Theater präsentiert Programm
geschrieben von Rolf Pfeiffer | 14. Februar 2017
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Weiterhin  im  Programm  des
Schauspiels:  „Häuptling
Abendwind  und  die
Kassierer“. Szene mit (v.l.)
Wolfgang  Wendland,  Mitch
Maestro  und  Uwe  Rohbeck
(Foto:  Theater
Dortmund/Birgit  Hupfeld)

Schauspiel-Chef  Kay  Voges  wirkte  etwas  angeschlagen.  Nicht
sein  Tag:  Auf  dem  Weg  zur  Spielplan-Pressekonferenz  des
Theaters  Dortmund  hatte  ihn  die  Polizei  angehalten,  wegen
Fahrens ohne Gurt. Deshalb war er auch etwas zu spät gekommen.

Das dickere Problem des Intendanten indes hat nichts mit dem
Führen von Kraftfahrzeugen zu tun. Wie es aussieht, stehen er
und  sein  16-köpfiges  Ensemble  ab  dem  20.  März  2016  ohne
Theater da, zumindest ohne Großes Haus. Ab dann nämlich werden
die  Werkstätten  im  Haus  grundlegend  renoviert,  ist  der
Zuschauersaal blockiert.

Sechs Monate ohne Garantie

Mit der Spielzeit 2016/2017 kommt es dann noch ärger: Dann ist
nämlich auch das Studio dicht, und wann das Große Haus in
Spätsommer/Herbst 2016 wieder verfügbar sein wird, steht in
den Sternen. Wer schon einmal mit Bauvorhaben zu tun hatte,
weiß um die Unsicherheit planerischer Zeithorizonte. Dauert
die Werkstättenrenovierung also länger als die veranschlagten
sechs Monate, geht auch in der Saison 2016/2017 erstmal gar
nichts im Großen Haus.



Weiterhin  im  Programm  ist
das Ballett „Zauberberg“ von
Xin Peng Wang (Foto: Theater
Dortmund/Bettina  Stöß/Stage
Picture)

Umbaupläne waren bekannt

Nun ist das alles nicht neu. Schon vor einem Jahr, ebenfalls
anläßlich der Spielplanvorstellungen, hatte Bettina Pesch als
Geschäftsführende Direktorin die Renovierung der Werkstätten
angekündigt. Es gab auch, seitens der Stadt in Sonderheit
durch  Kulturdezernent  Jörg  Stüdemann,  Vorstöße  zur
Ersatzraumbeschaffung.

Doch weder im ehemaligen SAT.1-Studio am Phoenixsee noch im
Gebäude des (mittlerweile verzogenen) Ostwall-Museums lassen
sich aus verschiedenen Gründen Spielstätten realisieren. Zudem
sind im Etat des Schauspiels keine Umzugskosten eingepreist,
so daß jetzt keiner so genau weiß, wie es weitergehen soll.

Alles nur Show

Muß  der  Intendant  mit  einer  „temporären  Spartenschließung“
rechnen, sozusagen seine Leute nach Hause schicken? „Das Klima
im Ensemble und bei den Mitarbeitern ist sehr beunruhigt“,
berichtet  Kay  Voges.  Sein  Spielplan  ist  denn  auch,  der
Sachlage geschuldet, zum Ende hin noch etwas unfertig.

Doch  am  Anfang  wird  geklotzt.  Am  23.  August  spielt  das
komplette Ensemble mit, wenn „Die Show“ über die Bühne geht.

http://www.revierpassagen.de/30377/dem-schauspiel-droht-eine-zwangspause-dortmunder-theater-praesentiert-programm/20150429_2036/gpzauberberg198


Das  „Millionenspiel  um  Leben  und  Tod“  (Untertitel),
geschrieben  von  Voges,  Anne-Kathrin  Schulz  und  Alexander
Kerlin,  nimmt  auf  den  gleichnamigen  TV-Klassiker  von  Tom
Toelle und Wolfgang Menge aus dem Jahr 1970 ebenso Bezug wir
auf den aktuellen Wahn der Casting- und Container-Shows, und
ist natürlich selber eine Mega-Show, die spannend zu werden
verspricht.

Heiner Müller und Sylvester Stallone

Das Berliner „Zentrum für politische Schönheit“ wagt in „2099“
den  Blick  zurück  auf  unsere  Jetztzeit  und  erzählt  dem
Publikum, wie alles weiterging, Jörg Buttgereit, dem Haus als
„Splatter-Kultregisseur“ treu verbunden, steuert, inspiriert
vom  Film  „Der  Exorzist“,  seine  Studioproduktion  „Besessen“
bei. Erwähnt seien noch „RAMBO plusminus ZEMENT“ – Heiner
Müller meets Sylvester Stallone in einem „Live-Film“ von Klaus
Gehre  –  und  „Das  Maschinengewehr  Gottes“,  eine  Kriminal-
Burleske von Wenzel Storch, dem Katholizismus-Geschädigten aus
dem Wigwam.

Etwas einsam schaut aus all dem neumodernen Premieren-Material
Becketts „Glückliche Tage“ als einziger Klassiker hervor. Das
Programm wirkt hochgradig spannend, auch wenn keinem alles
gefallen  wird.  Bleibt  also  zu  hoffen,  daß  die  Dortmunder
Schauspielerinnen und Schauspieler ihr Programm auch spielen
können, im Schauspielhaus und anderswo.

„Jesus Christ Superstar“ von

http://www.revierpassagen.de/30377/dem-schauspiel-droht-eine-zwangspause-dortmunder-theater-praesentiert-programm/20150429_2036/jesussuperstar_gp_713


Andrew  Lloyd  Webber  bleibt
im  Spielplan  der  Oper.  Im
Bild  Alexander  Klaws  als
Jesus  (Foto:  Theater
Dortmund/Björn
Hickmann/Stage Picture)

Paul Wallfisch geht

Ach, eins noch, der Intendant hätte es angesichts der prekären
Raumsituation  fast  zu  sagen  vergessen:  Obermusikus  Paul
Wallfisch verläßt Schauspielhaus und Dortmund und kehrt nach
New York zurück.

Wechseln wir zur Oper, von der Intendant Jens-Daniel Herzog
freudig zu berichten weiß, daß die Auslastung die 80-Prozent-
Marke in der letzten Spielzeit deutlich übersprungen hat.

Zu den Schwergewichten unter den Premieren zählen hier Richard
Wagners  „Tristan  und  Isolde“  (Regie  Herzog,  musikalische
Leitung Generalmusikdirektor Gabriel Feltz) oder auch Benjamin
Brittens  Oper  „Peter  Grimes“,  für  die  der  renommierte
Regisseur  Tilman  Knabe  gewonnen  werden  konnte.

Auffällig unter den Premieren ist neben Verdis „La Traviata“
und Händels „Rinaldo“ ein Musical-Dreiklang aus Cole Porters
Klassiker „Kiss me, Kate“, dem Repertoire-Dauerbrenner „Jesus
Christ  Superstar“  und  dem  2009  uraufgeführten  Broadway-
Rockmusical „Next to normal“ von Tom Kitt und Brian Yorkey.
Gleichsam drei Musical-Epochen kommen also nacheinander auf
die Bühne, Herzog hält eine solche Schwerpunktsetzung beim
angloamerikanischen  Musical  für  erfolgversprechend  und
trendgemäß.

Roxy ist weg

Indes  ist  Paul  Abrahams  Fußball-Operette  „Roxy  und  ihr
Wunderteam“ vom Dortmunder Spielplan verschwunden, ein Werk
aus dem deutschsprachigen Repertoire der 30er Jahre nicht im



Angebot.  Der  Trend  zur  Neu-  oder  Wiederentdeckung  von
Operetten verfemter Künstler, zumal des Juden Paul Abraham,
der  wesentlich  von  der  Berliner  Komischen  Oper  und  ihrem
sendungsbewußten  Intendanten  Barrie  Kosky  ausgeht,  hat  in
Dortmund offenbar keinen langen Nachhall ausgelöst.

Aber „Der Rosenkavalier“ ist unsterblich! 1966 erklang Richard
Strauss’ „Komödie für Musik“ zur Eröffnung des Opernhauses, am
12. März 2016 erklingt sie wieder, denn dann wird Dortmunds
größte Spielstätte 50.

Im Ballett wagt sich Xin Peng Wang an eine Choreographie für
„Faust“, Untertitel „Die Geburt der Gnade“. Kollege Benjamin
Millepied stellt Tschaikowskys „Nußknacker“ auf die Bretter.
„Drei Farben: Tanz“ und „Zauberberg“ werden wiederaufgenommen,
im  September  2015  und  im  Juni  2016  ist  Internationale
Ballettgala  Nr.  XXII  und  XXIII.

Musik für Charlie Chaplin

Die  Dortmunder  Philharmoniker  und  ihr  Chef  Gabriel  Feltz
wissen von allen Künstlern wohl am genauesten, was in der
nächsten  Saison  gespielt  wird.  Die  Programme  der  zehn
philharmonischen  Konzerte  unter  dem  Rubrum
„liebes_gefühls_rausch“  stehen  fest,  ebenso  jene  der
Konzertreihen  „Wiener  Klassik“  und  „Sonderkonzerte“,  der
Kammerkonzerte,  Babykonzerte,  Kinderkonzerte  und
Familienkonzerte.

Kraftvoll  arbeiten  sich  die  Musiker  durch  das  klassische
Repertoire, unterstützt von etlichen stattlichen Chören. Eine
Ausnahme  bildet  das  2.  Sonderkonzert  am  29.  (Schaltjahr!)
Februar  2016.  Da  sorgt  Gabriel  Feltz  nämlich  für  den
Soundtrack  zu  Charlie  Chaplins  Stummfilm-Klassiker  „City
Lights – Lichter der Großstadt“ aus dem Jahr 1931. Übrigens
verkündete  auch  der  Generalmusikdirektor  gute
Auslastungszahlen: 75 Prozent im Durchschnitt, mehr, als in
den vergangenen zehn Jahren erreicht wurden.



Das Stück „Frau Müller muß
weg“ – hier eine Szene mit
Bettina  Zobel  –  bleibt  im
Programm  des  Kinder-  und
Jugendtheaters  (Foto:
Theater  Dortmund/Birgit
Hupfeld)

Angst um die Spielstätte

Schließlich  das  Kinder-  und  Jugendtheater  –  KJT.  Direktor
Andreas Gruhns Programm ist gekennzeichnet durch das Bemühen,
jugendlichen Themen möglichst nahe zu sein. „In was für einer
Welt  wollen  wir  leben?“  wabert  als  eine  Art  universeller
Leuchtschrift  über  der  Liste  recht  unterschiedlicher
Produktionen.

Da  gibt  es  in  zielgruppengerechter  Adaption  zum  Beispiel
Schillers „Wilhelm Tell“ zu sehen, und gänzlich unkaputtbar
ist Oscar Wildes „Gespenst von Canterville“ auch im Dortmunder
KJT eine Stütze des Repertoires. Es gibt etwas für Kinder ab 3
(„Als die Musik vom Himmel fiel“) und etwas Religiöses für
„Kommunionkinder“, es gibt Kooperationen und ein mobiles Stück
für Klassenräume („Gespenstermädchen“ von Christine Köck und
Rieke Spindeldreher) – und es gibt bei den Wiederaufnahmen
weiterhin  Lutz  Hübners  Erfolgsgeschichte  „Frau  Müller  muß
weg“.

Auch  über  Andreas  Gruhns  gefurchter  Stirn  schwebte
unübersehbar ein mittleres Besorgniswölkchen, während er sein
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Programm vortrug. Denn auch ihm, dem altgedienten Kämpen vom
Kinder- und Jugendtheater, droht gleich seinem Kollegen Kay
Voges der Verlust der Spielstätte. Schon seit vielen Jahren
gilt die Bühne an der Skellstraße als suboptimal, und der
Mietvertrag läuft bald aus. Doch blieb die Suche nach einem
neuen Ort bislang erfolglos.

 Infos: www.theaterdo.de

 Das  neue,  ausführliche  Programmbuch  „15/16“  weist  eine
muntere, orange dominierte Farbgestaltung auf. Es liegt im
Theater und an vielen anderen kulturaffinen Orten aus.

Heldentenor  auf
Operettenkurs:  Jonas
Kaufmanns  Debüt  im
Konzerthaus Dortmund
geschrieben von Martin Schrahn | 14. Februar 2017

Jonas  Kaufmann.  Foto:
GregorHohenberg/SonyClassica

http://www.theaterdo.de
https://www.revierpassagen.de/30199/heldentenor-auf-operettenkurs-jonas-kaufmanns-debuet-im-konzerthaus-dortmund/20150420_1612
https://www.revierpassagen.de/30199/heldentenor-auf-operettenkurs-jonas-kaufmanns-debuet-im-konzerthaus-dortmund/20150420_1612
https://www.revierpassagen.de/30199/heldentenor-auf-operettenkurs-jonas-kaufmanns-debuet-im-konzerthaus-dortmund/20150420_1612
https://www.revierpassagen.de/30199/heldentenor-auf-operettenkurs-jonas-kaufmanns-debuet-im-konzerthaus-dortmund/20150420_1612
http://www.revierpassagen.de/30199/heldentenor-auf-operettenkurs-jonas-kaufmanns-debuet-im-konzerthaus-dortmund/20150420_1612/jonas_kaufmann_dubistdiewelt_rot_miclove_c_gregorhohenberg-_sonyclassical


l

Es  ist  sein  Debüt.  Doch  Jonas  Kaufmann  kommt  nicht  als
strahlender  Wagner-Held  oder  schmachtender  Verdi-Tenor.
Vielmehr bedient er hier, im Dortmunder Konzerthaus, das Fach
der Nostalgie. Mit Arien des oft totgesagten Genres Operette
und  mit  Filmschlagern  der  Jahre  1905  bis  1934,  allesamt
bekannte Evergreens und deshalb so recht nach dem Geschmack
des Publikums im prallvollen Saal.

Kaufmann braucht keine Aufwärmphase. „Freunde, das Leben ist
lebenswert“ schmettert er uns gleich zu Beginn entgegen, als
gelte es, nicht Lehár, sondern Gustav Mahlers „Lied von der
Erde“ zu interpretieren. Die kraftvollen Höhen seiner Stimme,
die er gewissermaßen aus der Hüfte feuert, leuchten in allem
Glanz. Das überrascht umso mehr, weil der Sänger doch ein
ausgesprochen baritonal gefärbtes Timbre hat.

Doch für Kaufmann ist das kein Problem. Ohne Ansatz singt er
die tenoralen Höhepunkte heraus. Andererseits weiß der Sänger
die  dunklen  Farben  weidlich  für  sich  zu  nutzen,  sei  es
markant, etwa in Richard Taubers „Du bist die Welt für mich“,
oder als balsamische Grundierung, wie in Lehárs „Gern hab ich
die Frau’n geküsst“. Dass er hin und wieder kleine Schluchzer
einbaut, ist eine verzeihliche Manier.

Gleichwohl bleiben Fragen. Die nach der dynamischen Balance
etwa, weil das Münchner Rundfunkorchester und Dirigent Jochen
Rieder  es  nicht  nur  bei  Ouvertüren  und  Zwischenspielen
ordentlich  krachen  lassen,  sondern  auch  den  Sänger  gern
zudecken.  Kaufmanns  schönstes  Legato  und  gewissenhafteste
Diktion garantieren deshalb nur bedingt Textverständlichkeit.

Daraus aber ergibt sich die Frage nach der  Authentizität.
Denn  oft  fehlt  diesen  Operettenschmankerln  Leichtigkeit,
Charme,  Esprit.  Und  wenn  Kaufmann  die  in  vielen  Stücken
geforderten,  halblauten  Höhen  ausmalt,  wirkt  die  Stimme
bisweilen angeraut. Ein Heldentenor, der sich offenbar nicht



ganz wohlfühlt im neu gewählten Genre.

Plötzlich aber geschieht Außerordentliches: Die Ouvertüre zu
Lehárs „Land des Lächelns“ leuchtet beim Spiel des Münchner
Orchesters in schönsten Farben, die Dynamik ist ausgewogen,
der Klang transparent. Und wenn dann Jonas Kaufmann „Dein ist
mein  ganzes  Herz“  zelebriert  und  eben  mit  allem  Herzblut
beschwörend  heraussingt,  ist  das  Publikum  ganz  aus  dem
Häuschen. Und die Operette – ja, sie lebt.

(Der Text ist in ähnlicher Form zuerst in der WAZ erschienen.)

Frech  und  weltläufig:  „Ball
im Savoy“ von Paul Abraham am
Theater Hagen
geschrieben von Werner Häußner | 14. Februar 2017

Eleganter Bohemièn: Johannes
Wollrab  als  Aristide  in
„Ball  im  Savoy“  in  Hagen.
Foto: Klaus Lefebvre

Nein, einen besonders guten Ruf genossen die Operetten von
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Paul Abraham nach dem Zweiten Weltkrieg nicht: Am ehesten
tauchte noch „Viktoria und ihr Husar“ auf den Spielplänen auf,
weil sie mit dem Schlager „Reich mir zum Abschied noch einmal
die  Hände“  dem  Zeitgeschmack  entsprechend  recht  gut  zu
sentimentalisieren war.

Aber  „Die  Blume  von  Hawaii“  hielt  man  spätestens  in  den
siebziger Jahren für grenzwertig bis unspielbar, und „Ball im
Savoy“ war seit dieser Zeit so gut wie völlig verschwunden –
trotz  eines  prominent  besetzten  Films  von  1955  mit  Nadja
Tiller, Caterina Valente, Bully Buhlan und Bibi Jones und
einer TV-Produktion von 1971 mit Gritt Boettcher, Christiane
Schröder, Klaus Löwitsch und Theo Lingen.

Das scheint sich seit einigen Jahren zu ändern: Den Kolonial-
Exotismus der „Blume von Hawaii“ sieht man heute aus einer
anderen Perspektive. Die rekonstruierte Partitur, wie sie an
der Wiener Volksoper erklang, erwies die genialen Fähigkeiten
Abrahams als Instrumentator. „Viktoria und ihr Husar“ wurde
durch Florian Ziemen in Gießen gründlich entstaubt. Und „Ball
im Savoy“, dem noch Operetten-Spezialist Volker Klotz nicht
viel  gute  Worte  schenkte,  weckte  der  WDR  2010  mit  einer
konzertanten Aufführung – ebenfalls in rekonstruierter Form –
aus dem Dornröschenschlaf.

Rekonstruierten die Partitur
von  „Ball  im  Savoy“:
Matthias  Grimminger  und



Henning  Hagedorn.  Foto:
Werner  Häußner

Die phänomenale, opulente Premiere an der Berliner Komischen
Oper im Juni 2013 markierte nicht nur die Rückkehr von Paul
Abrahams Musik an den Ort ihrer Entstehung, sondern offenbar
auch  eine  Trendwende  in  der  Rezeption.  „Ball  im  Savoy“
erschien in den letzten beiden Jahren in Plauen-Zwickau und
Gera-Altenburg, kommt im Mai 2015 in Halle/Saale heraus und
wird  derzeit  in  Hagen  gespielt.  Nicht  zu  vergessen:  In
Dortmund steht mit „Roxy und ihr Wunderteam“ eine weitere
Abraham-Operette auf dem Spielplan, die nicht zur Trias der
Erfolge der Weimarer Zeit gehört, sondern erst 1936 entstand,
als der aus Ungarn stammende, aus Deutschland vertriebene Jude
Paul  Abraham  in  seiner  Heimat  an  seine  Berliner  Erfolge
anzuknüpfen versuchte.

In Hagen führen Regisseur Roland Hüve und Ausstatter Siegfried
E. Mayer einen Kampf gegen die Armut des Theaters, den sie nur
zum  Teil  gewinnen.  Das  Bühnenbild  mit  seinen  von  Ulrich
Schneiders Licht gnädig geschönten Vorhängen kann das mondäne
Flair nicht beschwören, ist aber klug konzipiert. Denn es
lässt Raum für die Choreografien und wirkt als unauffälliger
Horizont  für  Mayers  wirklich  atemberaubende  Kostüme.  Sie
lassen die verschwenderische Revue ahnen, die im Dezember 1932
die  Berliner  Theaterunternehmer  Rotter  im  Großen
Schauspielhaus (in DDR-Zeiten der alte Friedrichstadtpalast)
ausstatteten, um den dringend benötigten finanziellen Erfolg
zu erzielen.

http://www.revierpassagen.de/28167/liebe-und-fussball-paul-abrahams-operette-roxy-und-ihr-wunderteam-in-dortmund/20141203_1120


Nur  scheinbar  ein  Paar  –
oder  doch  nicht?  Marilyn
Bennett  als  mondäne
Tangolita  und  Johannes
Wollrab  als  Aristide  in
„Ball  im  Savoy“  in  Hagen.
Foto: Klaus Lefebvre

Mayer lässt es glitzern und funkeln, in Weiß und Rot, Gold und
Violett. Ronald Bomius und seine Mitarbeiter in der Maske
verwandeln  das  Ballett,  den  Chor  und  die  Statisterie  in
bubiköpfige Damen und pomadig gescheitelte Herren – die ganze
demí-monde des Berlin der zusammenbrechenden Weimarer Republik
gibt sich tanzend und swingend ein Stelldichein.

Den  Damen  bleibt  er  nichts  schuldig:  Madeleine  (Veronika
Haller), die so gerne treu und häuslich wäre, hat in Weiß und
Goldblond  einen  rauschenden  Auftritt.  Eine  Affäre  aus  den
Dandy-Zeiten ihres Ehemanns Aristide (Johannes Wollrab), die
schöne  Tangolita  (Marilyn  Bennett),  tritt  als  rauchig-rote
Versuchung in die Arena der Verwicklungen, an deren Ende die
Unschuld  der  beinahe  betrogenen  Betrügerin  Madeleine
feststeht.

Den Trick zum Beweis hat sich Daisy Darlington alias Kristine
Larissa Funkhauser ausgedacht. Diese Frau sprengt so ziemlich
jede  zeitgenössische  Heimchen-am-Herd-Ideologie:  Eine
amerikanische  Komponistin  (!)  von  Jazz  (!),  die  sich  ein
männlichen Pseudonym zulegt, um ihrem Vater zu beweisen, dass



sie das Zeug zum Erfolg hat, um sich ihre Unabhängigkeit (!)
zu  sichern  und  der  Heirat  mit  einem  unterbelichteten
Schokoladenfabrikanten  zu  entgehen.

Dass die Nazis mit diesem Prototyp einer selbstsicheren Frau
nichts anfangen konnten, liegt auf der Hand. „Ball im Savoy“
verschwand  schon  im  Frühjahr  1933:  die  jüdischen  Gebrüder
Rotter  waren  pleite,  der  Jude  Abraham  aus  Deutschland
geflohen. Für die saubere, deutsche Operette, wie sie sich die
NS-Kulturpolitik wünschte, war das freche, weltläufige Werk
Abrahams nicht geeignet.

Regisseur Roland Hüve – er hat unter anderem in Bielefeld Cole
Porters  „Anything  goes“  in  Szene  gesetzt  –  kennt  die
Herausforderung der großen Szene, des präzisen Timing und des
hohen Tempos auf personenreicher Bühne. Da spielen das Ballett
und  der  Opernchor  (musikalisch  einstudiert  von  Wolfgang
Müller-Salow) wacker mit. So ganz können sie die bräsigen
Bewegungsmuster  der  üblichen  Operettenroutine  nicht
überwinden;  schuld  daran  sind  auch  Andrea  Danae  Kingstons
mäßig originellen Choreografien. Der Augenweide fehlt manchmal
das Augenzwinkern: Ironie ist eben schwer …

Von  Damen  umschwärmt:
Bernhard  Hirtreiter  als
„Salontürke“  Mustafa  Bei.
Foto: Klaus Lefebvre

Auf der anderen Seite lässt Hüve den Solisten Raum, sich zu



entfalten: „Ich hab einen Mann, der mich liebt“ wird so zur
ganz großen Nummer Veronika Hallers, und Bernhard Hirtreiter
darf  als  ganz  im  Nachtclub-Milieu  assimilierter  türkischer
Attaché Mustafa Bei mit Esprit erzählen, wie es ist, wenn „wir
Türken küssen“.

Dass in Hagen mit Microport gesungen werden muss, ist nicht
recht  einzusehen,  zumal  die  Stimmen  durch  die  Verstärkung
entstellt werden: Veronika Haller hat auf einmal ein grelles
Vibrato und Marilyn Bennett klingt ältlich verzerrt. Mag sein,
dass ihnen David Marlow nicht vertraute, über das Abraham-
Orchester zu kommen.

Die üppige Instrumentierung ist von Matthias Grimminger und
Henning Hagedorn rekonstruiert. Das Dortmunder Duo verwendete
viel Sorgfalt bei der Sichtung der Quellen, geht aber – wie
auch  bei  der  Aufführung  an  der  Komischen  Oper  Berlin  zu
registrieren – am Sound der frühen dreißiger Jahre vorbei. Mir
scheint der Schlagzeugeinsatz zu aufdringlich, und die harte,
grelle  Intonation  der  Blechbläser  erinnert  eher  an
amerikanischen Bigband-Sound als an die schmeichelnd-lasziven
Klänge  der  Tanzkapellen  dieser  Zeit,  wie  sie  uns  von
Schellack-Platten  entgegentönen.

Das Hagener Orchester macht sich den Tonfall, den Witz im
Rhythmus, die Tanztempi und die instrumentalen Farben schnell
zu eigen; in dem kleinen Haus hätte Zurückhaltung bei der
Lautstärke der Finesse der Musik gut getan. Dafür gelingen
intime  Nummern  wie  „Ich  hab  einen  Mann,  der  mich  liebt“
expressiv und empfindsam.

Mit „Ball im Savoy“ hat Hagen zweierlei bewiesen: Entgegen
allen Unkenrufen lebt die Operette, wenn sie mit Sorgfalt und
Liebe reanimiert wird. Und wieder einmal ist eine Hagener
Produktion ein erfolgreicher Nachweis, wie unverzichtbar die
Stadttheater auf der kulturellen Landkarte sind. Daher: Hände
weg von diesem Erbe! „Ball im Savoy“ ist zudem ein Argument
für eine Idee, auf die man in Hagen sonst schwerlich kommt:



„Es ist so schön, am Abend bummeln zu geh’n ….“.

Info: www.theater-hagen.de

Entdeckung  in  Berlin:  „Eine
Frau, die weiß, was sie will“
–  Operette,  zur  Farce
zugespitzt
geschrieben von Werner Häußner | 14. Februar 2017
Vielleicht waren es nicht nur Zwänge der Disposition, die
Barrie Kosky veranlassten, die Premiere von „Eine Frau, die
weiß, was sie will“ auf den 30. Januar zu legen. An dem Tag,
an dem vor 82 Jahren Hitlers Gefolgsleute mit Fackeln durchs
Brandenburger Tor zogen, um die „Machtübernahme“ zu feiern,
fegte  die  Operette  von  Oscar  Straus  über  die  Bühne  der
Komischen  Oper  –  des  einstigen  Metropol-Theaters,  wo  das
Zugstück  für  die  damalige  Diva  Fritzi  Massary  1932  seine
Uraufführung feierte.

Straus und Massary waren Opfer der Hetze der Nazis: Die eine
verließ schon Ende 1932 Deutschland, der andere hatte im neuen
Reich keine Chance und musste schließlich Europa verlassen:
Die Lust auf scharfzüngige Satire und kabarettistischen Witz
haben sich die Deutschen gründlich ausgetrieben.
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Barrie  Kosky  hat  die
Komische  Oper  Berlin,  das
ehemalige  Metropol-Theater,
wieder zu einer Hochburg der
Operette  gemacht.  Foto:
Werner  Häußner

Kosky setzt mit „Eine Frau, die weiß, was sie will“ seine
verdienstvolle Reihe kaum mehr gespielter, aber exemplarischer
Operetten aus der Zeit vor der Naziherrschaft fort. Und er
richtet den Blick auf das, was aus dem Genre auch hätte werden
können: Straus, mit seiner Erfahrung mit dem „Überbrettl“, dem
ersten musikalischen Kabarett Deutschlands, orientierte sich
weniger an der klassischen Form der Operette, sondern an den
früher beliebten Vaudevilles – typisierenden Singspielen –, an
leichtfüßig-flinken Boulevardkomödien à la Georges Feydeau und
natürlich am Kabarett und der Revue mit ihren frechen Songs,
ihren politischen und erotischen Zweideutigkeiten. Konsequent
nannte er das Stück auch „musikalische Komödie“.

Der Intendant der Komischen Oper schärft als Bearbeiter die
Sinnspitze dieser Operette noch einmal so, dass sie wirklich
zustechen  kann:  Er  verweigert  sich  der  Bühnen-  und
Ausstattungs-Opulenz, dampft die 30 Rollen ein und lässt sie
von  zwei  Darstellern  spielen:  Dagmar  Manzel  darf  sich  in
sieben  wiederfinden;  Max  Hopp  wirbelt  durch  mehr  als  ein
Dutzend Figuren. Die Bühne ist reduziert auf den dunkelroten



Vorhang, der nur einen Ausschnitt freigibt: Eine Wand, eine
Tür, zwei Lüster. Minimalistischer, aber auch konzentrierter
geht es wohl nicht.

In diesem Mini-Raum wird agiert – aber wie! Klar, dass Kosky
das  Spiel  mit  Rollen-  und  Geschlechteridentitäten  wieder
lustvoll ausnutzt: Wer Mann ist, wer Frau, spielt keine Rolle.
Auch damit spitzt er ein Kennzeichen der Operette zu.

Ein anderes Merkmal ist das Balancieren mit Sein und Schein.
Dagmar Manzel ist die Diva, die eine Diva spielt – in diesem
Fall  die  Operettenprimadonna  Manon  Cavallini.  Die  ist
gleichzeitig  Mutter  einer  unehelichen  Tochter.  Beide  Damen
kommen sich ins amouröse Gehege: Die Jüngere projiziert auf
genau den Mann ihre pubertäre Glut, in dem die Ältere ihren
„Frühling“ erkennen will. Das hat turbulente Folgen, aber es
gibt ja noch Tugenden wie Verzicht und Mutterliebe: Am Schluss
hört die Mutter den „Schrei der Natur“, es richtet sich alles
und  der  Wertekanon  des  braven  Publikums  bleibt,  zumindest
vordergründig, unerschüttert.

Straus treibt mit dem Genre ein raffiniertes Spiel – und Kosky
hat das analytisch durchleuchtet und dennoch nicht in ein
erdrückendes Konzept, sondern in eine rasante Farce gefasst.
Schon diese „Diva“ ist es wert, genauer besehen zu werden: Sie
ist die „Frau, die weiß, was sie will“ und ihr Bekenntnis –
der Ohrwurm der Operette – fasst alles zusammen, was eine
selbstbewusste,  emanzipierte  Großstädterin  von  damals
kennzeichnet.

Fritzi  Massary,  die  legendäre  Operettenkönigin  Berlins
zwischen  1910  und  1928,  kehrte  mit  dieser  Rolle  auf  die
Musikbühne zurück – bezeichnenderweise für das Geld, das ihr
die „Freiheit gibt“. Und Straus schuf mit seinem Librettisten
Alfred Grünwald für die Bühne die Frau, als die sich die
Massary auch außerhalb des Theaters inszenierte.

Dass  diese  Diva  am  Ende  sich  als  treu  sorgende  Mutter



offenbart, ist maliziöse Ironie, Dekonstruktion der unnahbaren
Theatergöttin, aber auch Humanisierung einer Rolle, in der ein
Mensch kaum sein Leben verbringen möchte: Christoph Marti, die
„Clivia“  in  Nico  Dostals  gleichnamiger  Operette  an  der
Komischen Oper, beharrte bei einer Podiumsdiskussion strikt
auf der Trennung von Bühne und Privatem: „Diva“ sein bedeute
eben  nicht  Glamour  und  Freiheit,  sondern  Selbstdisziplin,
Arbeit, Verzicht und Befriedigung von Erwartungshaltungen. In
Oscar Straus‘ Komödie spiegelt sich so spielerisch wie ernst
diese ambivalente Bedeutung der „Diva“.

Dass  Manzel  diese  Aspekte  mit  einem  Tempo  und  einer
Leichtigkeit  verkörpert,  die  anderswo  so  schnell  nicht  zu
finden sind, muss nicht extra betont werden. Sie freundete
sich schon 2002 am Deutschen Theater in der „Großherzogin von
Gerolstein“ mit dem musikalischen Lachtheater an und ist seit
„Sweeney  Todd“  (2004)  nicht  mehr  aus  der  Komischen  Oper
wegzudenken. Jetzt schlüpft sie in Sekundenschnelle nicht nur
in  verschiedene  Kostüme  (unendlich  kreativ:  Katrin  Kath),
sondern in gegensätzliche Charaktere – eine gekonnte Revue der
spezialisierten Rollenklischees, von denen Operette lebt, vom
komischen Alten über die Dienerfigur bis zum Liebhaber.

Sie kreiert einen eigenen Tonfall: Der Abstand von Massarys
raffiniertem Stimmeinsatz ist nicht zu verschleiern – Manzel
ist eben mal keine klassisch gebildete Sängerin –, aber er
gebiert eben auch eine andere Freiheit: die des Wortes, der
Tonfall-Geste, des nuancierten Virtuosität des Sprechens, der
angedeuteten Frivolität wie des poetischen Innehaltens. Und
Straus hält sich mit Forderungen an Stimmvolumen oder -umfang
so zurück, dass Manzel in jedem Moment ungefährdet bleibt.

Noch einen Zahn zulegen muss Max Hopp: Seine Verwandlungen
sind schwindelerregend schnell getaktet, vom rosa Flatterkleid
von Töchterchen Lucy sind es nur wenige Sekunden zu Frack und
Zylinder.  Preußisches  Geschnarre  folgt  auf  sächsisches
Gebrabbel,  der  affektierte  Reigen  kunstvoll  gedrehter
Handgelenke  und  verzweifelt  weggeworfener  Arme  kontrastiert



sofort  mit  eckig-militärischen  Bewegungen  oder  aufgedrehter
Verzweiflung. Und das Tempo steigert sich, wenn Manzel und
Hopp  zu  zweit  gleichzeitig  in  vier  Rollen  schlüpfen,
säuberlich gehälftet und je nach Drehung Frau oder Mann.

Das ist nicht nur höchst präzises Lachtheater, das sind auch
Meisterleistungen von Kostüm- und Maskenbildnern: Chapeau für
die Unsichtbaren, die in den 90 Minuten hinter der Klapptür
keinen Moment die Konzentration verlieren dürfen.

Musikalisch  in  besten  Händen  ist  die  leichte,  quirlige,
beredte Partitur von Oscar Straus bei Adam Benzwi am Flügel.
Das frei Schwingende in der Musik wird nicht sentimental, das
Maschinelle nicht steif. Tempo und Timing stimmen, der Stimme
wird ihr Recht eifersuchtslos eingeräumt. Das Orchester der
Komischen Oper spielt luftig süß, nie schwer oder klebrig.
Straus als musikalischer Aquarellist ist in dieser Operette
immer fein, transparent, liebevoll zart, schaut eher zurück
auf Franz von Suppé als zur Seite, wo Paul Abraham etwa ein
grandioses  orchestrales  Klangfarbenspektakel  mit  modernen
Zügen entfaltet. Das war Operette vom Feinsten, wie sie heute
wohl nur an der Komischen Oper zu erleben ist. Riesengroßer
Beifall!

Weitere  Infos:
http://www.komische-oper-berlin.de/spielplan/eine-frau-die-wei
ss-was-sie-will/

„Häuptling Abendwind und die
Kassierer“:  Punk  trifft

https://www.revierpassagen.de/28952/haeuptling-abendwind-und-die-kassierer-punk-trifft-theater/20150125_1335
https://www.revierpassagen.de/28952/haeuptling-abendwind-und-die-kassierer-punk-trifft-theater/20150125_1335


Nestroy im Theater
geschrieben von Katrin Pinetzki | 14. Februar 2017

Koch  und  Sänger:  Wolfgang
„Wölfi“  Wendland.  Foto:
Schauspiel  Dortmund/Birgit
Hupfeld

Die „Kassierer“ aus Bochum-Wattenscheid machen Fun-Punk – eine
legendäre Band seit inzwischen 30 Jahren. Auf ihren Konzerten
grölen sie vom Bier, das alle ist oder von „Sex mit dem
Sozialarbeiter“.

Klassiker unter ihren Songs heißen „Stinkmösenpolka“ oder „Ich
töte meinen Nachbarn und verprügel‘ seine Leiche“, dargeboten
von Sänger „Wölfi“ Wendland gerne auch mal unten ohne, mit
freiem  Blick  aufs  baumelnde  Gemächt.  Weil  das  als  Satire
durchgeht, haben die vier größtenteils akademisch gebildeten
Musiker bislang keine Probleme mit der Bundesprüfstelle.

Johann Nestroy ist ein österreichischer Dramatiker, der vor
150  Jahren  starb.  Sein  Stück  „Häuptling  Abendwind“  gehört
nicht gerade zu den Spielplan-Klassikern; es handelt von zwei
Kannibalen,  die  sich  gegenseitig  ihre  Frauen  aufgefressen
haben und versehentlich auch noch den Sohn des einen. Ein
ziemlich irres Stück, das je nach Interpretation als Satire
auf den Nationalismus oder auf das Gebaren der politisch-
diplomatischen Klasse durchgeht – in der Hauptsache aber eher

https://www.revierpassagen.de/28952/haeuptling-abendwind-und-die-kassierer-punk-trifft-theater/20150125_1335
http://www.revierpassagen.de/28952/haeuptling-abendwind-und-die-kassierer-punk-trifft-theater/20150125_1335/2015-01-25-13_06_52-ha_euptling_hupfeld_5359a-windows-fotoanzeige
http://www.kassierer.de/


noch auf seine Wiederentdeckung wartet.

Häuptlinge  des  Punk:  Uwe
Schmieder (li), Uwe Rohbeck.
Foto:  Schauspiel
Dortmund/Birgit  Hupfeld

Die Idee, die „Kassierer“ und Nestroys „Häuptling Abendwind“
in einer „Punk-Operette“ zusammenzubringen, ergibt sofort Sinn
– nicht nur, weil die Werke Nestroys, eines ausgebildeten
Sängers  und  Schauspielers,  sowieso  halb  Schauspiel,  halb
Operette sind.

Wer allerdings erwartet hat, dass das Schauspiel Dortmund in
der Regie von Andreas Beck der Gaga-Show der Kassierer und
ihren expliziten Texten etwas Hochkultur entgegensetzt, hat
sich  getäuscht.  Die  Kassierer  und  Nestroy,  die  Gleichung
ergibt  in  Dortmund  keine  Inszenierung  mit  punkigem  Touch.
Sondern Punk auf allen theatralen Ebenen – da wächst zusammen,
was  zusammen  gehört.  Johann  Nestroy  wirkt  in  dieser
Inszenierung wie ein früher Apologet der Punk-Bewegung. Und
was noch nicht passt, das wird passend gemacht.

Wie hat man sich das vorzustellen? Zum Beispiel Atala, die
Tochter des Häuptlings Abendwind, die in der Originalfassung
eine der Zeit gemäße passive Rolle als Stichwortgeberin und
Be-Handelte statt Handelnde hat. Darstellerin Julia Schubert
zeigt dieser Rollenzuschreibung den blanken Hintern – nicht
nur im übertragenen Sinne. „Ist Ihnen aufgefallen, dass ich
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bisher nur Reaktionssätze hatte?“, fragt  sie das Publikum und
klärt  es  darüber  auf,  dass  das  weibliche  Fleisch  eine
ausgebeutete Ressource sei. „Ich habe ein Recht auf lange
Monologe“, verkündet sie, zetert „Nieder mit dem Patriarchat“
–  und  öffnet  im  rosafarbenen  Prinzessinnen-Glitzer-Kostüm
Bierpulle um Bierpulle. Mit den Zähnen.

Zum  Beispiel  die  Häuptlinge.  Abendwind  (Uwe  Rohbeck)  und
Häuptling  Biberhahn  (Uwe  Schmieder  in  Bollerbuxe  und
Adiletten) wollen ihre Reiche vor der Leit- und Hochkultur
schützen. Sie spekulieren auf eine „anarchische Revolution“
und  feiern  das  Zusammentreffen  mit  einem  Festmahl,  das
versehentlich  aus  Biberhahns  Sohn  Artuhr  (Ekkehard  Freye)
besteht. Der wurde im fernen Europa bei den „Zivilisierten“
erzogen  und  sollte  eigentlich  Abendwinds  Tochter  Atala
heiraten. Nun liegt er geschlachtet im Topf, die Häuptlinge
stürzen sich kopfüber in die riesigen Tröge, und natürlich
gibt  es  eine  angemessen  ekelhafte  Fress-Schlacht  am
Bühnenrand, bei der das Essen (Spaghetti mit Tomatensauce)
auch schon mal in den ersten Publikumsreihen landet. Dort
landen im weiteren Verlauf des Abends auch noch aufblasbare
Gummi-Sex-Puppen  und,  immerhin,  einige  Flaschen  Bier.  Denn
Sven Hansens Bühneneinrichtung, das sei nachgeholt, besteht
ausschließlich aus leeren Bierkisten, aus denen Thron und Sofa
gebaut wurden.

Nieder mit dem Patriarchat:
Julia  Schubert.  Foto:
Schauspiel  Dortmund/Birgit
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Hupfeld

Und die Kassierer? Die vierköpfige Band steht die ganze Zeit
über auf der Bühne, liefert den Soundtrack, gibt dem Abend
ihren Rhythmus, ihren Humor, ihr Niveau. Sänger Wölfi spielt
außerdem den Koch. Er trägt, wie immer, ein viel zu kurzes T-
Shirt über viel zu dicker Wampe und hat ansonsten das Aussehen
eines  freundlichen  Grüffelos  mit  Bluthochdruck.  Tatsächlich
integrieren  sich  die  Songs  mühelos  in  die  Nestroysche
Handlung:  „Arbeit  ist  Scheiße“,  „Blumenkohl  am  Pillemann“,
„Arsch abwischen“, „Mein schöner Hodensack“.

Letzter Song erklingt zum Höhepunkt des Abends, zumindest für
die zahlreichen Kassierer-Fans im Publikum. Die sind es von
den Konzerten ihrer Band längst gewöhnt, dass Sänger Wölfi
sich irgendwann die Hose auszieht, passend zum Songtext: „Hast
du  schon  mal  so  nen  schönen  Hodensack  gesehen?“  Diesmal
erleben sie eine Überraschung. Als Wölfi in seiner Rolle als
Kannibalen-Koch  seine  blutbespritzte  Metzgerschürze  hebt,
erblickt  das  johlende  Publikum  Schamhaar-Extensions,  eine
hübsche Locken-Frisur für untenrum. Sogar das passt weitgehend
zu Nestroy: Tatsächlich hat im Stück der zum Festmahl erkorene
Friseur Arthur den Koch mit einer neuen Frisur bestochen, auf
dass er ihn verschone und statt seiner das Orakel des Stamms
schlachte.

Eine Seh-Empfehlung gibt es für: Fans der Kassierer, Punks,
Ex-Punks und Möchtegern-Punks sowie für alle, die nach der
Lektüre dieses Textes nicht abgeschreckt, sondern neugierig
sind. Wer sich jedoch auf ein selten gespieltes Nestroy-Stück
freut  oder  im  Theater  gerne  mal  die  Frage  nach  der
künstlerischen Notwendigkeit von Nacktheit stellt – der bleibe
lieber zu Hause.

Nach 75 Minuten haben die Zuschauer von „Häuptling Abendwind
und  die  Kassierer“  die  Genitalien  von  fünf  der  acht
Beteiligten gesehen. Und wenn es im Song heißt „Ich möchte mir
mit deinem Gesicht den Arsch abwischen“, dann wird das auf der

http://www.grueffelo.de


Bühne nicht nur gesungen, sondern dargestellt. Insofern ist
der Abend vor allem eines: die Erweiterung des Fun-Punk mit
theatralen Mitteln. Oder auch: ein theatralisch dargestelltes
Musikvideo mit Nestroy-Motiven.

Liebe  und  Fußball  –  Paul
Abrahams  Operette  „Roxy  und
ihr Wunderteam“ in Dortmund
geschrieben von Rolf Pfeiffer | 14. Februar 2017
Und schließlich ist Party in der Puszta – mit ungarischer
Folklore  samt  Stehgeiger,  mit  treibendem  Swing  aus  dem
Orchestergraben  und  mit  einer  vielköpfigen  Compagnie,  die
voller Energie und Tempo den Black Walk tanzt. Überschäumende
Lebensfreude  auf  ihrem  Höhepunkt,  entfesselter  Jazz,  ein
Ohrwurm, ein angesagter Modetanz und ein Liebespaar, das sich
hoffentlich  noch  findet  –  aus  solchem  Material  werden
erfolgreiche Musikfilme bis heute gemacht. Oder Musicals. Oder
– früher – Operetten wie „Roxy und ihr Wunderteam“, die im
Dortmunder Opernhaus ihre umjubelte Premiere erlebte.

Roxy  (Emily  Newton)  nebst
einigen  Herren  ihres
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Wunderteams  (Foto:  Thomas
Jauk / Stage Picture/Theater
Dortmund)

„Roxy  und  ihr  Wunderteam“  darf  Fußball-Operette  genannt
werden, weil im Mittelpunkt eine zunächst reichlich sieglose
Fußballmannschaft  steht.  Sie  bezieht  ihr  Trainingslager  im
Schloss  des  zwielichtigen  Trainers,  wo  dessen  Gattin
zeitgleich eine Gruppe junger Damen aus dem Mädchenpensionat
unterbringt.  Ein  Drama  mit  der  Brisanz  eines
Jugendherbergsaufenthaltes aus heutiger Sicht, aber damals…

Außerdem im Spiel ist Roxy aus Schottland, die den farblosen
Loser Bobby heiraten soll und das plötzlich nicht mehr will,
ihr Onkel und eine Menge Entourage. Die Fußballer verhelfen
Roxy zur Flucht, Roxy macht das Team stark und am Ende steht
der Sieg – auf dem Rasen und in der Liebe.

Bislang existierte diese Operette nicht in den Repertoires der
deutschen Theater. Die Nazis hatten dem jüdischen Komponisten
Paul Abraham (1892-1960), kaum dass sie an der Macht waren,
Berufsverbot erteilt und seine erfolgreichen Werke („Viktoria
und ihr Husar“, „Die Blume von Hawaii“, „Der Ball im Savoy“)
mit Aufführungsverbot belegt. Uraufgeführt wurde „Roxy“ 1936
in Budapest, doch schon die Übernahme an die Wiener Volksoper
scheiterte. Allerdings wurde die Operette in Österreich 1937
noch unter dem Titel „3:1 für die Liebe“ verfilmt, bevor das
Land durch die Nazis „angeschlossen“ wurde.
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Party in der Puszta (Foto:
Thomas  Jauk  /  Stage
Picture/Theater  Dortmund)

Die  Dortmunder  Inszenierung,  die  somit  auch  deutsche
Uraufführung ist, gestaltete sich nicht problemlos. Henning
Hagedorn und Matthias Grimminger, beide Abraham-Spezialisten,
mussten  die  Partitur  aus  verschiedenen  Fundstücken
zusammenfügen, da die Original-Partitur verschollen ist. Die
Einrichtung  selbst  (Regie:  Thomas  Enzinger)  strebt  nach
„historischer  Aufführungspraxis“  und  bemüht  sich,  in
Bühnenbild, Kostümen (beide: Toto) und Choreographie (Ramesh
Nair) dem alten Vorbild zu folgen, so weit man es denn noch
kennt.

Herausgekommen ist dabei ein heiterer, streckenweise burlesker
Abend mit hohem Unterhaltungswert. Kammersänger und „Homeboy“
Hannes Brock hat als Mixed Pickles-Fabrikant Sam Cheswick, als
augenzwinkernder  schottisch-sparsamer  Welterklärer  und
Borussia-Versteher das Publikum, wie nicht anders zu erwarten,
hinter sich. Emily Newton passt gleichermaßen geradezu perfekt
in die Rolle der couragierten Mannschafts-Motiviererin. Fritz
Steinbacher ist als weinerlicher Ex-Verlobter eine Lachnummer,
gleiches  gilt  für  Frank  Voß  und  Johanna  Schoppa,  er
Fußballtrainer, sie Internatsleiterin, die als zerstrittenes
Ehepaar gleichsam Schicksal spielen. Großartig die steppende
und singende Fußballtruppe wie auch die muntere Schar der
Internatsmädchen, die die Kunst des modifizierten Kreischens
geradezu perfekt beherrschen.



Roxy  und  die
Internatsleiterin v. Tötössy
(Johanna  Schoppa)  begegnen
sich  im  Plattensee,  der
bekanntlich auch ein platter
See ist… (Foto: Thomas Jauk
/  Stage  Picture/Theater
Dortmund)

Lucian  Krasznec  schließlich  erledigt  seinen  Job  als
Mannschaftskapitän und Märchenprinz Gjurka Karoly untadelig,
wenngleich die Liebesgeschichte zwischen ihm und Roxy nicht
wirklich überzeugend herausgespielt wird. Aber das ist wohl
auch zu viel verlangt. Es ist eben, wie es ist.

In den letzten Jahren ist einiges zu lesen gewesen von der
Wiederentdeckung des jüdischen Komponisten Paul Abraham, von
einem  neuen  Umgang  mit  der  Gattung  Operette,  der  ihr  die
Anteile jüdischer Künstler zurückgibt, welche die Nazis mit
ihrer  rassistischen  Inszenierungspraxis  eliminierten.
Plötzlich gibt es hier auch wieder Jazz. Und vielleicht fragt
sich der eine oder andere (möglicherweise ältere) Musikfreund
bang,  ob  jetzt  Schluß  ist  mit  süßer  vor-  und
nachkriegsdeutscher  Operettenseligkeit.

Er möge sich entspannen. Auch die Wiederentdeckung „Roxy“ ist
gut  konsumierbare  „leichte  Muse“,  gepflegte,  süffige
Abendunterhaltung.  Zwar  spielt  die  Operette  einige
Male ironisch auf aktuelle politische Verhältnisse an, auf das
reaktionäre Frauenbild der Nazis zum Beispiel, das die Mädels
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in einem Song – samt hinreißender Sackhüpf-Einlage – verulken.

Keineswegs jedoch schwebt über diesem Abend bedrohlich das
Hakenkreuz. Vielmehr erzählt uns die Inszenierung, was die
Menschen  damals  möglicherweise  mehr  interessierte  als  das
lange unterschätzte Erstarken der Nazis. Da war offenbar auch
damals schon der Fußballsport sehr wichtig, aber auch die
verführerisch  lässige  englische  Sprache,  die  Begriffe  für
Dinge hatte, die man im Deutschen Reich kaum kannte, Whisky
auf  Eis  zum  Beispiel.  Oder  Cocktails.  Ihnen  widmet  die
Operette einen eigenen, hinreißend dargebotenen Song, einen
Cocktailshaker-Step mit vielen Cocktailshakern.

Vorschriftsmäßiges  Happy
End:  Roxy  krault  Gjurka
(Lucian  Krasznec).  (Foto:
Björn  Hickmann  /  Stage
Picture  GmbH/  Theater
Dortmund)

Gewiss  ist  das  Frauenbild  dieser  Operette  –  trotz  einer
starken  Roxy  –  völlig  unakzeptabel,  die  Trennung  der
Geschlechter in Fußballmannschaft hier und Mädchenpensionat da
albern und die brachiale Erzählweise nach Art des Hauruck-
Kaspers  eine  Beleidigung  des  Intellekts.  Doch  denkt  man
beispielsweise an Filme mit dem jungen Heinz Rühmann wie „Die
Drei von der Tankstelle“, ahnt man, dass Humor mit erotischer
Aufladung in jenen Jahren so funktioniert haben mag.
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Die „historische Aufführungspraxis“ bei dieser Operette – der
Begriff  ist  aus  dem  Bereich  der  Alten  Musik  entlehnt  –
verhilft  zu  einem  gesteigerten  Verständnis  der
Entstehungszeit.  Sie  erzählt  uns  quirlig,  bunt  und
jungendlich,. was vor 80 Jahren Eltern und Großeltern in den
Bann  schlug.  Nehmen  wir  es  also  als  Erkenntnisgewinn  mit
tragischer Note.

Zu loben schließlich sind die Dortmunder Philharmoniker unter
Leitung von Philipp Armbruster, denen der Swing recht flüssig
von der Hand ging, sowie der stimmungsvoll gewandete, oft die
Bühne bevölkernde Chor unter Leitung von Altmeister Granville
Walker und schließlich auch die Herren der Bühnentechnik, die
ihre  flotten  Umbau-Jobs  im  Schiri-Outfit  erldigten.  Die
schwarzen Sitzpolster, die sie bewegten, haben gelbe Streifen
–  dezenter  Hinweis  auf  die  hiesige  Fußballmannschaft
möglicherweise.

Termine: 7., 13., 21. 27. 31. Dezember 2014; 17., 29. Januar
2015; 7., 13., 18., 27. Februar 2015; 15. März 2015.

Karten Tel. 0231 / 50 27 222
www.theaterdo.de/detail/event/roxy-und-ihr-wunderteam/

 

 

Klug und beschwingt: „Frauen
am  Rande  des
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Nervenzusammenbruchs“  in
Bochum
geschrieben von Rolf Pfeiffer | 14. Februar 2017

Hier droht ein Nervenzusammenbruch. Szene mit (v.l.)
Sabine Osthoff (Candela), Anna Döing (Marisa), Bettina
Engelhardt  (Pepa)  und  Matthias  Eberle  (Carlos).  Im
Hintergrund  Katharina  Linder  (Lucia).  (Foto:  Diana
Küster/Schauspielhaus Bochum)

Der langjährige Lebenspartner hat sich per Anrufbeantworter
verabschiedet und das gemeinsame Apartment verlassen. Außerdem
stellt sich heraus, dass er vorher verheiratet war und Vater
ist. Und die Neue ist die Anwältin seiner Ex und nach eigenem
Bekunden Feministin. Hemmungslos nutzt Iván, dieser Lump, die
Frauen aus, mit ein paar belanglosen Worten – „Blablabla“ –
bricht er scheinbar Mal für Mal mühelos ihren Willen.

Das wäre in Kürze die Grundkonstellation des Stücks, einer
Beziehungskomödie ganz offenbar mit Neigungen zum politisch
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Unkorrekten und zu gewissen Schlüpfrigkeiten. Oder doch eher
eine Tragödie? Gegeben wird im Bochumer Schauspielhaus das
Musical  „Frauen  am  Rande  des  Nervenbruchs“  nach  dem
gleichnamigen Film von Pedro Almodóvar aus dem Jahr 1987.

Wie  dem  spanischen  Filmemacher,  so  ist  auch  Regisseurin
Barbara  Hauck  vor  kräftigen  Klischees  nicht  bange.  Den
Hauptpersonen begegnen wir deshalb gleich zu Beginn natürlich
beim  Friseur,  wo  sie  unter  Trockenhauben  sitzend  bunte
Magazine lesen und geziert Espresso trinken. Lucía (Katharina
Linder),  Candela  (Sabine  Osthoff)  und  Marisa  (Anna  Döing)
entsprechen  den  gängigen  Weibchen-Mustern  voll  und  ganz,
wackeln beim Gehen heftig mit dem Hintern und tratschen alles
in Grund und Boden.

Pepa (Bettina Engelhardt), die aktuell Verlassene, lernen wir
ein wenig später kennen, wenn sie das gemeinsame Apartment
(weiter  hinten,  weiter  oben  auf  der  Bühne)  verlassen
vorfindet. Und an wieder anderer Stelle sehen wir bald schon
das  junges  Paar  Marisa  und  Carlos  (Matthias  Eberle),  das
endlich  eine  eigene  Wohnung  haben  will  und  deshalb  seine
„klammernde“  Mutter  (Lucía)  samt  gemeinsamer  Wohnstätte
loswerden muss.

Stefan  Hartmann  (Ambite),
Katharina  Linder  (Lucia),
Bettina  Engelhardt  (Pepa),
Lou Zöllkau (Ana Cristina),
Nicola  Mastroberardino
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(Taxifahrer).  (Foto:  Diana
Küster/Schauspielhaus
Bochum)

Die  häufigen  Wechsel  der  Handlungsstränge  und  Spielorte
bewältigt  diese  Inszenierung  mit  einem  Bühnenbild  aus
Plattformen, die sich nach Bedarf heben und senken und auf
denen die Szenen spielen. Treppen verbinden sie (Bühne: Mara
Henni Klimek).

Auch die Musiker sitzen auf einer Plattform und verschwinden
deshalb  ab  und  zu  im  Untergrund.  Requisiten  schweben  bei
Bedarf vom Schnürboden herab, Telefonhörer vor allem, zudem
Verkehrsschilder  und  Ampeln,  wenn  als  Spielort  die  Stadt
Madrid gemeint ist. Dann kommt auch einige Male der launige
Taxifahrer  (Nicola  Mastroberardino)  ins  Spiel,  ein  großer
Kundinnenversteher mit gut sortiertem Notfallsortiment.

Das  Auf  und  Ab  der  Ebenen  strukturiert  die  aufgekratzte
Handlung sinnvoll, ohne deshalb dem Tempo zu schaden. Einige
Male  ergeben  sich  dabei  zudem  so  erstaunliche
Perspektivwechsel,  dass  man  vermeint,  dreidimensionalen
Kamerafahrten beizuwohnen.

Kinofilme auf die Theaterbühne zu bringen, ist in den letzten
Jahren Mode geworden, die Qualität der Resultate schwankt.
Diese „Frauen am Rande des Nervenbruchs“ allerdings wurden
nicht in Bochum adaptiert, sondern stammen von den Amerikanern
Jeffrey Lane (Buch) und David Yazbek (Musik und Liedtexte).
Sie  machten  aus  Almodóvars  Film  ein  veritables  Broadway-
Musical, das 2010 in New York seine Uraufführung erlebte.
Deutschsprachige  Erstaufführung  war  2012  in  Graz.  Aber
natürlich  verleugnet  dieses  Bühnenstück  seine  filmische
Vorlage keineswegs, und in Bochum pointiert es sie sogar.



Veronika  Nickl  (Paulina),
Michael  Schütz  (Ivan).
(Foto:  Diana
Küster/Schauspielhaus
Bochum)

Der  weltweite  Erfolg  von  Amodóvars  wahrscheinlich
bedeutendstem Film liegt gewiss weniger im Gang der Handlung
als in einer ungewöhnlichen Empathie und im Perspektivwechsel.
Almodóvar hält zu den Frauen, zu allen, die hier vorkommen, er
spielt  sie  nicht  dramaturgisch  gegeneinander  aus.  Und  er
zeigt, dass sie nicht wehrlos sind.

Wahrscheinlich stimmt es ja, dass das treulose und zynische
Gebaren  Iváns  (Michael  Schütz)  sie  eher  an  den  Rand  des
Nervenzusammenbruchs als zum Griff nach dem Revolver treibt.
Doch  einerseits,  das  demonstriert  die  in  die  Handlung
eingebaute  Terroristenfahndung  mit  schusswaffenfuchtelnden
Fahnderdeppen,  wären  Pistolen  wohl  auch  keine  Lösung.
Andererseits  entwickeln  die  von  Iván  betrogenen  Frauen
schließlich doch ein gewisses gemeinsames Selbstverständnis,
aus dem Stärke erwächst, ein zartes Pflänzlein, für das das
Wort Solidarität noch zu stark wäre. Aber immerhin.

Die Gesangsdarbietungen vermögen nur begrenzt zu überzeugen.
Trotz  Mikroports  bleibt  viel  Text  unverständlich,  und
angesiedelt  irgendwo  zwischen  60er-Jahre-Kino  und  Webber-
Musical  strotzen  die  Melodien  nicht  unbedingt  vor
Originalität.  Immerhin  jedoch  singen  Bochumer
Theaterschauspieler  besser  als  viele  Kollegen  anderer
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Revierbühnen.

Musiziert indes wird exzellent von einer (offenbar namenlosen)
siebenköpfigen Kombo unter der Leitung von Tobias Cosler. Sie
bringt eindrucksvoll auch die Ouvertüren vor und nach der
Pause zu Gehör, die mit ihren manchmal schrillen Tönen auf
moderat  swingender  Unterlage  an  das  Weillsche  Intro  zur
Dreigroschenoper denken lassen, die – ein Zufall? – sich dem
Motiv  der  sexuellen  Hörigkeit  kaum  weniger  hingebungsvoll
widmete als nun das Bochumer Almodóvar-Musical.

Anders als zum Beispiel Dortmund wählt Bochum zum Spielzeit-
Auftakt die sichere Seite und verzichtet auf inszenatorische
Experimente. Das ist nicht verwerflich. Diese „Frauen am Rande
des  Nervenzusammenbruchs“  kommen  erfrischend  leicht  daher,
sind unterhaltsam, ohne seicht zu werden. Die gleichermaßen
kluge wie beschwingte Einrichtung des Stoffs blendet tragische
Valeurs keineswegs aus, ohne jedoch dem Publikum die Freude am
Theaterbesuch  zu  nehmen.  Wenn  Pedro  Almodóvar  im  Parkett
gesessen hätte, wäre er wohl zufrieden gewesen.

Nächste Termine: 1. und 19. Oktober, 21. und 22. November 2014

http://www.schauspielhausbochum.de/spielplan/frauen-am-rande-d
es-nervenzusammenbruchs/

Aufstand,  Entschleunigung,
Dunkelheit – „I am“ von Lemi
Ponifasio  bei  der
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Ruhrtriennale
geschrieben von Rolf Pfeiffer | 14. Februar 2017

Szene  aus  „I  am“
von Lemi Ponifasio
Foto:
Ruhrtriennale/Jörg
Baumann

Dunkel  ist  es  in  der  Jahrhunderthalle,  aber  nicht  dunkel
genug. Der Anfang verzögert sich um runde 20 Minuten, weil
noch zu viel Licht durch die Scheiben hinter der Bühne dringt.
Dabei ist der Beginn von Lemi Ponifasios Stück „I am“ eh schon
auf 20:30 Uhr gelegt worden. Doch erst kurz vor neun geht’s
los.

Wenn es losgeht, heißt das aber nicht, daß es auf der Bühne
schlagartig  heller  würde.  Die  Personen  agieren  im  letzten
Schein des dahindämmernden Tages, wandeln auf dem First der
schrägen Ebene, die den Bühnenhintergrund abgibt, quellen in
großer Langsamkeit links und rechts davon auf die Bühne. Womit
ein erstes, sehr zentrales Element dieses Abends genannt ist:
Langsamkeit.

Das  Programmheft  spricht  zwar  sehr  viel  vornehmer  von
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„Entschleunigung“, doch gemeint ist das gleiche. Abgesehen von
einigen schnellen und aggressiven Kampfmotiven spielt sich das
Bühnengeschehen in Langsamkeit ab, die nicht quälend zu nennen
schwer fällt. Am ehesten ist sie noch zu Beginn zu ertragen,
wo Bilder der Bühne sich mit der assoziativen Maschinerie im
Kopf  des  Zuschauers  und  der  Zuschauerin  synchronisieren
müssen. Das funktioniert auch recht gut; es ist nicht so, daß
die Dinge gänzlich unverständlich blieben, wenngleich so etwas
wie faktische Eindeutigkeit sich nicht ergibt und wohl auch
nicht erwünscht ist.

Doch wenn das Geschehen seinen Lauf nimmt, wenn beispielsweise
die  endlos  lange  (und  in  unverständlicher  Sprache
vorgetragene) Rede eines männlichen Führers, in deren Verlauf
dieser sich anscheinend vom redlichen politischen Ankläger zum
gewalttätigen Demagogen wandelt, einige Zeit später mit einem
weiblichen  Pendant  seine  kaum  weniger  zeitraubende
Entsprechung findet, dann dehnt sich das schon. Dann fängt man
an, die Sitze unbequem zu finden, die Funktionsfähigkeit der
Armbanduhr  anzuzweifeln  und  sich  nach  dem  künstlerischen
Mehrwert des ganzen zu fragen.

Szene aus „I am“ von Lemi
Ponifasio  Foto:
Ruhrtriennale/Jörg Baumann

Verstörenderweise  beginnt  der  Abend  mit  der  deutschen
Nationalhymne, die etwas verzerrt und verknistert von einem
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Plattenspieler  im  Off  kommt.   Aha,  es  geht  um
Migrantenschicksale im reichen Deutschland, denkt man. Doch
man  irrt,  wie  einem  das  Programmheft  verrät.  Dort  steht
sinngemäß, daß dieser Abend auch so etwas wie eine Gedenkfeier
für die 20 Millionen Toten des Ersten Weltkrieges sei, daß
dieser Krieg auch die Pazifikinseln nicht verschont habe, die
seinerzeit  zu  einem  kleinen  Teil  deutsches  Kolonialgebiet
waren und „Kaiser-Wilhelm-Land“ hießen.  Deshalb also ganz am
Anfang „Deutschland über alles“, ein Intro mit Bitternote,
denn es kündigt auch Aufstand und blutige Niederschlagung an.

Während der nämliche Redner an der Rampe seine unverständliche
Rede hält, schieben hinter ihm gebeugte Schattengestalten vor
dunklem  Bühnenhintergrund  lorengleiche  schwarze  Quader
(Särge?) von rechts nach links. Bald wird sich das Volk nach
seinen Kommandos auf dem Boden wälzen. Und er wird selbst dann
noch  schreien,  wenn  sich  alle  (nach  links)  von  der  Bühne
fortgewälzt haben.

Im  weiteren  Verlauf  ändert  sich  der  Sprachduktus  des
Geschehens. Den brutalen Schreien des Redners folgen aus dem
Off  scheu  vorgetragene  Selbstbekundungen  einer  jüngeren
Männerstimme in der Ich-Form und in englischer Sprache. Mit
moderner  Projektionstechnik  werden  sie  zudem  in  einer  Art
Schreibschrift auf die Hallenwand hinter der Bühne projiziert.
Doch  bleiben  sie  trotz  kombinierten  Schrift-  und
Sprachvortrags überwiegend unverständlich. Und wiederum müssen
wir annehmen, daß das gewollt ist, denn in „De Materie“, der
Eröffnungsproduktion  der  Ruhrtriennale,  hatte  uns  Intendant
Heiner  Goebbels  vorgeführt,  mit  welch  brillanter
Projektionstechnik Textzeilen in das szenische Geschehen zu
integrieren sind, wenn man es denn will. Hier will man nicht,
auch wenn, wie wiederum dem Programmheft zu entnehmen ist,
Texte  von  Heiner  Müller  und  Antonin  Artaud  zum  Vortrag
gelangen.  Bei  aller  Unverständlichkeit  bleibt  aber  doch
hängen, daß neben dem Schicksal der Völker auch so etwas wie
die Entwicklung einer Persönlichkeit vorgeführt wird.



Szene aus „I am“ von
Lemi Ponifasio Foto:
Ruhrtriennale/Jörg
Baumann

Zu  den  wenigen  Requisiten  der  Produktion  gehören
Gummihandschuhe, weiße Nelken und ein Schießgewehr, und gegen
Ende liegt einer der muskulösen, tattooverzierten Mimen in
Jesuspose auf dem schrägen Bühnenhintergrund und kommt auch
nicht mehr hoch und wird, wenn er schließlich nur noch still
daliegt,  von  einem  sehr  gelenkigen  Vierfüßler  mit  Eiern
beworfen. Christentum? Folter? Urzustand?

Zugegeben, mit der Zeit fällt es immer schwerer, bei all den
langsam sich auf- und abbauenden Bildern stets die Sinnfrage
zu  stellen.  Es  bricht  das  Gefühl  sich  Bahn,  es  hier  mit
Kryptifizierungen um ihrer selbst willen zu tun zu haben, mit
dem Bestreben, Sachverhalte ohne Not zu verrätseln, einzig aus
dem Drang, ein schwer begreifliches und deshalb hochwertig
wirkendes  Kunstprodukt  zu  erstellen.  Daß  der  Autor  dieser
Performance  Lemi  Ponifasio  („Konzept,  Bühne,  Choreographie,
Regie“) aus Samoa stammt und von dort auch seine MAU-Company
mitgebracht hat, macht diese Tendenz nicht eben erträglicher.
Allerdings  werden  durch  die  Herkunft  von  Stück  und  Autor
manche  Elemente  verständlicher:  die  Ausgebeuteten,  der
Diktator, die Ringkämpfer mit ihren nackten Oberkörpern, die
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„Volksmassen“ mit ihrer „asiatischen“ Gruppendisziplin.

Preisen kann man die Choreographie, die in großer formaler
Strenge  starke  Bilder  in  schwarz-weiß-grauen  Einfärbungen
erschafft, die das Spiel des Auftauchens und Verschwindens in
Dunkelheit souverän beherrscht, die (vor allem in den letzten
Bildern)  mit  großformatigen  Rückprojektionen  und  geneigten
Projektionsflächen (welche die Darsteller vor diesen Flächen
als Schattenrisse erscheinen lassen) zu operieren weiß.

Nicht preisen soll man das laute und sehr laute Gebrummel der
Lautsprecher sowie die technischen Kreischgeräusche, die dem
Publikum in Permanenz die Wichtigkeit des Geschehens um die
Ohren hauen.  Und obwohl es sich natürlich verbietet, dem
Künstler zu sagen, wie er seine Arbeit machen soll, hätte man
sich ab und zu eine kleine inhaltliche oder formale Brechung
sehr schön vorstellen können.

Das Triennale-Publikum schließlich zeigte sich höflich. Nur
wenige  Zuschauer  verließen  während  des  Spiels  die  Halle,
allerdings setzte der Exodus nach den ersten Verbeugungen des
Ensembles schlagartig und massenhaft ein. Bis auf die üblichen
Jauchzer blieb der Beifall verhalten.

Jahrhunderthalle Bochum. Termine: 30., 31. August, 20:30 Uhr.
Intro  19:45  Uhr.  Karten  zwischen  20  und  40  Euro.
www.ruhrtriennale.de

„Bochum“  in  Bochum  –  ein
wehmütiges  Singspiel  mit
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Liedern  von  Herbert
Grönemeyer
geschrieben von Britta Langhoff | 14. Februar 2017

„Tief  im  Wehesten,  wo  die  Sonne
verstaubt„…gibt es Theateraufführungen, die
sind noch viel besser, als man glaubt. Die
Rede  ist  von  „Bochum“  in  Bochum,  genauer
gesagt im Schauspielhaus Bochum.

Das Bochumer Ensemble belebt seit einiger Zeit mit großen
Erfolg das Genre Singspiel neu. Die Qualität der „Tribute to
Johnny Cash„-Inszenierungen hat sich mittlerweile revierweit
herumgesprochen,  die  Inszenierung  „Heimat  ist  auch  keine
Lösung“  riss  das  Publikum  im  letzten  Jahr  zu
Begeisterungsstürmen hin und rührte nicht nur mich zu Tränen.

Seit der Spielzeit 2013/2014 zeigt das Haus nun „Bochum“, ein
Singspiel von Lutz Hübner mit Liedern von Herbert Grönemeyer.
„Bochum“ ist weit mehr als eine Würdigung des berühmten Sohnes
der  Stadt,  „Bochum“  ist  auch  eine  Reminiszenz  an  die
Vergangenheit  der  Stadt,  ein  wehmütiger  Rückblick,  ein
Abschied. Abschied von „diesem Handy-Hersteller, dessen Namen
nicht  genannt  werden  darf„,  von  „diesem  Auto-Hersteller,
dessen Name bald nicht mehr genannt werden darf„, wohl auch
der Abschied vom „Pulsschlag aus Stahl“. Was der Stadt nebem
dem Namen der Currywurst, „der nicht genannt werden braucht,
weil ihn ohnehin jeder kennt“ bleibt, ist ungewiss. „Bochum“
zeigt nur den Abschied, keine Lösung, keinen Ausblick, nur die
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Wehmut,  keinen  Protest.  Den  findet  man  dann  wohl  eher  im
ambitionierten Detroit-Projekt.

Im  Theaterstück  selbst  ist  es  der  Abschied  von  einer
Eckkneipe. Die Band spielt ein letztes Lied. Lotte, die gute
Seele  der  Kneipe,  räumt  die  letzten  Gläser  zusammen,  das
Bierfass ist leer. Im Morgengrauen werden die Abrissbagger
anrücken. Roger, Ralf, Peter und Sandra sind Stammgäste, seit
sie  vor  fast  30  Jahren  nach  ihrer  Abiturfeier  mehr  oder
weniger  zufällig  in  dieser  Kneipe  versackten.  Unglücklich
versuchen sie, den Moment des Abschieds noch hinaus zu zögern.
Lotte spendiert ihnen schließlich die letzten Schnäpskes, für
jedes Jahr einen.

Und so trinken sie „auf die alten Zeiten. (Denn worauf sonst
sollte man in Bochum trinken können?)“. Der Alkohol entfaltet
den „Fallschirm in der Not„, die Vier und Lotte beschwören
Erinnerungen herauf, alte Träume, aber auch alte Gespenster.
Worte alleine reichen nicht, ihre Gefühlslage zu beschreiben
und so wird „das alte Liedgut“ rausgekramt und inbrünstig
gesungen. Vom Mensch(en), vom Vollmond, von der Zeit, als sich
was drehte, von Männern, von Flugzeugen im Bauch und natürlich
von Bochum.

Die musikalische Leitung liegt wie oft in Bochum bei Torsten
Kindermann, somit quasi beim legitimen Nachfolger Grönemeyers.
Im  Zusammenspiel  mit  der  an  jedem  denkbaren  Instrument
versierten Band wirken die Lieder überraschend und eigenwillig
arrangiert.  Aber  wenn  man  sich  auf  die  ungewohnten
Arrangements einlässt, sind sie großartig. Das Stück „Bochum“
als Ballade funktioniert wunderbar – wer hätte das gedacht?
Ausgefallene  Percussion,  gelegentlicher  A-cappella-Gesang  –
man entdeckt die altvertrauten Stücke neu, plötzlich findet
man sogar an Liedern, die man nie mochte, großen Gefallen.

Regisseurin  Barbara  Hauck  inszeniert  behutsam,  an  keiner
Stelle überfrachtet oder kitschig, den Schauspielern viel Raum
lassend.  Lächelnd  entdeckt  man  kleine  Würdigungen  des
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dramaturgischen  Aufbaus  eines  Grönemeyer-Konzerts  –  das
Steiger-Lied vor „Bochum“, als letztes Lied „Halt mich“. Und
wie so oft in Bochum möchte man die großartigen Schauspieler
gar nicht mehr von der Bühne lassen. An und für sich möchte
man gar keinen hervorheben aus dieser Riege, aber ich bin
jedes Mal wieder begeistert von der Bühnenpräsenz des Michael
Schütz  und  meine  persönliche  „Entdeckung“  des  Abends  war
Günter Alt. Selten hat eine Bühnenfigur so viel Sympathie
ausgelöst.

Verdiente standing ovations gab es nach der Aufführung, die
Künstler revanchierten sich gerne. Unter anderem „Bochum“ gab
es  nochmal,  diesmal  als  gewohnte  rockige  Version,  die
Zuschauer mitklatschend und singend. Es mag Einbildung gewesen
sein,  aber  nach  den  jüngsten  verbalen  Entgleisungen  des
Oberbürgermeisters  der  Landeshauptstadt,  hörte  sich  das
gemeinsam gegröhlte „Wer wohnt schon in Düsseldorf“ noch einen
Tick inniger und trotziger an als sonst.

Drei Zugaben und ungezählte Vorhänge später findet man sich
wieder, draußen vor der Tür und kann Lotte nur zustimmen:
„Realität ist nur die kleine häßliche Schwester der Kunst„.
Aber wenigstens wissen wir jetzt, was Glückauf auf englisch
heisst: Luck up. Gesprochen, Lack ab. Das mag im Moment (noch)
für Teile des Reviers gelten, für das Schauspielhaus Bochum
auf gar keinen Fall.

„Bochum“ wird auch in der Spielzeit 2014/2015 noch auf dem
Spielplan stehen. Termine und Informationen auf der Homepage
des Schauspielhauses Bochum.



Zwischen  Repertoire  und
Experiment – Theater Dortmund
stellt  Spielplan  2014/2015
vor
geschrieben von Rolf Pfeiffer | 14. Februar 2017

Die  Theater-Reihe  „Das
goldene  Zeitalter“  –  hier
ein  Bild  aus  der  letzten
Produktion  –  wird
fortgesetzt: „100 neue Wege
dem Schicksal das Sorgerecht
zu  entziehen“  kommt  im
Januar  2015  heraus.  Foto:
Edi Szekely/Theater Dortmund

Spielzeit 2014/2015 – das Theater Dortmund mit den Abteilungen
Oper,  Ballett,  Philharmoniker,  Schauspiel  und  Kinder-  und
Jugendtheater hat seine Pläne vorgestellt. Ein einheitliches
Bild  ist  nicht  auszumachen,  zu  unterschiedlich  sind  die
Fachabteilungen und die Menschen, die sie prägen. Hier eine
erste  kleine  Übersicht,  ohne  jeden  Anspruch  auf
Vollständigkeit.

Den französischen Friseur Arthur hat es auf eine Insel fern ab
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von aller Zivilisation verschlagen. Hier, die Welt ist ja
voller  verrückter  Zufälle,  lernt  er  die  hübsche
Häuptlingstochter Atala kennen, und alles könnte richtig schön
werden.  Leider  aber  kündigt  Häuptling  Biberhahn,  Herrscher
über  die  Nachbarinsel  Papatutu,  kurz  darauf  seinen
Staatsbesuch bei Atalas Vater Abendwind an, und das verlangt
nach einem Festmahl. Die Tragik nun liegt darin, daß man in
dieser Gegend der Welt dem Kannibalismus zugetan ist, und daß
der  französische  Friseur  nach  einhelliger  Meinung  ein
wunderbares Schmorgericht abgeben dürfte. Was ihm naturgemäß
gar nicht schmeckt, um im Bild zu bleiben. Und wie er aus der
Nummer wieder herauskommt, erfährt man ab dem 24. Januar im
Dortmunder Schauspielhaus. Dann hat dort nämlich das Stück
„Häuptling Abendwind und Die Kassierer: Eine Punk-Operette“
Premiere.

Der  Stücktitel  verlangt  nach  Erklärungen.  Zunächst  „Die
Kassierer“: Sie gelten, sagt Schauspielchef Kay Voges, seit 30
Jahren als die kultigste Punk-Band aus dem Ruhrgebiet. In
Sonderheit sei die Revier-Lebensweisheit „Das schlimmste ist,
wenn das Bier alles ist“ ihr Leib- und Lebensmotto. Den Spruch
kann man ja etwas umrubeln auf „Das schlimmste ist, wenn das
Fleisch  alle  ist“,  womit  man  dann  sozusagen  schon  beim
Grundmotiv  des  hier  zur  Aufführung  gelangenden  Kannibalen-
Stoffes  wäre,  welcher  ursprünglich  ein  Opernlibretto  war,
geschrieben  von  Philippe  Gille  und  Léon  Battu  zur  Musik
Jacques Offenbachs. „Vent du soir ou l’horrible festin“ hieß
das Werk auf französisch, und Johann Nestroy machte daraus
eine  Burleske  mit  dem  (annähernd  exakt  übersetzten)  Titel
„Häuptling  Abendwind  oder  Das  gräuliche  Festmahl“.  Diese
Burleske nun, der Anlauf hat etwas gedauert, wird von Den
Kassierern  mit  Offenbachs  Klängen  zur  Punk-Operette
verwurstet. Es wird absehbar schräg und laut und lustig, zumal
Die Kassierer auch auf Musikfeldern wie Country oder Jazz zu
Hause sind.



Die  Oper  „Carmen“
wird  auch  in  der
neuen  Spielzeit
gegeben.  Foto:
Birgit
Hupfeld/Theater
Dortmund

Das Projekt habe sich auch deshalb geradezu angeboten, weil
Punk und Operette sich doch recht ähnlich seien, merkt Kay
Voges treuherzig an. Doch, doch! Der hohe Mitsingfaktor sei
durchaus vergleichbar. Jedenfalls ist diese Punk-Operette des
Schauspielhauses  in  der  Spielzeit  2014/2015  und  in  der
Abteilung  Originalität  unangefochtener  Spitzenreiter.  Regie
führt übrigens Andreas Beck, den man aus dem Ensemble und
bislang vor allem „vor der Kamera“ kennt. Daneben, wir bleiben
beim Schauspiel, wird ein bunte, anspruchsvolle Themenmischung
geboten.

Schauspiel

Kay Voges selbst inszeniert für den Spielzeitauftakt am 12.
September  einen  „Hamlet“,  bei  dem  ihn  Video-Artist  Daniel
Hengst  („Tannhäuser“)  und  Musikchef  Paul  Wallfisch
unterstützen werden. Jetzt, so Voges, fühle er sich alt genug
für diesen Shakespeare-Stoff. Und man wüßte jetzt schon gerne,
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wie er wohl den Hamlet-Monolog anlegen wird. Oder ob er ihn
einfach weglässt?

Der notorische Wenzel Storch, der durch seinen Film „Die Reise
ins Glück“ einer größeren Zahl von Menschen bekannt wurde,
führt Regie bei einer „Pilgerreise in die wunderbare Welt der
katholischen  Aufklärungs-  und  Anstandsliteratur“.  „Komm  in
meinen  Wigwam“  heißt  die  Produktion  mit  Premiere  am  17.
Oktober.  Jörg  Buttgereit  ist  wieder  da  und  verkündet  mit
breitem gesellschaftlichen Bezug, daß „Nosferatu lebt!“. „Ein
Mystery-Crime-Science-Fiction-Hospital-Theater-Web-Adventure
in sieben Teilen“ steht auf dem Programm, das sich Alexander
Kerlin, Anne-Kathrin Schulz und Kay Voges ausgedacht haben und
das  so  eine  Art  Krankenhausserie  ist.  „The  Madhouse  of
Ypsilantis“  heißt  es.  Fans  des  „Goldenen  Zeitalters“,  von
denen es etliche gibt, dürfen sich auf eine weitere Folge
freuen. Der neue Theaterabend mit unvorhersagbarem Verlauf hat
im Februar 2015 das Motto „100 neue Wege dem Schicksal das
Sorgerecht zu entziehen“. Das kann einen schon nachdenklich
machen.

In der nicht-experimentellen Abteilung, auch das soll nicht
unerwähnt bleiben, ist ebenfalls Leben: Arthur Millers „Tod
eines Handlungsreisenden“ (Premiere 18. Oktober) gelangt zur
Aufführung, ebenso eine Adaption von Ingmar Bermans „Szenen
einer Ehe“ (Premiere 28. November). Für die „Elektra“ am 7.
Februar  2015  werden  Sophokles,  Euripides  und  Hugo  von
Hoffmannsthal  als  Autoren  genannt,  doch  zuvörderst  plant
Regisseur Paolo Magelli eine Beschäftigung mit Deutschland und
Dortmund in den Zeiten nach den Weltkriegen. Paul Wallfisch
steuert  seine  musikalischen  Interpretationen  von  Richard
Strauß’ „Elektra“ bei.

Schließlich  ein  Hinweis  auf  „Identity“.  Mit  diesem
„Jugendclub-Projekt  der  Theaterpartisanen  16+“  will  das
(Erwachsenen-)  Schauspiel  auch  Schulklassen  besuchen  und
wildert damit scheinbar im Revier von Voges’ Kollegen Andreas
Gruhn, dessen Kinder- und Jugendtheater (KJT) ja eigentlich



zuständig für diese Altersklasse ist. Überhaupt fällt auf, daß
das  Schauspielhaus  –  beispielsweise  auch  mit  dem  „UNRUHR
Festival“ im Juni 2015 – jugendliches Publikum umwirbt. Doch
das ist vermutlich mit dem KJT abgesprochen.

Kinder- und Jugendtheater

Für die Theaterleute von der Sckellstraße bleibt genug zu tun,
und  auch  sie  überschreiten  Grenzen.  So  wendet  sich  Lutz
Hübners Klassiker „Frau Müller muß weg“ (Premiere 13.2.2015)
eher an Eltern und Erzieher als an Kinder. „Sneewitte“ von
Sophie Kassies und Jens Joneleit (Premiere 19. März 2015,
Regie Antje Siebers) entsteht in Zusammenarbeit mit der Jungen
Oper  Dortmund  und  will  Kinder  ab  sieben  Jahren  in
musikalisches Neuland führen. „Industriegebietskinder“ – ein
Arbeitstitel angeblich, den sie ruhig so lassen sollten –
vergleicht als Projekt dreier Theater die Lebenssituationen an
drei  mehr  oder  weniger  entindustrialisierten  Orten.  In
Dortmund hat sich das KJT in den (neuerdings noblen) Stadtteil
Hörde aufgemacht, das Berliner Theater Strahl blickt auf den
ehemaligen  DDR-Unterhaltungselektronik-Standort
Oberschönweide, das Neue Theater Halle auf die streckenweise
verwaiste Neustadt. Am Anfang des Projekts steht ein Camp in
Berlin, geplant sind weiterhin Recherche-, Entwicklungs- und
Produktionsphasen, und am 8. Mai 2015 soll das Ding zum ersten
Mal über die Bühne gehen.

Ach ja: Das Weihnachtsmärchen heißt in diesem Jahr „Peters
Reise zum Mond“. Andreas Gruhn hat Bassewitz’ langjähriges
Erfolgsstück „Peterchens Mondfahrt“ gründlich überarbeitet und
aktualisiert  und  zu  einem  „Weltraummärchen“  für  Kinder  ab
sechs Jahren gemacht. Erster Mondstart von Peter und Anna ist
am 13. November.

Oper

Sechs Premieren kündigt Opernchef Jens-Daniel Herzog an, was
formal  auch  zutreffend  sein  dürfte.  Aber  Richard  Strauss’



„Rosenkavalier“,  Mozarts  „Don  Giovanni“  oder  Verdis  „Ein
Maskenball“ halten sich landauf, landab, so hartnäckig in den
Repertoires,  daß  es  geradezu  unglaubwürdig  wirkt,  ihren
Wiedereinrichtungen das Etikett „neu“ aufzukleben. Das sagt
natürlich nichts über die Qualität der Dortmunder Produktionen
aus, um die es so schlecht nicht bestellt sein kann. „Ein
Maskenball“ zum Beispiel entsteht in Kooperation mit dem Royal
Opera House Covent Garden in London.

„Jesus Christ Superstar“ von Andrew Lloyd Webber steht am 19.
Oktober  erstmals  auf  dem  Programm  des  Opernhauses,  das
szenische Oratorium „Saul“ von Händel ist am 25. April 2015
die letzte Premiere der neuen Spielzeit. So weit, so gut.

Ein strahlendes Highlight hat die Oper aber doch im Programm:
Die Vaudeville-Operette „Roxy und ihr Wunderteam“ von Paul
Abraham, den die Theater seit einigen Jahren wiederentdecken.
Der Plot klingt so herrlich doof, daß er fast in einem Satz
erzählt  werden  kann:  Fußball-Nationalmannschaft  findet  kein
Quartier  und  wird  notgedrungen  im  Mädchenpensionat
untergebracht. Zum Finale treffen sich alle im Stadion.

Man darf gespannt sein, wie Regisseur Thomas Enzinger „Roxy
und ihr Wunderteam“ umsetzen wird. Auch wenn der Stoff es
nahezulegen scheint, muß die Inszenierung nicht zwangsläufig
ein burlesker Schenkelklopfer werden. Die Verfilmung aus dem
Jahr  1937,  entstanden  im  damals  noch  nicht  von  den
Nationalsozialisten regierten Österreich, wohin der jüdische
Komponist Paul Abraham geflohen war, macht aus dem Stoff einen
eleganten Tanzfilm, der an Fred Astaire, Ginger Rogers oder
Gene Kelly denken läßt. 15 Termine zwischen dem 29. November
2014 und dem 15. März 2015 hat das Opernhaus schon angesetzt.
Im  fußballverrückten  Dortmund  hat  man  guten  Grund,  auf
ausverkaufte  Häuser  zu  hoffen  (wenn  nicht  zeitgleich  ein
Pokalspiel läuft).



Streifen  statt  Farben:  Der
aktuelle  Ballett-Dreiteiler
heißt  „Drei  Farben:  Tanz“
(Bild).  In  der  nächsten
Spielzeit  ist  „Drei
Streifen:  Tanz“  zu  sehen…
Foto:  Bettina  Stöß/Theater
Dortmund

Ballett

Xin Peng Wang hat Motive aus Thomas Manns Roman „Zauberberg“
zu einem Ballett verarbeitet, dessen musikalische Leitung bei
Motonori Kobayashi liegt (Premiere 8. November 2014). Zweite
Premiere der kommenden Spielzeit ist wieder einmal ein
Dreiteiler, der diesmal „Drei Streifen: Tanz“ heißt. Das
Drittel mit dem Titel „Closer“ choreographiert Benjamin
Millepied zur Musik von Philip Glass, jenes mit dem Titel „The
Piano“ – eine Uraufführung – Jiri Bubenicek. Und die
Uraufführung von Dennis Volpi hat noch gar keinen Titel.
„Schwanensee“ wird wieder zu sehen sein, ebenso „Der Traum der
roten Kammer“ in der Hongkonger Fassung von 2013. Außerdem
gibt es etliche „kleinere“ Ballett-Aktionen: „Internationale
Ballettgala XX & XXI“, Sommerakademie, NRW Juniorballett und
so fort.

Konzerte

Bleibt, von der Musik zu künden, der konzertanten zumal. Die
üppigen Spielpläne liegen detailliert vor, man findet sie im
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soeben erschienenen Spielzeitprogramm und auf
dem Internetauftritt des Theaters Dortmund. Der Eindruck hier:
Viel solide Arbeit im klassischen Repertoire, wenig Starkino.
Zwei prominente Namen fallen ins Auge, zum einen der der
Sopranistin Edita Gruberova, die den mit 25.000 Euro dotierten
Preis der Kulturstiftung Dortmund erhält und ihn sich am 5.
Dezember im Konzerthaus abholen wird, zum andern der Sebastian
Kochs, fernsehbekannter Schauspieler („Speer“), der,
finanziert mit etwas Sponsorengeld, beim 5. Philharmonischen
Konzert am 13. und 14. Januar in Beethovens Bühnenmusik zu
Goethes „Egmont“ den Sprecher gibt.

Bei den Philharmonikern ist man übrigens auf die Idee
gekommen, die Wörter, die die Titel der Reihen und
Veranstaltungen bezeichnen, silbenweise zu zerhacken und dann
mit so genannten Underlines zu verbinden. Deshalb heißt die
philharmonische Reihe in diesem Jahr „helden_innen_leben“ und
die Veranstaltung mit Herrn Koch im Januar „spiel_zeiten“.
(Davor, nur als Fußnote, gibt es „gefühls_welten“, danach
„helden_mut“.) Darf man in Blogs ungestraft das Wort
Schwachsinn verwenden?

Fünf Konzerte der philharmonischen Reihe werden von
Generalmusikdirektor Gabriel Feltz dirigiert, fünf von Gästen,
unter denen sich in dieser Spielzeit doch tatsächlich auch
eine Frau befindet: Das 9. Konzert (12. und 13. Mai 2015)
leitet die Amerikanerin Karen Kamensek, Generalmusikdirektorin
in Hannover. Es gibt Kissenkonzerte und Kammerkonzerte und
Babykonzerte (immer ganz schnell ausverkauft!) und „Konzerte
für junge Leute“, deren Titel neugierig machen: „Groove
Symphony“, „Superhelden der Filmmusik“, „Romeo und Julia in
New York“. Und ganz am Schluß dieses Aufsatzes das schöne
Gefühl, von der darstellenden Kunst geradezu umzingelt zu
sein. Zumal seit kurzem auch das Programmbuch des
Konzerthauses raus ist (grauenvoller Titel: „Stell dich der
Klassik.“, mit dem Punkt). Es wiegt über ein Pfund und damit
sogar noch etwas mehr als das von Oper und Theater.



http://www.theaterdo.de/startseite/

www.konzerthaus-dortmund.de

Starke Gemeinschaftsleistung:
Leonard  Bernsteins  „On  the
Town“ in Gelsenkirchen
geschrieben von Anke Demirsoy | 14. Februar 2017

Die  forsche  Taxifahrerin
Hildy  (Judith  Jakob)
kutschiert  Chip  (Michael
Dahmen)  durch  New  York
(Foto:  Thilo  Beu/MiR)

Den  Erfolg  seines  Musicals  „West  Side  Story“  hat  Leonard
Bernstein in späteren Jahren oft erdrückend gefunden. Er, der
gerne als Komponist ernsthafter Werke anerkannt werden wollte,
der neben drei Sinfonien noch die „Chichester Psalms“, Lieder,
Klavier- und Kammermusik schuf, fühlte sich immer wieder auf
seine drei populärsten Werke reduziert.

Zu ihnen zählt neben der „West Side Story“ und „Candide“ sein
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bereits 1944 uraufgeführter Musical-Erstling „On the Town“:
ein vor Optimismus sprühender Geniestreich eines 26-Jährigen,
der in der Verfilmung mit Gene Kelly, Frank Sinatra und Jules
Munshin weltberühmt wurde. Drei Matrosen auf Landgang in New
York  haben  in  dieser  turbulenten  Seemannskomödie  nur  24
Stunden Zeit, um die Stadt und die große Liebe zu erobern.

Einem  lang  gehegten  Wunsch  seines  Chefdirigenten  Rasmus
Baumann folgend, hat das Musiktheater im Revier jetzt alle
Kräfte gebündelt, um „On the Town“ zu einem lebensprallen
Streifzug durch das New York der 40er Jahre zu gestalten.
Gelsenkirchens  Hausregisseur  Carsten  Kirchmeier,  neben
Kinderopern  hier  schon  für  drei  Musicalproduktionen
verantwortlich,  arbeitete  dabei  Seite  an  Seite  mit
Ballettchefin Bridget Breiner, deren Compagnie den Schwung von
Bernsteins Musik lustvoll aufgreift und umsetzt.

Die Jagd nach dem Glück spielt sich zwischen monumentalen
Überseekoffern ab, die eng gruppiert die Straßenschluchten von
Manhattan heraufbeschwören, zuweilen aber auch überraschende
Inhalte freigeben. Auf diese sicherlich kostengünstige, aber
wirkungsvolle  Bühne  von  Jürgen  Kirner  zaubert  die
Kostümabteilung  US-amerikanischen  Charme,  der  Nostalgie  und
Glamour  zitiert,  das  Grelle  aber  wohltuend  meidet  (Renée
Listerdal). So kommt eine unterhaltsame Typenparade zustande,
die  das  facettenreiche  Bild  einer  vibrierenden  Metropole
zeichnet.

Umschwärmt:  Die  „Miss  U-
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Bahn“  Ivy  Smith  (Julia
Schukowski.  Foto:  Thilo
Beu/MiR)“

Die  Premiere  gerät  vor  allem  deshalb  zum  Erfolg,  weil
Statisten, Chöre, Sänger, Tänzer und Musiker überzeugend an
einem Strang ziehen. Dies hilft der Produktion vor der Pause
über manch zähflüssigen Dialog hinweg.

Für  die  starke  Gemeinschaftsleistung  seien  ein  paar  Namen
exemplarisch  herausgehoben:  Die  Matrosen  Gabey  (Piotr
Prochera), Chip (Michael Dahmen) und Ozzie (E. Mark Murphy),
die  vor  jugendlicher  Unternehmungslust  schier  aus  ihren
Uniformen platzen, die blonde Ivy Smith (Julia Schukowski),
die für ihre Gesangsübungen sogar in den Kopfstand geht, die
skurrile  Anthropologin  Claire  (Dorin  Rahardja  mit  sicheren
Spitzentönen) und die forsche Taxifahrerin Hildy, von Judith
Jakob  mit  quirligem  Temperament  und  auftrumpfender  Stimme
verkörpert.  Die  staunenswerte  Athletik  des  Tänzers  Joseph
Bunn, manch stimmungsvoller Pas de deux und viele liebevoll
gezeichnete Nebenfiguren füllen das Porträt der Großstadt mit
Farben.

Abermals spielt sich im Orchestergraben unter der Leitung von
Rasmus Baumann ein kleines Wunder ab. Vom Beat des Schlagzeugs
unterstützt, zelebriert die Neue Philharmonie Westfalen einen
Big  Band  Sound,  der  sich  bis  zur  Zarathustra-Apotheose
steigern  kann  und  doch  nie  knallig  klingt.  Noch  in  den
vertracktesten Rhythmuswechseln geht das Orchester geschmeidig
mit.

Wirklich  aufhorchen  lassen  die  vielen  feinen  Nuancen,  die
unter dem Pomp an die Oberfläche steigen. Da gibt es jüdische
Anklänge, Orientalismen, Blues-Eintrübungen und feurige Latin-
Rhythmen, dass man sich die Ohren reiben möchte. Die Neue
Philharmonie  Westfalen  zeigt  uns  Leonard  Bernstein  als
musikalisches Chamäleon, das viele Stile adaptieren kann, ohne
seinen spezifischen Sound zu verlieren. Inwieweit eine strikte



Unterteilung in U- und E-Musik da noch sinnvoll wäre, müssen
sich selbst hart gesottene Klassikfreunde fragen.

(Der Bericht ist zuerst im Westfälischen Anzeiger erschienen.
Informationen  und
Termine:  http://www.musiktheater-im-revier.de/Spielplan/Oper/O
nTheTown/)

Operetten-Spürsinn in Gießen:
Amerikaner  aus  Westfalen
schreibt  „Tanz  auf  dem
Pulverfass“
geschrieben von Werner Häußner | 14. Februar 2017
Der Mann war Westfale und stammte aus Herford. Sein Glück
machte  er  aber  –  wie  manch  anderer  –  als  Auswanderer  in
Amerika: Gustav Adolph Kerker, 1857 geboren, 1923 in New York
gestorben, war ein Komponist der leichten Muse.

https://www.revierpassagen.de/23090/operetten-spursinn-in-giesen-amerikaner-aus-westfalen-schreibt-tanz-auf-dem-pulverfass/20140127_1851
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Investiert  viel
Sorgfalt  in  die
Operette:  der
Dirigent  Florian
Ziemen.Foto:  Rolf
K. Wegst

Gewichtige  Fachbücher  widmen  ihm  höchstens  wenige  Zeilen;
seinen Zeitgenossen war er als Dirigent am Broadway, vor allem
aber als Komponist, wohlbekannt. Sein Ruhm schwappte sogar
über den Teich in die alte Heimat: Das Metropol-Theater Berlin
bestellte bei ihm eine „amerikanische“ Tanzoperette, die 1909
unter dem Titel „Die oberen Zehntausend“ mit beträchtlichem
Erfolg uraufgeführt wurde.

Aber nicht in Nordrhein-Westfalen erinnerte man sich an den
als  Zehnjähriger  ausgewanderten  Landsmann  von  damals:  Das
Stadttheater  Gießen,  bekannt  für  eine  konsequente  Politik
origineller Ausgrabungen, setzte Kerkers Operette auf seinen
Spielplan und gab ihr den – aus einem Songtext des Librettos
von  Julius  Freund  entlehnten  –  Titel  „Tanz  auf  dem
Pulverfass“.

Und  siehe  da:  Was  vor  gut  hundert  Jahren  als  „gänzlich
harmlose“  Groteske  das  wilhelminische  Publikum  Berlins
höchlich  amüsierte,  was  spätestens  ab  1914  nicht  mehr  zu
zeigen war, was der Biederkeit und Sentimentalität des Genres
zwischen der Nazizeit und dem langsamen Siechtum der Operette
ab den siebziger Jahren nicht anzupassen war, das wirkt heute
frisch  und  aktuell  –  fast  als  sei  es  für  unsere  Zeit
geschrieben:

„Wir tanzen auf einem Pulverfass, und grad‘ das, grade das,
grade das macht Spaß. Man tanzt, und wenn schon die Lunte

brennt. Man tanzt, man tanzt bis zum letzten Moment.“

Diese Mischung aus lästerlicher Chuzpe, sorglosem Zynismus und
frivoler  Unbekümmertheit  trifft  unsere  neoliberale  Zocker-



Gesellschaft recht gut. Was sich da in dem Stück von 1909
tummelt, ist beileibe kein liebenswert überdrehtes, lustiges
Völkchen,  sondern  eine  Horde  von  Egomanen,  Betrügern  und
Hasardeuren.  Der  größtmögliche  Widerspruch  zur  Operette
sentimentaler Prägung: „Liebe“ gibt es in diesem Stück nicht,
höchstens Gier. Und alles, was attraktiv ist oder sein will,
muss zumindest den Geruch des Geldes verströmen.

Goldene  Schweinchen  und
rotes  Herz:  Kitsch  gehört
zur  Selbst-Inszenierung  des
Kapitalismus. Foto: Rolf K.
Wegst

Gewinnen wird, wer am gerissensten die Verhältnisse ausnutzen
und seine Mitmenschen täuschen kann. Im Gießener Falle ist das
ein smarter junger Typ im goldenen Anzug: Millionärssohn James
Boche  (Tomi  Wendt),  der  sein  Insider-Wissen  ohne  Skrupel
ausreizt.  Die  es  trifft  –  die  Millionäre  Kahn-Stross  und
Théophile  Boche,  seinen  Vater  (Thomas  Stückemann  und  Dan
Chamandy) – sind um keinen Deut besser, nur eben etwas dümmer
und nicht durchtrieben bis zu allerletzten Konsequenz: Jeder
Anflug von Vertrauen oder Gefühl ist in diesen Konstellationen
ein Fehler.

Ein monströses Weltbild, das Kerker mit federleichter Hand in
rasch fassliche, eingängige Melodik und in Tanzrhythmen seiner
Zeit  fasst.  Die  Groteske  triumphiert  und  das  Absurde  ist
Urgroßvaters Operette so nahe wie unserem Zeitgeist. Hätte



Roman Hovenbitzer der boshaften Satire vertraut, hätte der
Abend unter die Haut gehen können. Aber dass der Regisseur die
Figuren im günstigsten Falle flott über die Bühne tollen lässt
und mögliche Studien der Charakterlosigkeit an vordergründige
Späßchen verschenkt, nimmt dem Stück Brisanz. Zumal Choreograf
Stefan Haufe eine Bewegungs-Klamotte an die andere reiht.

Da helfen dann auch die aktuellen Bezüge des Bühnenbilds von
Hank Irwin Kittel nur wenig: die goldenen Sterne aus der Euro-
Leuchtskulptur  Ottmar  Hörls  in  Frankfurt,  der  grüngeädert
schwarze  Marmor  aus  Lehman’s  Bankfoyer,  die  Heuschrecken-
Kostüme  des  Balletts  und  der  hinzuerfundenen  Conferencière
Madame  Criquet,  die  von  der  Schauspielerin  Marie-Louise
Gutteck mit dem heute üblichen Genäsel und Geschrei gegeben
wird. Ein witziger Seitenhieb auf die Folgen der „Krise“ für
die Kultur: Die Musiker schlüpfen in die Rolle eines billigen
östlichen Reise-Orchesters, um dessen Qualität und Bezahlung
es Streit gibt.

Das  Ende  ist  jammervoll:  Die  Herren  müssen  ihre  goldenen
Bäuche abgeben, es winkt ein tristes Kleinbürgerleben. Wie so
oft in Operetten ist der dritte Akt schwach: Wirklich neue
Musik kommt nicht mehr vor, der Effekt der Handlung hält sich
in Grenzen. Hier hätte es die straffende und belebende Hand
des Regisseurs gebraucht.

Geschliffene Rhythmen, geschmeidige Melodik

Dass  die  musikalischen  Petitessen  Kerkers  so  richtig  Spaß
machen,  ist  vor  allem  dem  Dirigenten  Florian  Ziemen  zu
verdanken. Er treibt dem Gießener Orchester die opernhafte
Seriosität  aus,  was  nicht  ganz  ohne  Schrammen  gelingt,
animiert  zu  schlank  geschnittenen  Rhythmen  und  zu
geschmeidiger Melodik, zu sprechenden Instrumentaleffekten und
zu  tänzerischer  Verve.  Kerker  zieht  in  seiner  Musik  alle
Register:  die  frech-kurzatmige  Phrasierung  eines  Jacques
Offenbach, die sinnbefreite Parlando-Virtuosität eines Arthur
Sullivan,  aber  auch  die  eleganten  melodisch-rhythmischen



Reminiszenzen an die gute alte Wienerstadt und den schmissig-
schnarrenden  Ton  der  Märsche  Paul  Linckes.  Und  das  Ganze
gewürzt mit amerikanischer Tanzmusik.

Eine Melange, die jedem schmeckt, der eine simple Oberfläche
nicht  mit  Oberflächlichkeit  verwechselt.  Ziemen  hat  die
lockere  und  die  präzise  Hand  für  die  funkelnden
Halbedelsteine; er hatte sie bereits in Gießen mit Abrahams
„Viktoria und ihr Husar“, in Bremen und Karlsruhe mit einem
genial getroffenen Sound in Künnekes „Vetter aus Dingsda“ und
jüngst  in  Berlin  mit  Kálmáns  „Die  Herzogin  von  Chicago“
bewiesen.

So viel Operetten-Spürsinn wünschte man sich öfter. Hin und
wieder funktioniert’s – wie in der „Glücklichen Reise“ in
Wuppertal  in  der  vergangenen  Spielzeit,  in
Krefeld/Mönchengladbach  mit  den  „Lustigen  Nibelungen“  von
Oscar Straus oder in Gera mit „Du bist ich“ („Toi c’est moi“),
einer vergessenen französischen Operette des Kubaners Moїses
Simons mit einer hinreißenden Musik und einem „well made play“
als  Libretto.  Nordrhein-Westfalen  hat  ein  Dutzend
Musiktheater:  Wie  wär’s  denn,  meine  Herrschaften?

Operette am Rande: Eindrücke
von  einer  vernachlässigten
Gattung  aus  Hagen  und
Wuppertal
geschrieben von Werner Häußner | 14. Februar 2017
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Mondän:  Banu  Böke
als  Rosalinde  in
der  Wuppertaler
„Fledermaus“.  Foto
Uwe Stratmann

Operette  –  einst  die  Brot-  und  Butter-Gattung  deutscher
Stadttheater, ist an vielen Häusern weit in den Hintergrund
getreten. Operetten-Ensembles mit ihren Diven, Liebhabern und
Komikern gibt es nicht mehr. Das Repertoire, so man überhaupt
noch  davon  sprechen  kann,  ist  auf  ein  paar  Titel
zusammengeschrumpft. Dramaturgen-Fantasie glänzt meist durch
Abwesenheit.

Man müsste nur bei Volker Klotz nachsehen – doch trotz dessen
flammenden Plädoyers für die Gattung bleibt es bei diversen
Fledermäusen, Lustigen Witwen und Csárdásfürstinnen. Dazu hin
und wieder missverstandener Offenbach oder eine Galoppade des
weißen Röss’l.

Wer  etwas  anderes  kennenlernen  will,  muss  etwa  nach  Gera
fahren, wo bald wieder die Operette des Kubaners Moїses Simons
„Du bist ich“ als exotische Ausgrabung gezeigt wird. Oder nach
Ulm, wo sich jemand erinnert hat, dass Franz Lehár nicht nur
„Das Land des Lächelns“ musikalisch bereist, sondern auch eine
Goethe-Operette namens „Friederike“ hinterlassen hat. In der

https://www.baerenreiter.com/en/search/product/?artNo=BVK1596


Rhein-Ruhr-Region  dagegen  sieht  es  (nicht  nur)  in  dieser
Spielzeit blässlich aus. Lediglich Aachen zeigt mit Offenbachs
„Die Banditen“ ab 8. Juni 2014 eine witzig-spritzige Rarität;
auch Münster besinnt sich mit den „Piraten von Penzance“ ab
29.  März  2014  auf  das  komische  Potenzial  des  jüdischen
Franzosen aus Köln.

Während etwa in Essen seit geraumer Zeit Fehlanzeige zu melden
ist, kümmern sich kleine und klein gesparte Häuser noch um die
Sparte der unterhaltsamen musikalischen Lustbarkeiten. Deren
Renaissance steht dennoch keineswegs an, auch wenn sich ein
Barrie Kosky an der Komischen Oper intensiver um das leichte
Metier kümmern will. In Hagen hatte Paul Burkhards zwischen
„silberner“  Operette  und  Singspiel  stehende  Spätblüte  „Das
Feuerwerk“  Premiere.  In  Wuppertal  setzt  Intendant  Johannes
Weigand  auf  den  allüberall  totinszenierten  Klassiker  „Die
Fledermaus“:  Eine  Auswahl,  die  sicher  nicht  für  die
künstlerische  Auffrischung  einer  vernachlässigten  Gattung
steht.

„Fledermaus“ in Wuppertal: Sichere Pointen ohne Brechstangen-
Lustigkeit

Dabei ist Weigand alles andere als die bequeme Bedienung eines
bräsigen Publikums vorzuwerfen: In der letzten Spielzeit etwa
landete Wuppertal mit Wolfgang Fortners „Bluthochzeit“ eine
der besten Opernproduktionen in Nordrhein-Westfalen. Und aus
Eduard  Künnekes  „Glücklicher  Reise“  zauberte  Weigand  eine
leichthändige, mit lässigem Sentiment gewürzte Petitesse – ein
Glücksfall für die Operette. Die neue „Fledermaus“ nimmt er
leicht,  aber  nicht  leichtfertig:  eine  konzentrierte
Personenführung, pointensicher, aber nicht kalauernd, heiter,
aber  ohne  die  peinliche  Brechstangen-Lustigkeit,  die  dem
musikalischen Flattertier oft szenisch Flügel machen soll.

http://www.theater-aachen.de/index.php?page=detail_event&id_event_date=11565995


„Champagner  hat’s
verschuldet“: Szene aus der
Wuppertaler  „Fledermaus“.
Foto Uwe Stratmann

Der Bühne von Moritz Nitsche merkt man das Krisenprodukt an.
Zwar  funktioniert  die  Idee:  Die  beschränkte,  scheinmondän
tapezierte Enge von Eisensteins Salon wird in der Kellerkammer
des  „fidelen  Gefängnisses“  von  Etablissementsdirektor  Frank
wieder aufgegriffen. Aber dem Fest der Prinzen Orlofsky, das
im Freien im barock gestutzten Park eines Palais‘ stattfindet,
fehlt  großzügiger  Luxus,  wie  ihn  der  Hausherr  zu  leben
vorgibt. Der ist einmal kein anämischer Jüngling, sondern ein
blonder,  fetter  Wohlstandsrusse,  dreist,  aber  ohne
Melancholie. Joslyn Rechter übertreibt’s mit dem Akzent, singt
aber mit sicherem Wohllaut.

Dramolett  im  Hause
Eisenstein:  Rosalinde  (Banu
Böke),  Alfred  (Christian
Sturm) und das unglückliche



Stubenmadl  Adele  (Elena
Fink). Foto Uwe Stratmann

Zwischen Klavier und Kanapee baut sich das Dramolett auf, als
der frühere (und vielleicht eigentliche?) Liebhaber der jetzo
verehelichten  Frau  von  Eisenstein  (Christian  Sturm)
arienschmetternd  wieder  auftaucht.  Banu  Böke  als  Rosalinde
steckt  ihm  geschickt  durchs  offene  Fenster  die  dienlichen
Hinweise auf das bevorstehende Einsitzen des Gatten. Wie wir
wissen, ist es ein Abschied auf Zeit.

Man trifft sich wieder auf dem Feste: Kay Stiefermann als
schwerstimmiger, grisettengieriger Eisenstein, nicht mit dem
eleganten  Konversationston  alten  Adels,  sondern  dem
schmierigen  Imitat  des  Emporkömmlings;  Banu  Böke  als
ungarische  Gräfin  in  einer  grandiosen  roten  Robe  Judith
Fischers, leider in ihrem „Csárdás“ nicht frei und ohne Anflug
von maliziöser Doppelbödigkeit. Und Adele – Elena Fink – mit
leicht geträllerten Couplets ohne den nur an einer Stelle
passenden  stubenmadeltypischen  Quietscher,  obwohl  sie  mit
ihrer  „Schwester  Ida“  (Annika  Boos)  als  erst  „angehende“
Künstlerin  firmiert.  Als  solche  muss  sie  sich  stimmlich
keineswegs  verstecken,  und  nicht  nur  Olaf  Haye  als  Frank
findet Gefallen an dem feschen Geschöpf.

Für den flotten Fluss der Ohrwürmer sorgen die Wuppertaler
Sinfoniker  unter  Florian  Frannek,  der  schon  die  Ouvertüre
leicht und plastisch ausformt, manchmal aber vergisst, dass in
Wien das Metrum etwas lasziver schwingt als im Rest der Welt.
Gregor Henze versucht als Frosch erst gar nicht, die schwer
erreichbaren Wiener Originale wie Josef Meinrad, Otto Schenk
oder Helmut Lohner zu imitieren. Er macht aus der Rolle einen
böhmischen  „Froschek“  und  durchbricht  mit  schräg-trockenem
Humor die Phalanx der alten Kalauer. – Eine sauber inszenierte
„Fledermaus“, gestaltet mit solidem Regie-Handwerk, das heute
nicht mehr selbstverständlich ist.

„Das Feuerwerk“ in Hagen: Dosierte Komik im Spießer-Heim



Auch  Nicola  Glück  bringt  für  ihre  Hagener  „Feuerwerk“-
Inszenierung ein glückliches Händchen für Tempo und dosierte
Bühnen-Komik mit. Denn die Verwandtschaft, die da in ein ach
so  trautes  Heim  einbricht,  um  dem  60.  Geburtstag  des
Patriarchen  beizuwohnen,  verführt  schnell  zum  Überzeichnen:
Onkel  Fritz  (Christoph  Scheeben)  und  Tante  Berta  (Verena
Grammel)  babbeln  irgendwie  fränkisch-bayrisch-provinziell;
Onkel Gustav (Richard van Gemert) und Tante Paula (Marilyn
Bennett) kämpfen seit den Verlobungsküssen bereits mit einem
pränatal angelegten Hustenreiz des Gatten. Und der an Länge
wie Breite gewaltige Onkel Heinrich (Orlando Mason) genießt
mit seiner aufgeputzten Lisa (Veronika Haller) sichtbar die
Genüsse des entstehenden Wirtschaftswunderlandes.

Onkel  und  Tante  …  Die
Versammlung der Spießer ist
bereit  für  die
Geburtstagsfeier.  Foto:
Stefan  Kühle

Pia Oertel hat sich für einen liebevollen Kostüm-Rückblick
entschieden, der schon in der Entstehungszeit des Stücks 1950
nostalgisch  gewirkt  hätte:  Wir  befinden  uns  ja  in  einem
Haushalt, in dem die Uhren seit der Kaiserzeit offenbar nur
noch stark verlangsamt ticken. Auch die Maske unter Ronald
Bomius  hat  Erkleckliches  geleistet,  um  die  Illusion  zu
perfektionieren.

Paul Burkhards liebenswürdiges Singspiel lebt nicht nur vom



unvergänglichen Schlager „O mein Papa“. Schon der Auftritt der
resoluten  Köchin  hat  komödiantische  Qualitäten.  Kristine
Larissa Funkhauser, einmal nicht die dicke drollige, sondern
eine knackig kecke Küchenoberaufseherin, bringt ihn mit Lust
über die Rampe. Die sentimentale Verwandtschaftshymne „Ja, an
so nem Tag“ ist so genüsslich verlogen, dass sich sogar der
Jubilar (Werner Hahn) irgendwann nur noch mit Spießen aus dem
Käse-Igel  ruhig  stellen  kann.  Und  Onkel  Gustavs  Husten-
Ballade,  von  Richard  van  Gemert  mit  leidenden  Anfällen
vorgetragen, sorgt endgültig für heitere Laune beim Publikum.

Aufbruch in eine selbstbestimmte Welt

Das Ganze könnte man als gefällige, angestaubte Harmlosigkeit
beiseitelegen, ginge es nur um ein wenig Slapstick und die
sentimentale Story von den zwei jungen Leuten, denen die Alten
mit ihren erstarrten Traditionen wieder einmal im Weg stehen.
Paul  Burkhard  findet  gefühlvolle  Leichtigkeit  in  seinem
Schlager für Anna. Maria Klier auf der Schaukel singt „Heut‘
hab‘ ich Flügel…“ und wirkt dabei ganz entzückend: ein Kind an
der  Schwelle  zum  Teenie-Mädchen  der  fünfziger  Jahre.  Und
Gärtner  Robert  (Benjamin  Hoffmann)  ist  der  passende  nette
Junge für die gemeinsamen Träume vom lebenslangen Verliebtsein
– so lange, bis das schwarze Schaf der Familie die Feier
sprengt und mit dem Duft der Manege eine fremde, faszinierende
Welt in die pastellfarbene Spießigkeit einbrechen lässt.

Dem  Charme  Idunas  erlegen:
Die  Onkelriege  und  die



Artistin  (Ruth  Ohlmann).
Foto:  Stefan  Kühle

Pia  Oertels  sanft  überstilisierte  Arena  bürgerlicher
Zickereien verwandelt sich mit ein paar Lichtgirlanden zum
Zirkus – und nicht nur die kleine Anna erliegt dem Charme der
Manege und ihres charismatischen Direktors Alexander Obolski
(Rolf A. Scheider). Der hat mit der französischen Artistin
Iduna  (Ruth  Ohlmann)  eine  faszinierende  Frau  und  liebende
Gattin mitgebracht. Ihre Ausstrahlung bringt die dünne Kruste
wohlanständiger Gesittung – zumindest bei den drei Onkels –
widerstandslos  zum  Brechen.  Zum  Entsetzen  der  darin
beharrlicheren Damen, die in der Zirkusluft zu krallenbewehrt
fauchenden Bestien mutieren.

Zauber der Manege:
Carola Casselly in
einer
atemberaubenden
Nummer.  Foto:
Stefan  Kühle

Erik  Charell,  der  alte  Fuchs  des  Berliner
Unterhaltungstheaters,  hat  in  seinem  Plot  noch  etwas  mehr
verborgen. Es ist nicht nur der Show-Effekt des Zirkusrunds,



den die Hagener Inszenierung mit Artisten vom Zirkus Jonny
Casselly vergnüglich ausbreitet. Die glitzernde Welt stellt
die  Selbstverständlichkeit  des  biederen  Bürgerhaushalts  auf
die  Probe.  Für  Anna  ein  Grund,  endlich  einmal  nicht  mehr
„vernünftig“ zu sein und den Aufbruch in eine selbstbestimmte
Zukunft zu wagen. Dass sie den Weg letztendlich nicht geht,
ist kein zagender Rückzug in die Welt ihrer Eltern, sondern
einer  Erkenntnis  geschuldet:  Iduna  öffnet  dem  Mädchen  den
Blick darauf, wie brüchig der Glanz, wie einsam das Leben in
der Zirkusluft sein kann. Und ermöglicht ihr damit, sich zu
entscheiden, statt aus dem Impuls der Bezauberung zu handeln.

Dieser  Prozess  einer  Selbstvergewisserung  macht  das  Stück
heute noch aufführenswert – abgesehen von der Fülle charmanter
Musik, die Paul Burkhard für das „Feuerwerk“ eingefallen ist.
Steffen Müller-Gabriel lässt die Hagener Orchestermusiker oft
zu dick auftragen, da hilft auch die misslungene Verstärkung
nicht,  die  etwa  Dagmar  Hesses  (Mutter)  Stimme  verzerrt,
Scheiders Obolski mit polterndem Vibrato dominieren lässt und
der  Iduna  Ruth  Ohlmanns  ein  ältlich-heiseres  Vibrato
aufdrückt.  So  bleibt  der  musikalische  Eindruck  dieser
sympathischen Produktion am Stadttheater Hagen leider unnötig
getrübt.

Zwischen  Popularität  und
Wagnis – der neue Spielplan
des Dortmunder Theaters
geschrieben von Martin Schrahn | 14. Februar 2017
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Die  Oper,  die
Dortmund  verdient.
Foto: Theater

Eine Dame und fünf Herren. Das Leitungssextett des Dortmunder
Theaters  gibt  sich  die  Ehre  zur  Verkündung  des  neuen
Spielplans.  Ein  75  Minuten  langer,  sechsfach  unterteilter
Vortrag über Eckdaten, Produktionen, Programmprinzipien, über
die Bedeutung des Hauses für die Stadt. Inklusive einiger
dürrer Zahlen. Eine Pressekonferenz könnte spannender sein.
Doch hinter allen Fakten verbergen sich interessante Details.

Bettina Pesch, geschäftsführende Direktorin des Theaters, ist
die Herrin der Bilanzen. „Es geht wieder mal aufwärts“, verrät
sie.  350.000  Euro  Mehreinnahmen  in  allen  Sparten,  ein
Auslastungsplus  von  1,5  Prozent  für  die  Oper  oder  plus  7
Prozent  fürs  Schauspiel  seien  Belege  für  solcherart
Optimismus. Bezugsgrößen für diese Zahlen nennt sie nicht. Und
Pesch  muss  konstatieren,  dass  die  Stadt  zwar  die
Tariferhöhungen  2013  fürs  Personal  ausgleicht,  zudem  aber
einen Konsolidierungsbeitrag von 510.000 Euro einfordert. Dies
gelte indes nur für die Saison 2013/14. „Weitere Einsparungen
sind nicht machbar, sie gingen an die Substanz des Hauses“,
sagt Pesch.

Wie die einmalige Konsolidierung aussehen soll, wo also ein
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Abzwacken noch möglich ist, bleibt offen. „Wir sparen nicht an
der Kunst“ ist das Credo und dann verrät Pesch, sie habe auch
ihre Tricks. Nun, abseits dieser sonderbaren Aussage bleibt
festzuhalten,  dass  es  im  Musiktheater  zwei  Produktionen
weniger geben wird: keine konzertante Oper, kein Werk der
(klassischen) Moderne. Zwei Linien, die Intendant Jens-Daniel
Herzog zu Amtsbeginn vorgegeben hat, sind erst einmal gekappt.

Immerhin: Im Doppeljubiläumsjahr zu Ehren von Richard Wagner
und Giuseppe Verdi stehen zwei gewichtige Premieren an. Herzog
selbst inszeniert „Don Carlo“ (Übernahme von Mannheim) und
Schauspielchef Kay Voges wagt sich an den „Tannhäuser“. Eilig
versichert  er,  es  werde  keine  Nazis  auf  der  Bühne  geben.
Andererseits wird betont, die Konstellation dokumentiere die
gute  Zusammenarbeit  zwischen  den  Sparten  des  Dortmunder
Hauses.

Szene  aus  dem  Mannheimer
„Don Carlo“. Foto: Theater

Insgesamt  sei  angemerkt,  dass  der  Opernspielplan,   um  es
dezent  auszudrücken,  populär  ist.  „Carmen“  und  „La
Cenerentola“,  „Der  Graf  von  Luxemburg“  und  „Anatevka“  –
Repertoire-Raritäten suchen wir vergebens. Dass Herzog Haydns
Oratorium  „Die  Jahreszeiten“  dramatisiert,  sei  aber  als
Besonderheit durchaus erwähnt. Und dass sich die Junge Oper in
Kooperation mit dem Kinder- und Jugendtheater des „Carmen“-
Stoffes  annimmt,  darf  ebenfalls  als  Zeichen  guter
Nachbarschaft  gewertet  werden.
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Neu  im  Boot  der  Nachbarn  ist  Gabriel  Feltz  als  Chef  der
Dortmunder Philharmoniker. Er gibt sich sachlich, beschwört
keine visionären Ideen, ja bremst sogar die Erwartungen. „Es
gab Anfragen, ob die Philharmonischen Konzerte nicht wieder an
drei Abenden stattfinden könnten“, sagt Feltz. Doch er wolle
erst  einmal  in  Dortmund  ankommen.  Dort  wird  er  drei
Opernpremieren  dirigieren,  fünf  der  zehn  „Philharmonischen“
sowie  diverse  Sonder-,  Jugend-  oder  Familienkonzerte.  Das
klingt nach gehöriger Präsenz, aber sein Vorgänger Jac van
Steen war im Grunde nicht weniger fleißig. Gleichwohl hat die
Stadt ihn unsanft aus dem Amt gedrängt. Pech gehabt.

Der  neue
Chefdirigent
Gabriel  Feltz.
Foto:  Stadt
Dortmund

Ein Glücksjunge hingegen ist Ballettdirektor Xin Peng Wang.
Die  Sparte  ist  beliebt,  die  Compagnie  wird  international
beachtet,  das  Programm  zeugt  stets  von  üppiger  Fantasie.
Dementsprechend launig verkündet er die Premieren der neuen
Saison  als  opulentes,  schmackhaftes  Mehrgangmenü.  Und  vor
allem die Hauptspeise hat es in sich: Wang selbst setzt Ödön
von Horváths „Geschichten aus dem Wiener Wald“ in Szene. Die
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Choreographie  wolle  Menschenschicksale  zeigen  in  der  so
schönen wie geisterhaften Stadt Wien. Mit Musik von Johann
Strauss und Alban Berg, also mit übersprudelnden, prachtvollen
wie brüchigen, morbiden Klängen.

Hier der Blick nach draußen, sonst aber stets der Hinweis,
dass das Theater als Ganzes sich in der Stadt verorten müsse.
Was  niemand  so  konsequent  angeht  wie   Schauspielchef  Kay
Voges. Mit „Stadt der Angst“ will die Bühne das Ende der
Leistungsgesellschaft  einläuten  –  mit  Hilfe  einer
Lichttherapie.  Das  klingt  so  kryptisch  wie  spannend.  Ein
Wagnis  mit  Intensität,  denn  an  drei  Tagen  werden  sechs
Premieren, Vorträge und Diskussionen offeriert.

Andere  Abgründe  kommerzieller  Art  will  wiederum  Kristof
Magnussons  Komödie  „Männerhort“  ausloten.  Ein  Blick  auf
weiblichen Shoppingwahn und die kleinen Fluchten des Mannes.
Ein Spiel, das sich nur wenige Meter von Dortmunds Thier-
Galerie ereignen wird, wie Voges eigens betont. Neben dem
Premierenreigen – von „Peer Gynt“ bis „Der Elefantenmensch“ –
setzt  er  auf  Neues.  Auf  Stücke  in  türkischer  Sprache
(Kooperation mit Mülheim), auf Lesungen aus der Bloggerszene,
auf eine Herbstakademie für Jugendliche.

Opernintendant
Jens-Daniel Herzog.
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Foto: Theater

Erste  Adresse  für  diese  Zielgruppe  ist  das  Kinder-  und
Jugendtheater  (KJT),  das  Andreas  Gruhn  nun  in  die  15.
Spielzeit  führt.  In  all  den  Jahren  konnte  er  einen
Publikumszuwachs  von  fast  26.000  auf  35.000  Besucher
verbuchen.  Eine Erfolgsgeschichte, die sich auch nach 2015
fortsetzen  soll,  wenn  die  Spielstätte  an  der  Sckellstraße
aufgegeben werden muss, wenn möglicherweise ein neues Domizil
neben dem Schauspielhaus entsteht. Zunächst aber bietet die
neue Saison acht Premieren – Stücke, in denen etwa die Themen
Liebe  und  Sexualität,  Mobbing  oder  virtuelle  Kriegsspiele
verhandelt werden. Märchenhaftes wird das Programm ergänzen,
ein Werk soll in Kooperation mit dem Jugendclub produziert
werden.

Ja,  die  Dortmunder  Bühnen  haben  in  der  Spielzeit  2013/14
einiges  zu  bieten.  Doch  vor  allem  die  musiktheatralische
Abteilung ächzt unter den Altlasten schlechter Intendanzen,
ringt um jeden Zuschauer. Die Auslastung in der Saison 2011/12
liegt hier bei gut 53 Prozent. Dass Intendant Jens-Daniel
Herzog den Satz in die Runde wirft, „Die Stadt hat die Oper,
die  sie  verdient“,  ist  Ausdruck  trotzig-optimistischen
Nachvornblickens. Andererseits: Eine Kommune, die Millionen in
einen „Kulturleuchtturm“ namens U pumpt, dem Theater aber kalt
lächelnd das Geld aus der klammen Kasse zieht, bekommt eben
die Oper, die sie verdient.

Alles  zum  Programm  der  Spielzeit  2013/14  unter
www.theaterdo.de

http://www.theaterdo.de


Rock als Religion: „We will
rock you“ im Colosseum Essen
geschrieben von Werner Häußner | 14. Februar 2017
Die Kultur ist implodiert – und „Globalsoft“ hat seine Chance
genutzt.  Für  einen  Moment  bekommt  die  Science-Fiction-
Geschichte,  in  die  sich  das  Musical  „We  will  rock  you“
kleidet, unheimliche Aktualität: Da erklärt in einer fernen
Zukunft ein Konzern jede „handgemachte“ Musik für „illegal“.

Auf  der  Bühne  stehen  Klone  des  hochgezüchteten
Einheitsgeschmacks und „moven“ mit automatenhaften Bewegungen.
Blonde  Mädels,  smarte  Jungs,  der  Quoten-Farbige.  Dahinter
verpixelte Figürchen aus irgendwelchen Teenie-Computerspielen.
Bunte Animation, unteres Ende der Primitivitäts-Skala. Das ist
die Welt von „Globalsoft“, wie sie sich im Essener Colosseum
präsentiert. Und für einen Moment fürchtet man sich vor dieser
Retorten-Welt, die gar nicht so ferne scheint wie in der Story
von Ben Elton.

Bunte, neue, heile Welt: So
stellen  sich  die  letzten
selbständig  denkenden
Menschen  auf  Planet  iPad
ihre Welt nicht vor. Foto:
Nilz Böhme

Das Stück hat seit seiner Londoner Premiere im Mai 2002 einen
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Siegeszug hinter sich, der – glaubt man den Statistiken im
Pressematerial – beispiellos ist. Dreizehn Millionen Besucher
weltweit, vier Millionen davon in Deutschland.

Vier Jahre lief „We will rock you“ in Köln, war in Berlin,
Basel, Wien, Zürich und Stuttgart zu sehen – und kommt nun bis
30. Juni nach Essen, lässt im Colosseum wieder einmal Musical-
Atmosphäre entstehen.

Ein derart erfolgreiches Stück hat ein Erfolgsgeheimnis. In
diesem Fall heißt es wohl „Queen“. 21 Songs der legendären
Band sind der Kern, um den sich die Geschichte rankt – und im
Gegensatz  zu  manch  anderem,  mühsam  zusammengestoppelten
Musical  funktioniert  die  Kombination  aus  Erzählstrang  und
Musik: Die Dramaturgie ist nicht zurechtgebogen, damit die
Lieder  passen.  Sondern  die  Nummern  fügen  sich  ein  in  das
Profil der Figuren, geben ihnen emotionale Substanz, teilen
dem Zuschauer etwas mit. Nur „Bohemian Rhapsody“, einer der
berühmtesten Queen-Titel, wird wie eine Zugabe „nachgeliefert“
und fällt aus der Handlung heraus.

Auch  die  Story  funktioniert  trotz  mancher  dramaturgischer
Hastigkeiten.  Das  bunte  Punk-  und  Rock-Völkchen  der
„Bohemians“  beschwört  das  Lebensgefühl  der  siebziger  Jahre
herauf.  Dagegen  steht  der  krakenhafte  Konzern  mit  seiner
Massenkultur  aus  dem  Computer,  beherrscht  von  einer
raubtierhaften  Domina-Queen  und  einem  schmierig-mafiösen
Handlanger.

Individualität  gegen  Uniformität,  Gefühl  gegen  Geschäft,
Kreativität gegen Konformität: Das sind Botschaften, die den
gesetzten Herrschaften im Publikum gefallen dürften, die in
ihren jungen Jahren mit Gruppen wie Queen erwachsen wurden.
Und  die  das  Unbehagen  an  der  globalisierten  musikalischen
Retorte ansprechen.

http://www.revierpassagen.de/10768/meilensteine-der-popmusik-16-queen/20120801_1143


Bunte  Verschwörung  der
Kreativen:  Die  „Bohemians“.
Foto: Nilz Böhme

Doch „We will rock you“ geht über solche kulturkritischen
Anflüge hinaus: Die Rockmusik wird stilisiert zum universalen,
befreienden Element, mit dem der Mensch zu sich selbst und die
Welt zum Heile findet. Sie gewinnt die Züge eines diesseitigen
Erlösungsmythos.

Da  ist  der  junge  Mann  (Galileo),  der  seine  wirr  im  Kopf
umherfliegenden Gedanken endlich auf den Begriff bringt. Da
ist die junge Frau (Scaramouche) – beide sind sie Außenseiter
–,  die  erkennt,  dass  Rebellion  ohne  Liebe  ziel-  und
wirkungslos bleibt. Da sind die magischen Instrumente: Die
letzte Gitarre auf Erden findet ihren Herrn am Eingang zum
verfallenen Wembley-Stadion – dem Ort zahlreicher legendärer
Konzerte – wie das Schwert in Wagners „Walküre“. Und aus dem
Genfer See taucht die goldene Statue von Freddy Mercury auf:
das  ultimative  Heilzeichen,  das  den  Sieg  der  Revolte
ankündigt.

Dass  Rockbands  wie  Queen  einst  selbst  zum  globalen
Musikgeschäft gehörten, spielt keine Rolle: Hier ist der Rock
als solcher universales Heilsmittel, Medium einer säkularen
Religion. Die Inszenierung, pardon, das „musical staging“ von
Ariane Phillips, setzt auch auf vertraute Zeichen: Am bitteren
Tiefpunkt der Geschichte, als alles vergebens scheint, zitiert
sie die „Pietà“ aus der christlichen Bildwelt.



So wirkt das Musical auf verschiedenen Ebenen, gibt den Queen-
Songs einen neuen Sinnzusammenhang, hebt sie über die bloße
Abfolge eines Konzerts hinaus. Das Staging lässt in Essen
keine Wünsche offen: Die Technik ist top, die sieben Musiker
der Band unter dem erfahrenen Jeff Frohner bringen den Queen-
Sound auf den Punkt über die Rampe (Sound Operator: Bettina
Hennes). Sie achten auch aufmerksam auf die Momente, in denen
die  Komposition  Anregungen  aus  der  Oper,  aus  opulenter
Filmmusik  oder  leicht  schrägen  Music-Hall-Schlagern
verarbeitet  und  sich  in  der  Wahl  der  Tonarten,  den
Modulationen  und  harmonischen  Entwicklungen  weit  über  die
simplen Strickmuster vieler Hits erhebt. Nur die spöttischen
Nummern, in denen die banale U-Musik der Globalsoft-Kiddies
abgespult und ironisch gebrochen wird („Radio Ga Ga“), hätten
ausgeprägter und ruhig etwas übertriebener kommen können.

Der  unsichere  Held:
Christopher  Brose  als
Galileo.  Foto:  Nilz
Böhme

Glaubwürdig auch die Darsteller: Christopher Brose hat als
Galileo nicht nur die ideale, geradlinige Mikro-Stimme mit
klarer Höhe, sondern changiert als Darsteller auch zwischen
der schüchternen Scheu des Außenseiters und der hartnäckigen



Hingabe eines Menschen, der sein Ziel zwar nicht immer kennt,
aber im Inneren erfühlt.

Die  Scaramouche  des  besuchten  Abends  war  die  in  Duisburg
geborene Jessica Kessler, in ihrer Jugend als Eiskunstläuferin
bekannt. Sie bringt einen schnoddrigen Charme in die Rolle,
der  ihr  mit  flotten  Sprüchen  über  manchen  Hänger  im
jugendlichen Selbstbewusstsein hinweghilft. Zwei sympathische
Typen,  die  aus  Menschlichkeit  und  Wahrheitsgefühl  heraus
rebellieren, und ihr Zweifel und Ängste nicht vertuschen.

Auf der anderen Seite stehen die perfekten Verkörperungen der
Klischees des Bösen, wie es das Märchen braucht: Marjolein
Teepen,  eine  erfahrene  Musical-Darstellerin,  „rockt“  als
Killer Queen mit einer durchsetzungsfähigen Stimme, aber auch
mit  knallharten  Methoden:  Ihrem  fiesen  Sicherheitschef
Khashoggi lässt sie einfach das Hirn löschen, als er versagt.
Martin Berger spielt und singt ihn souverän – ein Darsteller,
der  die  Rolle  aus  der  Kölner  Produktion  „drauf“  hat.  Ein
„Urgestein“ ist auch Léon van Leeuwenberg, der schon damals
den Bap gesungen hat.

Das Ensemble gibt der Show, was sie braucht: Tempo, Witz,
Präzision. Ben Eltons Musical ist ein Zeitgeiststück, das den
Rock zum Religionsersatz verklärt, aber auch eines, das uns
mit viel Humor und einer unterhaltsamen Story sagt: Lasst euch
nicht von euch selbst entfremden.

Info: http://www.wewillrockyou.de/

Am Mittwoch, 29. Mai, gibt es nach der Vorstellung (Beginn:
18.30 Uhr) im Foyer des Colosseum Theaters ein After-Show
Gratiskonzert. Für alle Fans ist die Band Night ab 22 Uhr
kostenlos zugänglich. Die Sänger und Musiker wollen mit Hits
aus Rock, Funk und Soul mit dem Publikum zusammen in den
Feiertag hineinfeiern.



Schnee  statt  Feuer:  Die
Csárdásfürstin  am  Theater
Dortmund
geschrieben von Anke Demirsoy | 14. Februar 2017

Heike  Susanne  Daum  als
Csárdásfürstin  mit  Peter
Bording als Edwin, Sohn des
Fürsten  zu  Lippert-
Weylersheim (Foto: Thomas M.
Jauk)

Das Regieteam ist längst in alle Winde zerstreut. Angereist
sind dafür die Kostüme und das Bühnenbild: Vom Staatstheater
Nürnberg  wurden  sie  für  die  Premiere  der  Operette  „Die
Csárdásfürstin“ zum Theater Dortmund gebracht. Hier erhält der
Besucher  statt  eines  Programmhefts  nur  mehr  ein  mageres
Faltblatt. Das sind die Folgen von Sparmaßnahmen, die das Haus
in  seinem  Kampf  um  größeren  Publikumszuspruch  verzweifelt
auszugleichen versucht.

Nach  Kräften  müht  sich  das  Dortmunder  Ensemble,  der  in
Nürnberg  abgespielten  Produktion  neues  Leben  einzuhauchen.
Aber so viel die Akteure auch auf dem Tisch tanzen mögen: Die
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Inszenierung  der  Berliner  Choreographin  und  Regisseurin
Ricarda  Regina  Ludigkeit,  die  sich  auf  ein  Konzept  des
Gärtnerplatz-Theaterintendanten Josef Ernst Köpplinger stützt,
ist viel zu schwach und zu schwunglos, um das ungarische Feuer
von Emmerich Kálmáns Publikumshit zu entzünden. Selbst die
Dortmunder  Philharmoniker,  die  unter  Leitung  von  Philipp
Armbruster  wirbelnde  Csárdás-  und  schmachtende  Walzerklänge
anstimmen, klingen dafür oft zu behäbig.

Im  historisierenden  Ambiente,  gerahmt  von  einer
stuckverzierten Säulenfront, konzentriert sich die Regie vor
allem darauf, niemandem weh zu tun. Der soziale Sprengstoff,
der  durch  Standesdünkel  entsteht,  bleibt  ebenso  zaghaft
gestreift wie der plötzliche Kriegsausbruch auf dem Balkan,
den Soldaten durch ein chaplineskes Spiel mit der Weltkugel
andeuten.  So  versinkt  die  Operette  müde  im  Plüsch  des
Theatersessels, statt mit gefährlicher Leichtigkeit auf dem
Abgrund  zu  taumeln.  Im  Bühnenhintergrund,  wo  es  unentwegt
schneit, öffnen sich immer wieder Türen, um den Blick auf
traumgleiche  Bilder  frei  zu  geben.  Dieser  szenische
Adventskalender, übrigens weitgehend sinnbefreit, lenkt indes
nicht davon ab, wie zäh die Regie mit Kálmáns Operette ringt.

Unterdessen hat Heike Susanne Daum in der Titelpartie ein
Glaubwürdigkeitsproblem.  Von  Statur  und  Ausstrahlung  könnte
sie eher als Edwins Mutter durchgehen als für dessen große
Liebe. Für eine Varieté-Tänzerin wirkt sie zu unbeweglich; für
eine große Diva fehlt ihr die Eleganz. Stimmlich bietet sie
robuste,  nicht  ohne  Druck  erreichte  Höhen,  die  hart  in
galligen Trotz umschlagen können. Peter Bording, der als Edwin
für den erkrankten Lucian Krasznec einspringt, hebt das Niveau
des Abends mit seinem angenehm balsamischen Tenor um eine
beachtliche  Stufe  an.  Dies  lässt  sich  sonst  nur  noch  von
schauspielerischen  Einzelleistungen  sagen:  Zum  Beispiel  von
Thomas  Günzler,  der  einen  grandios  verschlampten  Wiener
Portier  mimt,  und  von  Johanna  Schoppa,  die  als  Frau  des
Fürsten  zu  Lipper-Weylersheim  eine  wunderbar  raue



Herzensweisheit  verströmt.  Selbst  der  unverwüstliche  Hannes
Brock  (als  Feri  Bácsi)  und  der  gut  disponierte  Opernchor
können an diesem Abend nicht viel ausrichten.

Nur die gute Zusammenarbeit mit anderen Bühnen erlaube es dem
Dortmunder  Opernhaus,  noch  immer  zehn  Neuproduktionen  pro
Spielzeit  herauszubringen,  betonte  Intendant  Jens-Daniel
Herzog im Anschluss an die Premiere. Im Vergleich zu den fünf
Premieren  des  Essener  Aalto-Theaters  klingt  das  zunächst
imposant. Ob die schiere Quantität wirklich einen Ausweg aus
der Krise bietet und ob sich diese Vielzahl auf Dauer stemmen
lässt,  steht  freilich  auf  einem  anderen  Blatt.  Gerüchte
besagen,  dass  Dortmunds  Stadtväter  in  der  kommenden
Opernsaison  weitere  Einsparungen  in  Höhe  von  750.000  Euro
verlangen werden.

(Informationen  zum  Stück:
http://www.theaterdo.de/detail/event/1835/)

Kleine Ulknudel, großer Star:
„Funny  Girl“  am  Theater
Dortmund
geschrieben von Anke Demirsoy | 14. Februar 2017

Fanny Brice im
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Hochzeitsglück
(Katharine
Mehrling,
rechts.  Foto:
Thomas  M.
Jauk/Theater
Dortmund)

Hand aufs Herz: Wer hat schon eine Schwiegermutter, deren
Leben Stoff für einen glamourösen Film oder ein Musical böte?
Der  amerikanische  Filmproduzent  Ray  Stark,  2004  in
Westhollywood  verstorben,  war  in  dieser  Hinsicht  ein
Sonderfall.

Die Mutter seiner Frau, eine gewisse Fanny Brice, kämpfte sich
mit eisernem Willen von der kleinen jüdischen Komödiantin zum
großen  Broadway-Star  hoch.  Ihr  wechselvolles  Leben,  das
manchen privaten Tiefpunkt kannte, vertonte der Komponist Jule
Styne  in  dem  Musical  „Funny  Girl“,  dessen  New  Yorker
Uraufführung die blutjunge Barbra Streisand 1964 über Nacht
berühmt machte.

Das Theater Dortmund, das einen verlässlichen Publikumsrenner
dringend benötigt, reaktivierte jetzt das Produktionsteam von
„Evita“, um „Funny Girl“ wirkungsvoll in Szene zu setzen.
Regisseur  Stefan  Huber,  Kostümbildnerin  Susanne  Hubrich,
Choreograph Danny Costello und Bühnenbildner Harald B. Thor
sparen dafür nicht an Aufwand. Damit die Revue rauschend sei,
stehen für 25 Darsteller 150 aufwändige Kostüme bereit, 18 von
ihnen  allein  für  die  Hauptdarstellerin.  Mehr  als  20
Szenenwechsel  sowie  schwungvolle  Tanz-  und  Steppnummern
erhöhen dieses Ausstattungsfest zu einem Feuerwerk fürs Auge.
Statisterie,  Chorsolisten  und  Gäste,  unter  ihnen  etliche
Musical-Darsteller, werfen sich lustvoll in die Show hinein.

Gleichwohl steht und fällt „Funny Girl“ mit der Besetzung der
Titelpartie.  Hier  hat  das  Theater  Dortmund  einen
entscheidenden,  wunderbaren  Glücksgriff  getan.  Klein  von



Statur, aber mit großer Stimme gesegnet, vollzieht Katharine
Mehrling das Wunder des Willens nach. Vor unseren staunenden
Augen und Ohren wächst sie von der Ulknudel zum Showstar – und
weit darüber hinaus. Ihr gelingt das Porträt einer phänomenal
starken Frau, die sich von nichts und niemandem unterkriegen
lässt. Klassisch gewordene Songs wie „I’m the greatest star“,
„People“ oder „Don’t rain on my Parade“ interpretiert sie in
fließend mal auf Deutsch, mal auf Amerikanisch (mit deutschen
Übertiteln). Was ihre klare Stimme dabei an Strahlkraft und
Glamour  entwickelt,  braucht  den  Vergleich  mit  der  großen
Streisand nicht zu fürchten.

Die Dortmunder Philharmoniker, zu Beginn etwas unsortiert im
Blech  und  dünn  im  Streicherklang,  unterstützen  die  starke
Hauptdarstellerin unter der Leitung von Jürgen Grimm zunehmend
mit  glanzvollem  Sound.  Der  als  TV-Serienstar  angekündigte
Bernhard  Bettermann  hat  in  der  Rolle  des  Charmeurs  und
Spielers  Nick  Arnstein  glaubhafte  Wutausbrüche,  bleibt
stimmlich aber ein eher blasser Gegenpart. In den Nebenrollen
tragen vor allem Marc Seitz (als Eddie Ryan), Hannes Brock
(als Florenz Ziegfeld jr) und Johanna Schoppa (als resolute
Mutter Rose Brice) liebevolle Charakterstudien bei.

Derweil spielt die großartige Katharine Mehrling mit ihrem
komischen Talent ein weiteres As aus. Wenn Fannys Mundwerk mal
wieder schneller ist als jede Überlegung, ist das naiv und
entwaffnend zugleich. Die Liebhaber feinsinnig-intelligenten
Humors seien indes gewarnt, denn in Dortmund liebt man es in
dieser  Hinsicht  rustikal.  Zum  Glück  besitzt  die
Liebesgeschichte  zwischen  Fanny  und  Nick  eine  dramatische
Fallhöhe, die manch derben Schenkelklopfer vergessen hilft.

Termine  und  Informationen:
http://www.theaterdo.de/detail/event/funny-girl/

(Der Artikel ist in ähnlicher Form zuerst im Westfälischen
Anzeiger erschienen)



Warnung für Wagnerianer: „Die
lustigen  Nibelungen“
treiben’s bunt in Krefeld
geschrieben von Werner Häußner | 14. Februar 2017
Da hängen sie, die hohen und höchsten Herrschaften, die Heroen
des  Geistes  und  der  Kunst:  Cosima  Wagner  und  Wilhelm  der
Zwote, bespeerter Wotan und behelmte Walküren. Die Bildparade
des deutschnationalen Salons vor hundert Jahren. Halt, nicht
ganz: Der Sänger Jonas Kaufmann passt da nicht ganz rein. Oder
doch? Als Verehrungsobjekt der Wagnerianer anno 2012? Hinrich
Horstkotte hat sich in seinem Bühnenbild zur Operette „Die
lustigen  Nibelungen“  in  Krefeld  diesen  Seitenhieb  nicht
verkneifen können. Und damit augenzwinkernd angedeutet, dass
wir  vielleicht  so  weit  gar  nicht  entfernt  sind  von
irrationalen psychologischen Determinierungen, wie sie vor 100
Jahren  unsere  Urgroßväter  auf  den  unseligen  Pfad  in  die
Katastrophe Europas gleiten ließen.

Ein Element der wilhelminischen Gesellschaftsideologie war die
Ersatzreligion, deren Gottesdienstzeiten mit den Anfangszeiten
von Wagners Werken in den Opernhäusern zusammenfielen. Ein
anderes  kennen  wir  noch  aus  dem  Stichwort  der
„Nibelungentreue“.  Dass  es  mit  dieser  „Treue“  in  der
meuchelnden Horde der sagenhaften Urzeitanrainer des Rheins
nicht  weit  her  war,  kann  jeder  in  den  mittelalterlichen
Großwerken der deutschen Literatur nachlesen. Die einäugige
Reduktion der Stoffe um Kriemhild, Gunther und Dietrich von
Bern, wie sie das deutsche Großbürgertum gemeinsam mit Adel
und Militär des Deutschen Kaiserreichs betrieb, ließ einen
Herrn  mit  dem  Pseudo-Namen  „Rideamus“  –  bürgerlich:  Fritz
Oliven – zur satirischen Feder und einen anderen Herrn namens
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Oscar Straus zu Notenblättern greifen.

Heraus kam 1904 am Wiener Carl-Theater und kurz darauf in
Berlin ein Skandal: die Operette „Die lustigen Nibelungen“.
Nicht nur die Wagnerianer, nein, der Deutsche an sich war
empört!  Die  heiligsten  Werte  des  Reiches  in  Schmutz  und
Schande! Die kritischen Reaktionen auf das Werk haben ob ihrer
polemischen,  unfreiwillig  komischen  Substanz  heute  noch
ähnlich hohen Unterhaltungswert wie die Operette. Und die kam,
mit  beträchtlichem  Erfolg,  jetzt  am  Theater  Krefeld  zur
Aufführung.

Träger  teutonischer  Tugend:
Die "Nibelungen" in Krefeld.
Foto: Matthias Stutte

Ja, da hängen die Träger teutonischer Tugend an der Wand. Und
davor versammelt sich die illustre Gesellschaft am Hofe zu
Burgund.  König  Gunther  und  seine  Eltern,  Kriemhild,  die
„minnige“  Maid  und  der  „grimme“  Onkel  Hagen,  Volker  und
Giselher, die Recken. Sie sind ratlos, denn Gunther hat in
einem Anfall von Selbstüberschätzung ein Weib gefordert, das
ihm körperlich hoffnungslos überlegen ist: Brunhild heißt die
isenländische  Turandot,  die  bisher  noch  jeden  Freier  nach
Walhall befördert hat.

Nun hat Gunther alles andere als Lust, seinen Vorgängern in
das germanische Kriegerparadies zu folgen. Man sinnt auf Hilfe
– und besinnt sich auf Siegfried aus den Niederlanden, einen
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erfolgreichen Unternehmer im Drachentöten, reich, stark und
vor allem unverwundbar. Bis auf eine kleine Stelle, die einst
beim  abhärtenden  Drachenblutbad  von  einem  zufällig
herabsegelndem  Lindenblatt  abgedeckt  ward.  So  naht  das
Verhängnis, denn: „Von vorne, da ist er ganz von Horne“, aber
„von hinten kann man ihn überwinden.“

Der Kampf: Gunter hat wenig
Chancen  gegen  die  wilde
Brunhild!  Foto:  Matthias
Stutte

Die bitterböse Persiflage von Oscar Straus – gar nicht zu
verwechseln mit dem „Fledermaus“-Autor Johann Strauß – wurde
von  Hinrich  Horstkotte  2011  am  Theater  Mönchengladbach  in
Szene gesetzt und wirkt jetzt bei ihrer Übernahme in Krefeld
als  unterhaltsame  Satire  auf  die  verlogenen  Werte  einer
Gesellschaft,  der  es  im  Grunde  nur  um  Geld,  Gold  und
Aktienkurse geht. Nicht weit entfernt vom Heute also, das sich
von der wilhelminischen Gesellschaft insofern unterscheidet,
als man sich nicht mehr die Mühe macht, mit vorgetäuschten
Werten  Gier  und  Geldgeilheit  zu  ummanteln,  sondern  diese
ungeniert selbst zu Werten erklärt.

Horstkotte bedient sich aus der Fülle kennzeichnender Chiffren
des Zeitgeistes: Fellröcke und Farbenbänder, Pickelhaube und
Biertönnchen, Wotanhelm und Walkürenbrünne. Der gleißnerische
Zauber  der  Montur  und  der  faulig  schimmernde  Schein
„werkgerechter“  Wagner-Inszenierungen  mischen  sich  zu  einem
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Mix, der ebenso skurril ist wie uns die Weltanschauung von
damals vorkommt. Auch wenn er seine Figuren manchmal zu viel
zappeln lässt: Die Wirkung ist in höchstem Maße heiter.

Dazu  tritt  die  Musik  von  Oskar  Straus,  mit  Verve  und
Stilgefühl  dirigiert  von  dem  jungen  Österreicher  Andreas
Fellner. Er findet die Tonlage zwischen martialischem Marsch
und süffisantem Walzer. Klar, dass die protzige Burgunder-
Hymne  in  der  Ouvertüre  als  mächtige  Fuge  beginnt,  dann
freilich  ratlos  im  hohlen  Pathos  endet,  um  von  einem
Weber’schen  Cello-Solo  abgelöst  zu  werden.  Wir  wollen  ja
Gefühl zeigen!

Straus setzt auch auf unregelmäßige Perioden und Texte, die
nach  Art  des  britischen  Duos  Gilbert  &  Sullivan  komisch-
geschwätzig ins Metrum der Musik gezwungen werden. „Lohengrin“
wird zitiert, wenn sich die Braut im Gemach für den Gemahl
bereitet.  Straus  kennt  die  musikalischen  Wagner-Epigonen
seiner  Zeit  genau  und  setzt  ihre  trivialpathetische  Musik
scheinbar todernst ein, bevor sich wieder alles in frivole
Galopps  oder  Walzer  auflöst.  Ein  musikalische  Spaß,  mit
leichter Feder hingezaubert, und heute noch sehr amüsierlich.

Die Darsteller geben in Krefeld ihr Bestes: Markus Heinrich
erlegt  als  Siegfried  mit  den  putzigen  Pflegedrachenkindern
Titzel und Tatzel die muskelprotzende und stimmstarke Brunhild
(Janet Bartolova) sozusagen mit dem kleinen Finger. Mama Ute
als kauzige Mischung aus Göttin und Großbürgerdame mit Cosima-
Nase (Eva Maria Günschmann) und Gatte Dankwart in schimmerndem
Militärflitter (Hayk Dèinyan) haben ihre liebe Not mit ihrem
hasenherzigen Sohn Gunther, einer dürren, weinerlichen Latte
(Rafael Bruck) von perfektem Nicht-Format.

Rochus Triebs, der Held Volker, offenbar ein alter Urning,
dreht  in  Flaus  und  Fell  linkische  Pirouetten;  der  andere
Recke,  Giselher,  ist  praktischerweise  gleich  eine
Travestierolle. Debra Hays erzwitschert sich als Krimhild Bett
und  Börse  des  schwerreichen  Siegfried,  lenkt  die



Herzensergießungen  aber  schnell  um,  als  die  Aktien  des
Drachentöters fallen. Und dass ein gebratener Vogel (Gabriela
Kuhn)  Insider-Tipps  zum  Aktienhandel  gibt,  macht  ihn  als
Maskottchen für eine Rating-Agentur geeignet.

Matthias Wipprich ist der bassgewaltige Onkel Hagen mit wildem
Vollbart, aber vom Wuchse alles andere als ein Recke. Wem
Operetten sonst zu flach oder zu sentimental vorkommen, der
könnte an den zweieinhalb Stunden höheren Blödsinns in Krefeld
seine helle Freude haben; wer Operette liebt, kommt mit Humor
und Hits auf seine Kosten. Nur der Wagnerianer sei gewarnt:
Respekt  vor  des  Meisters  Stoffen  wird  er  nicht  erwarten
dürfen!

Liebe  und  Staatsbankrott:
„Lustige Witwe“ ist nicht so
lustig
geschrieben von Werner Häußner | 14. Februar 2017
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Valencienne (Dorothea Brandt) geht mit ihrem Mann Mirko
(Miljan Milović) nicht immer so pfleglich um … Foto:
Andreas Fischer

Franz  Lehárs  „Lustige  Witwe“  begeistert  mit  musikalischer
Qualität und dramaturgischem Pfiff. Irgendwie scheint sie aber
auch in unsere Zeit zu passen. Denn momentan wird zwischen
Lübeck und Innsbruck auf mehr als ein Dutzend Bühnen versucht,
der Dame ihre Millionen abzuluchsen. Allein in NRW intrigiert
die pontevedrinische Diplomatie an vier Orten: ab Dezember in
Düsseldorf, in Detmold ab 4. November in der Neuinszenierung
von Holger Potocki und ab Silvester geht man in Dortmund an
der Hand von Regisseur Matthias Davids ins Maxim. Im Barmer
Opernhaus hatte Lehárs sensationelle Erfolgsoperette von 1905
am Samstag, 15. Oktober, ihre zweite Premiere – die erste fand
schon im Juni in Solingen statt.

Gar so lustig, wie der Titel glauben machen will, ist diese
„Witwe“ aber nicht: Es geht zwar ums erotische Vergnügen, um
Grisetten und Seitensprung, aber vor allem ums Geld. Zwanzig
Millionen ist Hanna Glawari wert. Eine begehrte Beute für die
Pariser  Lebewelt.  „Die  Millionen  sind  angekommen“,  kündigt
einer der Pariser Filous ihre Ankunft an: Damit ist alles
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gesagt.  Charme,  Intelligenz,  Selbstbewusstsein,  selbst
Schönheit und Ausstrahlung? Egal. Hauptsache, die Frau ist
millionenfach vergoldet.

Derweil plagen den pontevedrinischen Gesandten (im Rollstuhl,
aber bei den „Weibern“ gut zu Fuß: Miljan Milović) lastende
Sorgen: Wird das Geld der Frau Glawari aus seinem Vaterlande
abgezogen, droht der Staatsbankrott. Abhilfe muss Graf Danilo
schaffen. Der zeigt sich jedoch wenig patriotisch und lehnt
den erotischen Staatseinsatz rundweg ab. Die Tanzmädels sind
ihm lieber …

Pascale-Sabine  Chevroton  weiß  um  die  gesellschaftlichen
Untiefen in diesem Stück. Und inszeniert die „Lustige Witwe“
in  dieser  Koproduktion  mit  den  „Folies  lyriques“  in
Montpellier weit weg von der üblichen Operettenästhetik. Weder
Bühnenbild noch Kostüme (Tanja Liebermann) schwelgen in Frack
und Tutu. In der Botschaft des Beinah-Bankrott-Staates sind
Wände rissig und Stuckleisten geborsten. Für Madame Glawaris
Heim  ersinnt  Bühnenbildner  Jürgen  Kirner  eine  gewaltige
Handtasche.  Es  könnte  auch  ein  Geldbeutel  sein,  der  sich
öffnet  und  wie  aus  einem  roten  Rachen  die  leichtlebige
Festgesellschaft ausspuckt. Die Damen vom Maxim sehen aus wie
Buchhalterinnen. Auch das passt: eher Dienerinnen des Geldes
als des Eros. Dass Esprit und Humor gestutzt werden, scheint
kalkuliert. Hans Richter als Komiker Njegus darf zwar wienern,
aber die üblichen Stegreifsprüche sind ihm nicht erlaubt. So
bleibt diese kommentierende Figur profillos. Chevrotons Lesart
nimmt die Operette und ihr Sentiment ernst, aber die Szene
moussiert  nicht.  Stellenweise  glaubt  man,  Lehár  habe  ein
Kammerspiel von Ibsen vertont.

Im Orchester sieht das zum Glück anders aus. Florian Frannek
entschlackt die Partitur, gibt ihr kammermusikalische Finesse,
welche  die  Orchester-Solisten  der  Wuppertaler  Sinfoniker
bereitwillig  erfüllen.  Der  Dirigent  „champagnerisiert“  den
Rhythmus. Er gibt den schmeichelnden Melodien ohne schmierige
Agogik Raum. Die Geigen flüstern wirklich „hab‘ mich lieb“ in



feinstem,  wenn  auch  nicht  in  süffigem  Pianissimo  der
geforderten großen Besetzung. Und das Studium der Noten ist im
Graben  mindestens  so  eifrig  betrieben  worden  wie  auf  den
Brettern das Studium der Weiber.

„Lippen  schweigen,
s’flüstern  Geigen
…“:  Hanna  Glawari
(Susanne  Geb)  und
Danilo  (Kay
Stiefermann).Foto
Andreas Fischer

Dorothea Brandt ist eine nahezu perfekte Tanzsoubrette; ihre
Valencienne hat Format. Susanne Geb zeigt die selbstbewussten
Seiten der Hanna Glawari. Doch ihrem soliden, zu strahlendem
Ton fähigen Sopran fehlt schmeichelnde Weichheit; die lyrische
Bezauberung  kleidet  sie  eher  in  Silber  als  in  Samt.  Kay
Stiefermann – der Wuppertaler „Holländer“ – erweist sich als
wandlungsfähiger  Darsteller  und  routinierter  Sänger:  Trotz
Krankheit  singt  er  den  Danilo  respektabel  und  rhetorisch
reflektiert.  Boris  Leisenheimer  als  Camille  de  Rosillon
scheitert ob der verfehlten Position seines Tenors an den
Anforderungen der Partie. Seine Tongebung wirkt gequält, die
Höhen  sind  trocken  forciert.  Tomas  Kwiatkowski  und  Nathan
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Northrup sind als Cascada und Saint-Brioche richtige Klischee-
Pariser mit Baskenmütze und Halstuch. Der Chor ist von Jens
Bingert zuverlässig einstudiert.

Im Programmheft liest man mit Erstaunen, wie oft die Bankrott-
Kandidaten  unter  den  europäischen  Staaten  schon
zahlungsunfähig waren – an Pontevedro ist dieses Schicksal
noch  einmal  vorübergegangen.  Die  Botschaft  ist  angekommen:
reicher Beifall.

Den  Unmut  erst  am  Schluss
bekunden – Benimm-Experte Uwe
Fenner  über  richtiges
Verhalten  in  Oper,  Theater
und Konzert
geschrieben von Bernd Berke | 14. Februar 2017
Von Bernd Berke

Dortmund. Einen „Knigge“ für Theater und Oper – gibt es das
überhaupt  noch?  Oder  darf  man  sich  heutzutage  in  allen
Bühnenhäusern ganz leger betragen? Nicht schrankenlos, sagt
der Benimm-Experte Uwe Fenner (65), mit dem die WR gesprochen
hat. Wir protokollieren seine Ratschläge:

Wie sieht die „Kleiderordnung“ für die Oper aus?

Fenner unterscheidet nach Ort und Anlass. In der Münchner
Staatsoper beispielsweise, „wo 90 Prozent der Männer Smoking
tragen“, solle man sich möglichst anpassen. „Ein dunkler Anzug
mit Krawatte ist das Mindeste.“ In anderen Opernhäusern, etwa
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in Berlin, seien die Sitten nicht ganz so streng. Doch auch
hier sei ein Anzug ratsam. Faustregel: „Der wahre Gentleman
bewegt sich immer etwas oberhalb des Durchschnitts – aber auch
nicht zu sehr.“ Gleiches gelte für die Dame von Welt.

Und was darf man im Sprechtheater anziehen?

Hier sind die Stil-Maßstäbe sehr viel lockerer. Das Publikum
ist meist jünger als in der Oper, Jeans können statthaft sein.
Aber: „Der Banker in mittleren Jahren, der abends ins Theater
geht, sollte dort den Anzug beibehalten – gelegentlich auch
einmal ohne Krawatte.“

Was ist von tiefen Dekolletés zu halten?

Besonders in der großen Oper sind derlei Einblicke laut Fenner
„durchaus in Ordnung“. Die Grenze liege dort, wo es schamlos
und obszön werde. Angela Merkels seinerzeit viel beredeter
tiefer Ausschnitt in der Oper von Oslo sei durchaus schicklich
gewesen.

Wie verhält es sich mit der Parfümierung?

Die Dame, so Fenner, dürfe getrost mehr auflegen, der Herr
solle dezent vorgehen.

Wie pünktlich sollte man zur Vorstellung erscheinen?

Nicht zu früh im Zuschauerraum sein, sonst muss man nachher
ständig  für  die  Anderen  aufstehen  –  und  das  könnte  denen
womöglich  peinlich  sein.  Fenner:  „Das  ist  überhaupt  eine
Grundregel:  Man  sollte  anderen  Menschen  Peinlichkeiten
ersparen.“ Erst recht aber soll man nicht zu spät kommen.
Falls man einen Platz in der Mitte hat, müssen dann viele
Leute aufstehen. Allgemein gilt: Wer durch eine weitgehend
besetzte Zuschauerreihe geht, soll seinen Mitmenschen dabei
das Gesicht zuwenden. Anders herum betrachtet: „Den Po zur
Bühne.“

Und wenn die Vorstellung schon begonnen hat?



Wer  erst  eintrifft,  wenn  die  Aufführung  läuft,  sollte
möglichst bis zur ersten Pause im Foyer warten oder (wenn die
Logenschließer es zulassen) allenfalls den Zuschauerraum leise
betreten und an der Seite stehen bleiben – sich aber nicht
durch die Reihe quälen.

Wie sieht’s mit Speisen und Getränken aus?

Grundsätzlich nicht im Zuschauerraum. Zum Essen und Trinken
sind die Pausen vorgesehen. Auch Kaugummi sei tabu. Erlaubt
und manchmal sogar wünschenswert: Hustenbonbons.

Was ist vom Tuscheln in der Vorstellung zu halten?

Gar nichts. Fenner: „Meine Meinungen und Mitteilungen sollte
ich bis zur Pause für mich behalten.“ Und wenn man Bekannte
hinten in Reihe 18 grüßen will? Nur vor der Vorstellung: Nicht
rufen,  sondern  winken  –  und  mit  Handzeichen  zur  Pause
verabreden.

Sind Beifall oder Buhrufe auf offener Szene erlaubt?

Im klassischen Konzert gar nicht. Da sollte man warten, bis
das Stück vorüber ist. Also: Nicht zwischen zwei Sätzen einer
Sinfonie jubeln! Anders in der Oper: Dort ist es üblich, nach
einer  bravourösen  Arie  Beifall  zu  spenden.  Etwaigen  Unmut
sollte man immer erst nach Schluss der Aufführung äußern. Wenn
der Vorhang gefallen ist, darf auch gebuht werden. Fenners
extremste Erfahrung: „Einmal hat im Theater eine ältere Dame
neben mir gesessen, die hatte eine Trillerpfeife dabei – und
hat sie benutzt.“

Wann darf man das Theater verlassen?

Nicht  bevor  der  letzte  Beifall  verklungen  ist,  meint  Uwe
Fenner. Es sei eine Unart, sich vorzeitig durch die Reihen
hinauszuzwängen, um rasch die Garderobe oder den Parkplatz zu
erreichen.

Wie geht man im Theater mit Handys um?



Überhaupt  nicht!  Unbedingt  ausschalten!  „Kluge  Intendanten
blenden vor der Aufführung ein Dia oder eine Durchsage ein,
damit niemand das Abschalten vergisst.“

________________________________________________

ZUR PERSON

Stil-Fachmann in Dortmund aufgewachsen

Der Benimm-Experte Uwe Fenner wurde 1943 in Waren/Müritz
(Mecklenburg) geboren.
Er ist Mitinhaber einer Firma für Karriereberatung in
Potsdam, die sich u. a. auch mit Stil- und Benimmfragen
befasst.
Fenner ist in Dortmund aufgewachsen und hat hier sein
Abitur gemacht. In München, Bochum und Münster studierte
er Jura. Zeitweise war er später als Personalberater in
Dortmund tätig.
Internet: www.institut-fuer-stil-und-etikette.de

Höchst  vergnügliche
Spracherziehung  –
Überzeugende Inszenierung des
Musicals  „My  Fair  Lady“  in
Dortmund
geschrieben von Bernd Berke | 14. Februar 2017
Von Bernd Berke

Dortmund.  Gewiss:  Von  Risikofreude  zeugt  es  nicht,  die
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Theatersaison  mit  dem  Musical-Klassiker  „My  Fair  Lady“  zu
eröffnen.  Doch  warum  sollte  man  das  Publikum  auch  gleich
verprellen? Es wäre fahrlässig. Drum gab’s am Samstag keine
schwere  Kost,  sondern  eine  leckere  Lockspeise,  mehr  noch:
einen Schmaus im Dortmunder Opernhaus.

„Chefkoch“  beim  reichlichen  Mahl  ist  Regisseur  Michael
Jurgons. Er hat alle Zutaten beisammen, die nun einmal zu
einem solchen Stück gehören. Die allzeit frisch grünende Musik
(Leitung: Ralf Lange/ Chöre: Granville Walker) wird mit dem
nötigen  Schwung  und  Schmiss  dargeboten,  die  Dortmunder
Philharmoniker reißen nicht nur das Publikum, sondern spürbar
auch die Darsteller mit.

Dazu  gibt  es  ein  animierendes  Wechselspiel  aus  opulenten,
eleganten und eher melancholisch verhaltenen Bildern (Bühne:
Vinzenz  Gertler/  Kostüme:  Mascha  Braun).  Der  Szenenaufbau
drängt sich nie vor, sondern lässt viel Raum für Gewimmel und
Gewusel. Wenn alle Beteiligten gleichzeitig über die Bühne
wirbeln (Choreographie: Baris Karademir), dann weiß man gar
nicht,  wohin  man  zuerst  schauen  soll.  Es  ist  ein
wohlgeordnetes Chaos, selbstironische Momente Inbegriffen.

Vor allem aber ist von einer eminent starken Hauptdarstellerin
zu berichten. Die junge Sopranistin Martina Schilling (Eliza
Doolittle) ist ganz neu im Dortmunder Ensemble. Anfangs, wenn
sie  als  Blumenmädchen  und  „Rinnsteinpflanze“  breitmäulig
berlinert (so dass Professor Higgins irgendwann auf die Idee
mit  dem  Sprachunterricht  kommt),  erschließen  sich  ihre
besonderen Fähigkeiten noch nicht so deutlich.

Doch kaum, dass sie ihr erstes Lied anstimmt, wird strahlend
klar: Das ist eine! Herrlich entspannt, charmant und scheinbar
mühelos  bewegt  sie  sich  durch  jede  Tonlage  bis  in  feine
Verästelungen,  meistert  auch  schwierige  Passagen  mit
sternenklarer Artikulation. .Durch allen Schönklang spürt man
dennoch  freche  Widerborstigkeit  hindurch.  Und  es  ist,  als
belebe  sich  von  nun  an  auch  ihr  Spiel  in  den  reinen



Sprechpassagen.  Bravo!

Mixtur  aus  Sprachliebe  und  Menschenverachtung:  Professor
Higgins hat mit dem Dialektforscher-Kollegen Oberst Pickering
(Thomas Hölzl) gewettet, dass er Eliza einzig durch rigiden
Sprach-Drill  zur  feinen  Dame  ummodeln  dein  kann.  Ihre
arrangierten Auftritte beim piekfeinen Pferderennen in Ascot
und beim Diplomatenball sollen Proben aufs Exempel werden.

Für die Rolle dieses eingefleischten Junggesellen Higgins, der
mit  Frauen  (und  Dienstpersonal)  ruppig  und  selbstherrlich
umgeht,  kehrt  ein  altgedienter  Dortmunder  Publikumsliebling
als  Gast  aus  Hamburg  zurück:  Jürgen  Uter  ist  zwar  kein
begnadeter  Sangeskünstler,  er  hat  eben  seine  Stärken  im
Schauspiel.  Doch  wie  er  sich  hier  mit  zumeist  lässigem
Sprechgesang nicht nur aus der Affäre zieht, sondern seinen
Part differenziert gestaltet, das ist schlichtweg souverän.

Als  ein  weiteres  Kraftzentrum  der  Aufführung  erweist  sich
Andreas Becker, der Elizas Vater breitbeinig und lebensprall
auf die Bühne stellt. Wollte man der Inszenierung vorwerfen,
sie  „aktualisiere“  die  sanft  sozialkritischen  Anteile  des
Stoffes nicht genügend, so hätte man hier zumindest einen
Gegenbeweis. Dieser Doolittle wirkt fast wie eine Brechtsche
Figur, so ungefähr zwischen „Dreigroschenoper“ und „Puntila“.

Verdienter  Publikumsjubel  für  diesen  beachtlichen
Saisonauftakt.

Termine: 7., 16., 22. Sept. / 7., 12., 19. und 31. Okt.
Karten: 0231/50 27 222.

__________________________________________________

HINTERGRUND

Klassiker des Genres

„My Fair Lady“ stammt von Frederick Loewe (Musik) und
Alan Jay Lerner (Texte).



Das  Musical  wurde  am  15.  März  1957  in  New  York
uraufgeführt  und  war  entscheidend  für  den  weltweiten
Erfolg der ganzen Gattung.
Deutsche Erstaufführung: 1961 im Berliner „Theater des
Westens“.
Berühmt wurde die Verfilmung(1963) mit Audrey Hepburn
als Eliza Dooljttle.
Der Stoff geht auf George Bernard Shaws Theaterstück
„Pygmalion“ zurück, das wiederum einen antiken Mythos
aus den „Metamorphosen“ des Ovid aufgreift.

Wo  ist  denn  bloß  der  Bär
geblieben?  –  Köln:  Musical
„Die 13 1/2 Leben des Käpt’n
Blaubär“  nach  Walter  Moers
uraufgeführt
geschrieben von Bernd Berke | 14. Februar 2017
Von Bernd Berke

Köln.  Es  beginnt  vielversprechend:  Käpt’n  Blaubär  sitzt
gemütlich im Sessel und schickt sich an, auf gut Hamburgisch
sein Seemannsgarn zu spinnen. Ganz so, wie wir ihn kennen und
ins  Herz  geschlossen  haben.  Strahlende  Vorfreude  bei  1400
Zuschauern  im  Musical-Zelt  am  Kölner  Südstadion:  Das  wird
bestimmt ein feiner Abend!

Dann  jedoch  nimmt  die  Sache  musikalische  Fahrt  auf  und
verliert im Getümmel zusehends die Fährte des Bären. Anders
als vorab auf Probenfotos zu sehen, legt Blaubär-Darsteller
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Björn Klein gleich die drollige Tiermaske ab und agiert fortan
als ganz gewöhnlicher, etwas naiver junger Mann, der halt eine
blaue Hose und einen roten Pullover trägt. Sein Bärendasein
ist nur noch bloße Behauptung.

Der Regisseur mag nichts riskieren

Gewiss: Grundlinien aus Walters Moers‘ phantasiereichem Buch-
Bestseller „Die 13 1/2 Leben des Käpt’n Blaubar“ finden sich
auch im gleichnamigen Musical wieder. Der Lügenbold erlebt
schier unglaubliche Abenteuer mit Zwergpiraten, geschwätzigen
Tratsch-Wellen, dem Rettungs-Saurier „Deus X. Machina“, dem
bösartigen Stollentroll (bester Darsteller: Nik Breidenbach)
und etlichen weiteren Fabelwesen. Hübsch groteske Figuren und
Kostüme gibt es in dieser Menagerie zu sehen. Überhaupt sind
die visuellen Effekte mitsamt computeranimierten Hintergründen
bereits  das  Gipfelglück  der  Unternehmung.  Immerhin  ein
wesentlicher Faktor.

Aber:  Fast  alles,  was  im  umfänglichen  Roman  subtil  und
liebevoll ausgeschmückt war, erscheint in diesem Musical wie
eingeebnet. Der herrlich skurrile Geist der Vorlage weht nur
noch als Hauch, die parodierten Mythen (Atlantis & Co.) werden
verscherbelt.  Regisseur  Zapo  Schwalbe  folgt  meist
ausgetretenen Pfaden des Genres, er riskiert nahezu nichts –
und das bei diesem außergewöhnlichen Stoff!

Die Texte sind nicht immer unfallfrei

Die von Martin Lingnau mit professioneller Routine komponierte
Musik  (vom  Band)  bedient  sich  rundum,  sie  zitiert  z.  B.
Shantys, Tango und Reggae, vor allem aber das globalisierte
Rock-Idiom in den üblichen Ausprägungen. Die Skala reicht bis
zur  Schnulze  („Blau  muss  mein  Geliebter  sein“).  Manche
Passagen hören sich halbwegs schmissig an, doch ein richtiger
Hit, der sich sofort einprägen würde, ist nicht dabei. Das
Reimschema der Liedtexte (Heiko Wohlgemuth) kommt auch nicht
immer unfallfrei um die Satzkurven. Wenn man schon einmal ins



Nörgeln  geraten  ist:  Einige  Szenen  („Nachtschule“)  kommen
kopf- und gestaltlos daher, sie erschöpfen sich im wirren
Gewusel. Zudem war der Ton zur Premiere phaserinweise noch
unvollkommen ausgesteuert. Manches klingt seltsam gedämpft und
mehlig. Bedauerlich für die Sänger. Sie geben sich alle Mühe.

Einige  Nebensachen  des  Romans  werden  in  den  Vordergrund
gezogen: So gerät der superkluge Prof. Abdul Nachtigaller, im
Buch  vorwiegend  mit  seinen  Lexikon-Artikeln  über  das
Wunderland Zamonien präsent, zum Moderator des Abends – als
landläufig zerstreuter Professor. Nicht sonderlich originell.

Natürlich  wird  (im  Bann  der  Musical-Konventionen)  Blaubars
Hang zum Blaubärenmädchen länglich und süßlich ausgespielt:
„Für Dich koch‘ ich den Ozean ein / Nur mit den Flammen meiner
Liebe“, trällern sie. Am Schluss regnet es Goldflitter auf die
beiden herab. Ach, wie herzig!

Der  genialische  Blaubär-Schöpfer  Walter  Moers  (siehe  Info-
Kasten) soll lange gezögert haben, ehe er die Musical-Rechte
an seiner Figur vergab. Angesichts der Kölner Bescherung war
seine Nachgiebigkeit wohl ein Fehler. Vielleicht hat er beim
Kassieren entnervt gedacht: Lasst mich künftig in Ruhe und
macht  doch,  was  ihr  wollt.  Aber  hätte  er  dann  nicht  ein
Stückchen seiner Seele verkauft – und noch dazu das Fell des
blauen Bären?

Bis  14.  Januar  2007  Köln  (Festplatz/Zelt  am  Südstadion,
Vorgebirgsstraße).  Tour-Stationen  2007:  Frankfurt  (ab  15.
Februar), Hamburg (Mai), Berlin (August) und München (Nov.).
Ticket-Hotline 01805 / 85 38 86.

_________________________________________________

ZUR PERSON

Drastische Figuren

Walter Moers wurde 1957 geboren.



Er lebt und arbeitet sehr zurückgezogen, gibt praktisch
keine Interviews und lässt sich nicht fotografieren.
Sein „Blaubär“ tauchte erstmals 1988 auf.
Der Roman „Die 13 1/2 Leben des Käpt’n Btaubar“ (1999)
sollte die ursprünglich für Kinder gedachte Figur auch
Erwachsenen nahe bringen. Mit Erfolg: Das Buch verkaufte
sich 750 000 Mal.
Weitere, durchweg drastische Moers-Figuren: „Das kleine
Arschloch“, „Der alte Sack“ und „Adolf (die Nazisau)“ –
Hitler als lächerliche Comic-Gestalt, ganz gezielt an
den Grenzen des Geschmacks angesiedelt.

Wenn  Schalke  mit  Borussia
singt:  Franz  Wittenbrinks
Lieder-Revue  „Männer“  in
Gelsenkirchen – und bald in
Dortmund
geschrieben von Bernd Berke | 14. Februar 2017
Von Bernd Berke

Gelsenkirchen/Dortmund. Zum Theater geht’s über die Autobahn A
42,  Abfahrt  Gelsenkirchen-Schalke.  Für  manchen  Fan  der
Dortmunder Borussia ist dies fußballerisches „Feindesland“ und
„verbotene Stadt“. Just die uralte Rivalität der Revierclubs
prägt das musikalische Bühnenspektakel „Männer“.

Allerdings  haben  bei  dieser  Inszenierung  (tribünentauglich
gesprochen) die Schattenparker und Warmduscher das Sagen, denn
es herrscht tendenziell Versöhnung zwischen Schwarzgelb und
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Blauweiß. Kleinere Rangeleien lösen sich rasch in Wohlgefallen
auf. Es ist eben eine ausgewogene Produktion für zwei WM-
Städte: Das Gelsenkirchener Musiktheater im Revier und das
Dortmunder Schauspielhaus mögen es schiedlich-friedlich. Mit
einem lauen 0:0 endet denn auch ein anfänglich geschildertes
Bundesliga-Match.

In Gelsenkirchen hatte das 90minütige Sangesspiel jetzt Vorab-
Premiere, teilweise noch unter Probenbedingungen. Bald wird
das  Ganze  auch  in  Dortmund  zu  sehen  sein,  dann  wohl
hoffentlich  etwas  ausgefeilter.  Vor  allem  Beleuchtung  und
Tontechnik wären noch zu justieren.

Notdürftig auf Revier-Verhältnisse umgemodelt

Vorlage ist einer jener Liederabende des Franz Wittenbrink,
notdürftig  auf  Ruhrgebiets-Verhältnisse  umgemodelt.  Und  was
drängt sich da heftiger auf als das ewige Derby zwischen dem
BVB und Schalke 04, das hier angereichert wird mit der alten
„Romeo und Julia“- bzw. „West Side“-Story. Sprich: Liebe über
die Grenze verfeindeter Clans hinweg, Borussen-Fan verguckt
sich in Schalke-Mädel. Diese pikante Liaison bleibt freilich
eher episodisch in all dem Sängerwettstreit, der da anhebt.

Tribüne als Bühne: Hie der Schalker Block mit fünf, dort die
BVB-Ecke mit vier Fans. Im munteren Wechsel schmettern die
Darsteller Schlachtgesänge, vor allem aber Evergreens: lauter
Einblicke  in  hahnenstolze,  doch  oft  auch  waidwunde
Männerseelen.  Man  hört  Kracher  von  Westernhagen  („Sexy“),
Grönemeyer  („Currywurst“,  „Alkohol“),  Maffay  („Und  es  war
Sommer“) oder Udo Jürgens („Mit 66 Jahren“) sowie Beatles-
Songs („Yesterday“, „Let it be“).

„We Will Rock You“ mit Heintje-Text

Ausflüge  in  deutsche  Schlager-Tradition  („Ich  brech‘  die
Herzen der stolzesten Frau’n“) wechseln mit fetzigen Rock-
Einlagen  („Wild  Thing“).  Und  dass  der  urzeitliche  Stampf-
Rhythmus  des  „Queen“-Klassikers  „We  Will  Rock  You“  mit



Heintjes  „Mama“-Text  gefüllt  werden  kann,  ist  wirklich
verblüffend.  Auswahl,  Abfolge  und  Arrangement  sind  der
eigenschöpferische  Anteil  in  Wittenbrink  gut  geölter
Wiederaufbereitungs-Anlage.

Was  ist  das  nun?  Liederabend,  Nummernrevue,  Musical  mit
Karaoke-Charme? Von allem etwas. Jedenfalls macht es Spaß.
Denn  Regisseur  Andreas  Wrosch  hat  im  gereiften  Ensemble
(Schwerpunkt bei „50 plus“) die richtigen Typen versammelt.
Profis sorgen fürs musikalische Gerüst, und eigens gecastete
Revier-Originale geben er Aufführung authentischen Anstrich.

Alle einigen sich auf Anti-Bayern-Song

Gerade  dann,  wenn  sich  nicht  alles  in  glatter  Perfektion
erschöpft,  kommt  die  geheime  Wahrheit  mancher  Lieder  zum
Vorschein. So etwa bei Willibald Zumpe (64), früher Bergmann
in Dortmund-Mengede, seinerzeit im Chor der Zeche Hansemann
und jetzt auf der Bühne als BVB-Altrocker zugange.

Am Schluss haben sich die Fan-Blöcke auf zwei Nenner geeinigt.
Erstens  darauf:  Wahre  Liebe  kann  alle  Vereins-Schranken
überwinden. Und zweitens auf jene güldene Parole, die sich in
bierseliger Gemeinsamkeit grölen lässt: „Wir werden nie zum FC
Bayern München geh’n!“

Gelsenkirchen (Musiktheater) 22. April, 15., 29. Mai. 1., 3.
Juni. Tel.: 0209/40 97 200 / Dortmund (Schauspiel) 25. April,
22., 30., 31. Mai, 7. Juni. Tel.: 0231/50 27 222.

_________________________________________________
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Häufig nachgespielt

Franz Wittenbrink (Jahrgang 1948) war von 1993 bis 2000
musikalischer  Leiter  am  Deutschen  Schauspielhaus
Hamburg.
Die  von  ihm  thematisch  zusammengestellten  und



arrangierten  Lieder-Programme  werden  landauf  landab
nachgespielt, z. B. „Sekretärinnen“, „Mütter“, „Brüder,
zur  Sonne,  zur  Freiheit“  und  „Männer“  (1997
uraufgeführt).
Die Fassung von Gelsenkirchen/Dortmund wird musikalisch
geleitet von Bill Murta und Jochen Hartmann-Hilter.

Im  blauweißen  Rausch:
Schalke-Musical  „nullvier  –
keiner kommt an Gott vorbei“
in Gelsenkirchen
geschrieben von Bernd Berke | 14. Februar 2017
Von Bernd Berke

Gelsenkirchen. An gewisse Hinge muss man zwar fair, aber doch
subjektiv herangehen. Wenn Schalke 04 sein Hundertjähriges mit
einem  Musical  im  Gelsenkirchener  Musiktheater  feiert,  dann
lässt  einen  dies  als  Dortmunder  (der  eben  mit  dem
rivalisierenden  BVB  fiebert)  nicht  kalt.  Hier  also  ein
„Leidensbericht“ aus dem fremden Vergnügungs-Bezirk.

Ein paar illustre Premierengäste ließen sich blicken: allen
voran  Nationalmannschafts-Teamchef  Rudi  Völler  und  Schalker
Recken aus großen Tagen (Klaus Fischer, Rolf Rüssmann & Co.).

„nullvier  –  Keiner  kommt  an  Gott  vorbei“  heißt  das  fast
dreistündige Spektakel mit Musik von Enjott Schneider. Story
der vom Verein bestellten Produktion: Schalke steht in den
80ern (zeitgerecht: Bühne von Knut Hetzer, Kostüme von Judith
Peter) vor dem Abstieg, weil der spiel- und trunksüchtige
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Leitwolf Stephan Krause (halbseiden bis zum Klischee: Sören
Kruse) absichtlich einen Eifer versieht hat.

Bitte erst nach Saisonschluss sterben

Alle Hoffnungen richten sich nun aufs unverdorbene Jungtalent
„Jojo“  Schrader  (jugendlich-naive  Variante  eines  „Erlösers“
mit  zuweilen  schmalziger  Stimmlage:  Rasmus  Borkowski).  Der
fiese Krause intrigiert auf Dauer vergebens.

Dazu die zuckersüße Liebesgeschichte: „Jojo“ verknallt sich in
die  Cello  spielende  (Kultur  verschmilzt  mit  Kickerei!)
Unternehmertochter  Louisa  (Carina  Sandhaus).  Als  die  einen
Unfall  baut  und  mit  Vespa-Roller  ins  Tattoo-Studio  rast,
landet  sie  geradewegs  auf  Jojo,  während  der  sich  das
SchalkeEmblem  eintätowieren  lässt.

Wetten, dass Jojo im letzten Saisonspiel das entscheidende Tor
schießt und nach einigen Irrungen Louisa erringt? Zum Schluss
vereinen  sich  erotische  Verzückung  und  Fußball-Enthusiasmus
nahezu rauschhaft.

Und die Sache mit Gott? Nun, die ist das Schönste. Denn „Der
Alte“  (Heinz  W.  Krückeberg)  bringt  echten  Revier-Witz  ins
Spiel, indem er Gott (Andreas Windhuis) um Sterbeaufschub bis
zum Saisonende bittet. Der gemütliche Gott wiederum, anfangs
weiß  gekleidet,  trägt  hernach  ein  bläulich  schimmerndes
Gewand.

Wohlfeiles Sticheln gegen den BVB

Klar,  dass  man  gegen  Schwarzgelb  stichelt:  Den  Bösewicht
Krause kriegen Jojo und seine Freunde klein, weil sie ihm mit
BVB-Tätowierung drohen. Da winselt er: „Bitte alles – nur das
nicht!“ Haha. Geschenkt!

Enjott  Schneider  ist  in  erster  Linie  als  Filmmusiker
(„Schlafes  Bruder“,  „Stalingrad“  usw.)  hervorgetreten.  Auch
seine  neue  Schöpfung  hört  sich  an  wie  ein  dienender



Soundtrack. Doch hier müssten sich die Töne mehr aufdrängen.
Nirgendwo findet die leidlich flotte Partitur mit solidem Big
Band-Sound  (musikalische  Leitung:  Kai  Tietje)  aus  eigener
Kraft zu einem wahren Ohrwurm.

Abstecher  in  Disco-Rhythmen,  Operettenseligkeit  oder
Orientalik  helfen  kaum.  Die  schmissigsten  Stellen  sind
geborgt: „Steh‘ auf, wenn du Schalker bist“ (nach „Go West“
von den Pet Shop Boys) ist der Hit des Abends. Tatsächlich
steht das Publikum auf und klatscht frenetisch wie in der
Fankurve. Nur notorische Dortmunder bleiben säuerlich sitzen.

Bonbonbuntes Frauenbild der 50er Jahre

Buch (Michael Klaus) und Songtexte (Bernd Matzkowski) stammen
leider nicht aus einer Hand. Manches reimt sich recht hilflos.
Aber  man  darf  bei  solchem  Stoff  auch  nicht  zu  filigran
ziselieren.

Zum  Fußball  fallen  der  Regie  (Matthias  Davids)  prägnante
Szenen zwischen Büdchen, Umkleide und Training ein, zur Liebe
weniger. Da lauert Kitsch, und man arbeitet sich noch an einem
bonbonbunten Frauenbild der 50er Jahre ab.

Dass  manche  Gesangsleistungen  begrenzt  sind,  wird
vergleichsweise klar, wenn – neben allen Gästen – Richetta
Manager  (Ensemble-Star  im  Musiktheater  im  Revier)  als
Tätowiererin  Aurora  unwiderstehlich  gospelt.

„Das eingeschworene Publikum johlt begeistert, und die Chose
dürfte zum Selbstläufer werden: Hier kann Blauweiß in Träumen
von gottgefälligem Ruhm schwelgen.

Nächste  Termine:  11.,  13.,  16.,  28.,  29.  Mai  (teils
ausverkauft), weiter bis 30. Juni. Karten (8,50-41,50 Euro):
0209/40 97 200.



Wo das Böse gut gedeiht – Mit
„Jekyll  &  Hyde“  will  auch
Bremen  zur  Musical-Metropole
werden
geschrieben von Bernd Berke | 14. Februar 2017
Von Bernd Berke

Bremen. Das hat man davon: Da will man Gut und Böse auf
chemischem Wege voneinander scheiden, um das Unheil ein für
allemal aus der Welt zu verbannen – und dann führt es ein so
mörderisches Eigenleben wie nie zuvor. Mit dem klassischen
Horrorstoff „Jekyll & Hyde“ will nun auch Bremen zur Musical-
Metropole werden.

Frank Wildhorn (Musik) und Leslie Bricusse (Text) haben Robert
Louis Stevensons Novelle von 1886 zubereitet. Die Ochsentour
begann 1990 in Houston/Texas, seit zwei Jahren hat sich die
Chose am Broadway etabliert.

In  Bremen  gibt’s  eine  deutsche  Fassung,  die  reicher
instrumentiert ist als das US-Original. Auch die Bühne ist
größer. Für 45 Mio. DM hat man das ehemalige Zentralbad zum
prachtvollen Theater mit 1500 Plätzen umgebaut, die Produktion
selbst kostet 20 Mio. DM. Von nichts kommt nichts.

Die Hanseaten begreifen dieses Musical nicht als pure Show,
sondern  als  Ereignis  am  Saum  der  Hochkultur.  Regisseur
Dietrich  Hilsdorf  und  Bühnenbildner  Johannes  Leiacker,  die
sonst  große  Opern  in  Szene  setzen  (Essen,  Gelsenkirchen),
entfalten die Handlung mit großer Sorgfalt und Geduld. Bloße
Knalleffekte sind verpönt, Action-Elemente und rasante Tanz-
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Artistik  gibt’s  kaum.  Manchen  Fans  des  Genres  wird  die
(stock)seriöse Gangart nicht unbedingt zusagen.

Ein Musical mit geistigem Gehalt also: Forschung, die außer
Kontrolle gerät; eine verderbte Gesellschaft, in der das Böse
unterschwellig gedeiht – derlei Vorgänge rücken hier in den
Mittelpunkt.

Mit nahezu operngerechter Stimme gestaltet Ethan Freeman seine
Doppelrolle. Filmreif seine ekstatischen Zuckungen, wenn er
sich von Dr. Jekyll in Mr. Hyde verwandelt und den Blutrausch
auslebt.  Die  Todesarten  sind  so  heftig,  daß  sich  mancher
Zuschauer mit Grausen abwendet. Romantisch (stellenweise bis
zur  Kitsch-Demarkationslinie)  wird  man  mit  etlichen
schmelzenden Liebesweisen besänftigt, denn Jekyll/Hyde steht
zwischen  zwei  Frauen:  seiner  kreuzbraven  Verlobten  Lisa
(stimmlich nicht stets auf der Höhe: Susanne Dengler) und der
verruchten Hure Lucy (Lyn Liechty). Gar manches klingt schön,
doch es ist kein wirklicher Ohrwurm dabei.

Ungeheuer aufwendig die Ausstattung: 38 Darsteller führen in
70  Rollen  rund  170  viktorianische  Kostüme  spazieren.  Und
Johannes Leiacker hat sensationelle Kulissen gebaut. In seinem
allseits  verspiegelten  Tunnel,  der  kilometerweit  in  die
Bühnentiefe  zu  führen  scheint,  kann  man  sich  beinahe
verlieren. Und gespalten ist man auch: Der kulturbeflissene
Jekyll in einem spendet begeistert Beifall, doch es schnaubt
der innere Hyde. Ein wenig rasanter hätte er’s doch gern.

„Jekyll & Hyde“. Achtmal wöchentlich in Bremen, Richtweg (Nähe
Hauptbahnhof). Preise von 40 bis 180 DM. Karten: 0180/55 44
321.



Kultur  muß  bohrende  Fragen
stellen – August Everding in
Dortmund:  Musicals  sind  nur
„Amüsemang“
geschrieben von Bernd Berke | 14. Februar 2017
Von Bernd Berke

Dortmund. Die dichte Bühnen-Landschaft des Reviers findet er
einfach großartig. Daß man hier gelegentlich zwei Varianten
derselben Oper in zwei benachbarten Städten sehen könne, sei
doch eine Gnade. Dies sagt einer, der es wohl wissen muß:
August  Everding,  Generalintendant  der  Bayerischen
Staatstheater,  Präsident  des  Deutschen  Bühnenvereins  und
Inhaber vieler anderer ehrenvoller Kulturämter. Gestern weilte
der  gebürtige  Bottroper  –  „erstmals  seit  30  Jahren“  –  in
Dortmund.

Bei einer Pressekonferenz im Dortmunder Harenberg City-Center,
wo er am Abend aus seinem Buch „Zur Sache, wenn’s beliebt“
las.  machte  sich  der  ungebrochen  vitale  und  redegewandte
Everding (nächtliche Schlafzeit: vier Stunden) abermals für
öffentlich  geförderte  Kultur  stark.  Er  verstehe  gut  das
Unterhaltungsbedürfnis und den Run aufs Musical, er selbst
inszeniere hin und wieder ein solches. Aber wirkliche „Kultur“
sei das alles nicht – und auch kein echtes Amüsement, sondern,
wie  der  Berliner  schnoddrig  sage,  bestenfalls  „Amüsemang“.
Nach einem Musicalabend „sind alle Fragen gelöst und alles ist
befriedet“.  Kultur  müsse  hingegen  bohrende  Fragen  stellen,
müsse eine Art Unfrieden stiften. Dies werde eine Produktion,
die  ohne  öffentliches  Geld  wirtschaften  müsse,  niemals
riskieren.

Mit einem halben Liter Wasser durch die ganze Wüste
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Subventionen tun also not. Everding kennt die Zahlen, kennt
die Verhältnisse genau: „Private Sponsoren geben jährlich 550
Mio. DM für Kultur. Bund, Länder und Gemeinden wenden pro Jahr
15 Millarden DM dafür auf – ungleich mehr also, aber nur
„gerade  mal  ein  Prozent  des  Bruttosozialprodukts.“  Sollte
dieser Betrag gekappt werden, dürfe sich Deutschland nicht
mehr Kulturnation nennen.

Irreführend sei schon die landesübliche Wortwahl. Everding:
„Es  ist  ganz  falsch,  wenn  man  sagt,  die  Theater  sollten
„sparen“. Sparen könne im Grunde nur, wer zuviel Geld habe.
Beim Theater komme man sich aber inzwischen so vor, als müsse
man  „mit  einem  halben  Liter  Wasser  durch  die  ganze  Wüste
gehen.“ Und wie soll es dann richtig heißen? Everding: „Wir
können  nicht  sparen,  sondern  uns  höchstens  noch  mehr
einschränken.“

Berliner Größenwahn? – „Ich bleibe in München!“

Einschränken? Ja, beispielsweise durch Theaterfusionen, wie es
sie landauf landab immer häufiger gibt. Everding sieht darin
freilich  kein  Allheilmittel.  Eine  Kooperation  wie  bei  der
Rheinoper Düsseldorf / Duisburg habe sich bewährt, beim neu
gebildeten  „Schillertheater“  (Wuppertal  und  Gelsenkirchen)
müsse  man  die  Entwicklung  abwarten.  Grundsätzlich  gelte:
„Jedes Stadttheater ist erhaltenswert, der Vielfalt wegen.“

Everding nahm in Dortmund auch zu neuesten Gerüchten Stellung,
die Wiens Burgtheater-Intendant Claus Peymann – wie berichtet
– in einem „Spiegel^-Gespräch aufgebracht hatte. Everding, so
hatte Peymann lanciert, sei weit und breit der einzige Mann,
der ein gigantisches Berliner „National-Theater“ der Zukunft
leiten könne und der (im Verein mit Berlins Kultursenator
Radunski) auch gezielt darauf hin arbeite.

August Everding stellte gestern klar: „Ich bleibe in München!“
Eine Zusammenfassung der Berliner Bühnen unter dem Dach eines
National-Theaters wäre nach seiner Meinung sowieso Größenwahn.



Everding  allergisch:  „Wenn  ich  schon  das  Wort  ,national‘
höre…“

Geschmacklich aufs Glatteis –
Streckenweise  unsägliches
Musical „Asyl“ in Krefeld
geschrieben von Bernd Berke | 14. Februar 2017
Von Bernd Berke

Krefeld. Selten begibt sich ein Theater so aufs Glatteis wie
jetzt die Vereinigten Bühnen in Krefeld/Mönchengladbach: Sie
spielen zum bitterernsten Thema Asyl – ein Musical.

Es war bestimmt alles bestens gemeint. Man wollte sich an den
landläufigen Musical-Boom anhängen und dabei kritische Inhalte
„transportieren“. Lag das nicht nah? Doch nach der Krefelder
Uraufführung von „Asyl“ (Text: Olaf Baumann, Musik: Stephan
Benger) kann man sich fragen: Was hätte ferner gelegen als
dies?

Erzählt  wird  die  Geschichte  des  jungen  Schwarzen  Manuel
Makumba,  der  aus  afrikanischer  Bürgerkriegsnot  nach
Deutschland  flüchtet  und  um  Asyl  bittet.  Mit  einer
freiheitlich-demokratischen  Samba  wird  er  „willkommen“
geheißen, doch dann lernt er den schmutzigen „Behörden-Blues“
kennen.

„Hungersnot und Pestilenz / kosten deine Existenz“

Der  Anfang  spielt  noch  in  Afrika.  Da  ertönt  der  Song
„Hungersnot  und  Pestilenz  /  kosten  deine  Existenz“.
Unbekümmerter  Reim,  fürwahr.  Satirisch  soll  es  sein,
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unfreiwillig  zynisch  ist  es  geworden.

Natürlich verfallen nachher die deutschen Amtspersonen sofort
in militärisches Gehabe. Derlei Klischees drängen sich wie von
selbst auf, denn die rockbetonten Liednummern zählen nur zur
Pop-Handelsware Klasse B.

Es  gibt  auch  stimmig-grimmige  Szenen:  jene  etwa,  in  der
Makumba amtlicherseits in einen Müllcontainer gepfercht wird,
um den sich alsbald die „linken Freunde“ scharen. Stimm- und
gesinnungsstark lassen sie „Multikulti“ hochleben. Ins absurde
Tänzchen mischen sich auch türkische Müllmänner.

„Dem Asylanten, dem geht’s gut…“

Wenn jedoch die zunehmend faschistischen Sprüche, mit denen
Makumba in Deutschland gepeinigt wird, in ebenso schmissige
Rock-Rhythmen gegossen werden wie die grundgute Gegenmischung,
so wirkt das – wohl oder übel – als Anreiz zum Mitklatschen,
dem manche im Publikum prompt erliegen. Auch sie wollen nichts
Böses, es hat sie eben mitgerissen: „Dem Asylanten, dem geht’s
gut / Den packt nie die Arbeitswut“. Welch ein Hit.

Mit der Figur des Makumba (stimmlich passabel: Dennis Durant)
hat  man  sich  zudem  einen  edlen  Vorzeige-Schwarzen
zurechtgebogen.  Er  ist  fraglos  der  beste  Mensch  weit  und
breit. Wie zum Lohne sorgen zwei groteske Amor-Putten mit
ihren Pfeilen dafür, daß er und die „Vorstadt-Perle“ Katharina
füreinander entflammen…

Je engagierter hier gespielt wird, desto näher gerät man durch
schiere  Innigkeit  an  den  Rand  der  Geschmacklosigkeit.  Am
Schluß  freilich,  wenn  die  bräunlichen  Horden  (in
Trainingsanzügen  und  mit  am  Hintern  „festgewachsenen“  Bar-
Säuferhockern)  in  einer  schrecklichen  Walpurgisnacht  „den
Neger abfackeln“ wollen, gewinnt die Inszenierung (Matthias
David) momentweise etwas von jener Dringlichkeit, die ihr über
weite Strecken fehlt.



Weitere  Termine:  1.,  9.,  12.,  14.,  18.  November.  Karten:
Theater Krefeld (Theaterplatz 3): 021 51/805-1 25.

Rote Herzchen und Blue Jeans
–  eine  prächtige  Musical-
Revue im Berliner Theater des
Westens
geschrieben von Bernd Berke | 14. Februar 2017
Von Bernd Berke

Berlin.  Oh,  Italiens  Himmel  über  deutschen  Camping-Zelten!
Knallrote  Herzchen  leuchten  am  Firmament,  bunte  Sternchen
blinken dazu und dann erklingt mit vollem Schmelz das Lied von
den „Capri-Fischern“.

Das ist Kitsch von der grandios-inbrünstigen Sorte, stilsicher
überzeichnet.  So  gefällt  er  auch  Leuten,  die  ihn  sonst
verteufeln. Szenen dieser Güte erlebt man in der am Samstag
uraufgeführten Berliner Musical-Revue „Blue Jeans“ zuhauf.

Die schwungvolle, musikalisch und tänzerisch nahezu perfekt
dargebotene  Tour  durch  deutschen  Zeitgeist  der  50er  Jahre
(Buch und Regie: Jürg Burth, Ko-Autor Ulf Dietrich) ist, wie
bei  derlei  Stücken  handelsüblich,  einfach  gestrickt.  Lisa
Neumann  und  Frank  Karsuntke  verloben  sich  mit  heftiger
Billigung ihrer Eltern. Denn Usas Vater besitzt das einzige
Kaufhaus der Kleinstadt, Franks Erzeuger ist Baustadtrat, der
auch schon mal eine strittige Erweiterung genehmigen oder die
Konkurrenz vom Orte fernhalten kann. Beide schwimmen also dank
wechselseitiger  Korruption  auf  den  Wellenkämmen  des
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Wirtschaftswunders. Da bietet sich eine familiäre Verknüpfung
geradezu an. Doch es gibt auch noch Tom, den KFZ-Mechaniker in
Blue  Jeans  und  mit  Schmalztolle,  der  Lisa  mitsamt  seinem
Motorrad mächtig imponiert.

Facetten der Adenauer-Zeit

Lisas  Hin  und  Her  zwischen  gehobenem  Spießermilieu  der
Adenauer-Zeit  und  dem  wilden  Tanz  der  Freiheit  ist  der
einzige,  vielleicht  etwas  zu  schmale  Handlungs-  und
Spannungsbogen, der natürlich zum Schluß in eine denn doch
allseits genehme Heiratslösung führt.

Um  die  wenigen  „Hänger“  gleich  abzuhaken:  Die  Bühne  ist
zuweilen  übervölkert,  man  sieht  dann  den  Wald  vor  lauter
Bäumen nicht mehr. Nicht alle sind stimmlich ganz disponiert,
es gibt einen Teilausfall. Dafür kann Angelika Milster als
Neumanns Frau um so mehr glänzen. Die hat eine Stimme – fast
schon zu gut fürs Musical.

Die Prüderie hat keine Chance

„Unterwegs“ hat man erheblich mehr gesehen als nur ein paar
läppische  Teenagerträume.  Und  wie  liebevoll,  wie
selbstironisch ist das alles in Szene gesetzt und gespielt!

Da  liest  etwa  „Fräulein  Schlösser“  (umwerfend,  herrlich
halbschräg: Sylvia Wintergrün), die Haushälterin der Kaufhaus-
Neumanns, aus einem prüden Benimmbuch der 50er Jahre vor,
während  ein  US-Boy  sie  gierig  bedrängt.  Sie  zitiert  auf
Deutsch die Anstandsregeln und versucht sich in deren Sinne zu
wehren, indes er auf Englisch intimste Wünsche hechelt, denen
sie  sich  dann  doch  nicht  versagen  kann.  Herrliches
Kontrastbild, das die bigotte Sexualmoral jener Jahre einfängt
und doch köstlich unterhaltsam bleibt. Man lacht sich schlapp.

So auch, wenn wiederum jenes Fräulein beim Staubsaugen den
alten Gassenhauer „Ein Schiff wird kommen“ trällert – und
durch leicht variierte Wiederholung einer einzigen Zeile das



ganze Hausfrauenelend samt verkorksten Sehnsüchten aufscheinen
läßt.

In  der  eingangs  erwähnten  Campingszene  will  Vater  Neumann
(fernsehbekannt: Siegfried W. Kernen) „den Itakern mal zeigen,
wie ein deutsches Zeit gebaut wird.“ Dann kommandiert er beim
Aufstellen herum, und es schwingt viel von der soldatischen
Untugend gerade erst überstandener Katastrophen mit. Auch hier
der  frappierende  Einklang  von  Zerstreuung  und  Fassung  von
Gedanken. Kein Musical von Naiven für Ahnungslose, aber auch
keine dürre Belehrung von Bärbeißigen für Humorlose. Prächtig
so!

Bis  31.  Dez.  im  Berliner  «Theater  des  Westens“  (Nähe  Ku‘
Damm), tägl. außer mo. 20 Uhr, So. 18 Uhr (Tickets von 18.-
bis 86.- unter 030/88 22 888).

Nostalgie und brauner Zucker
–  Musical-Gastspiel  in
Recklinghausen
geschrieben von Bernd Berke | 14. Februar 2017
Von Bernd Berke

Recklinghausen.  Der  Broadway  verläuft  mitten  durchs
Ruhrgebiet: Zumindest am vergangenen Wochenende schien es so:
„Cabaret“  in  Dortmund,  „Bubbling  Brown  Sugar“  in
Recklinghausen  –  und  in  Bochum  dampft  unverdrossen  der
„Starlight Express“. Musicals allerorten in Ruhr Town.

Im Recklinghäuser Festspielhaus erlebte man zwar „nur“ das
dreitägige Gastspiel im Zuge einer Europa-Tournee, dafür aber
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ein extrafeines. Der „Brodelnde braune Zucker“ ward in den
Niederlanden angerührt und zur furiosen Mélange aufgekocht.
Keine  Original-Broadway-Produktion  also,  aber  besetzt  mit
vielen Darstellern von der New Yorker Amüsiermeile.

„Bubbling Brown Sugar“ unternimmt eine Reise in die große Zeit
des  schwarzen  Viertels  Harlem.  Die  nur  notdürftig  mit
Handlungsfädchen verknüpfte Nummernrevue führt vor allem durch
die tosenden Nightclubs der 20er und 30er Jahre. Ausgiebig
läßt  sie  Jazz-  und  Bluesklassiker  aus  dieser  Ära
wiederaufleben.  Duke  Ellington  ist  sozusagen  der
Schutzheilige.

Nostalgie ist natürlich mit im Spiel. Einige ältere Leute, die
jene goldene Epoche noch miterlebt haben, sind die leicht
wehmütig  gestimmten  Animateure  auf  der  Fahrt  ins  schwarze
Lebensgefühl, das sich hier zumal in unbändiger Freude an
swingenden Rhythmen äußert. Derlei Freude steckt an, gerade
weil sie sich ein wenig naiv gibt.

Regisseur  und  Choreograph  Billy  Wilson  inszeniert  ohne
überflüssigen Aufwand. Eine einfache Showtreppe und geschickte
Lichtführung reichen aus, um Sänger und Tänzer zur Geltung
kommen zu lassen.

Die 17köpfige Company erweist sich als eine Art „Dream Team“
nach Art von US-Basketballern: Jedes Zuspiel kommt an und wird
traumhaft  sicher  verwandelt.  Und  sei  alles  noch  so  hart
erarbeitet,  man  läßt  sich  nichts  anmerken.  Keep  Smiling:
Strahlend lächeln sie noch bei der schwierigsten Ton- oder
Schrittfolge.  Auch  musikalisch  (Bandleader:  Steve  Galloway)
erhebt sich die Darbietung über jeden Zweifel. So überzeugt
man auch Musical-Muffel.

Als  Top-Star  des  Abends  war  Kimberly  Harris  angekündigt.
Tatsächlich  machte  sie  ihre  Sache  als  „Young  Irene“
prachtvoll.  Doch  eine  andere  war  eindeutig  Liebling  des
Publikums: Capathia Jenkins als stattliche „Gospel Lady“. Ihr



Können und ihr hinreißendes Temperament würde man liebend gern
auch bei einem Soloabend bewundern.

Essen:  Studienzentrum  für
Bühnenberufe  geplant  –
Konzept  von  Prof.  August
Everding
geschrieben von Bernd Berke | 14. Februar 2017
Von Bernd Berke

Essen. Die Folkwang-Musikhochschule in Essen soll zu einern
bundesweit  beachteten  Zentrum  für  Darstellende  Kunst,
Bühnenbild und Dramaturgie ausgebaut werden. Kein Geringerer
als Prof. August Everding, der umtriebige Generalintendant der
Bayerischen Staatstheater, wurde von der NRW-Landesregierung
zum „Geburtshelfer“ des ehrgeizigen Projekts auserkoren.

Gestern legte Everding in Essen ein 46-seitiges Gutachten vor.
Danach soll ein entsprechend erweitertes Institut in enger
Kooperation mit Revier-Bühnen (vor allem Essen und Bochum)
arbeiten  und  bislang  verstreute  Ausbildungsangebote  des
Theatersektors bündeln. Ein besonderer Schwerpunkt, so schwebt
es  Everding  vor,  soll  dabei  die  Ausbildung  von  Musical-
Darstellern  werden.  Diese  Sparte  sei  bislang  eher  ein
Stiefkind der bundesdeutschen Theaterlandschaft und damit auch
der Ausbildung. Es sei sicherlich kein Zufall, daß gegenwärtig
rund  60  Prozent  der  Musical-Mitwirkenden  aus  dem  Ausland
kommen.

Für sein Gutachten nahm Everding den derzeitigen Zustand der
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Musikhochschule,  die  ihr  Domizil  im  idyllischen  Essener
Stadtteil Werden hat, unter die Lupe. Everding („Das Revier
ist ein hervorragender Standort für eine solche Einrichtung“)
befand, daß einige zusätzliche Ausbildungszweige eingerichtet
werden  müßten  (Kostüm,  Maske,  Bühnentechnik,
Bühnenverwaltung);  andere  Tätigkeitsfelder  müßten  nur  mehr
Gewicht bekommen (Dramaturgie, Musical). Er plädiert für eine
umfassende Ausbildung im Sinne des „Gesamtkunstwerks“ Theater.
Hochqualifizierte Absolventen eines solchen Studiengangs seien
übrigens, so Everding, nicht nur bei Theatern, sondern auch
beim WDR und vielleicht auch beim Privatfernsehen gefragt.

Nach Everdings Vorstellungen soll allerdings nur eine „Elite“
in den Genuß der allseitigen Theaterausbildung kommen. Für den
Studienschwerpunkt  „Bühnenbild“  dürfe  man  beispielsweise
maximal  sechs  Studenten  aufnehmen,  denn:  „Überproduktion
wollen wir nicht.“ Und: Die Lehrenden sollen sich gar nicht
erst  auf  unverrückbaren  Professorenstühlen  einrichten.
Everdings Konzept sieht für sie vor allem Zeitverträge und
Gastdozenturen vor. Man habe zwar die „beste Theaterlandschaft
der  Welt“,  doch  mit  der  Ausbildung  des  Nachwuchses  liege
vieles im argen, sie sei zu theoretisch orientiert. Daher sei
auch eine „Ausbildung der Ausbilder“ nötig. Everding: „Der
geniale Regisseur oder Sänger muß nicht unbedingt ein guter
Vermittler  sein“.  Eine  Folge  der  jetzigen  Misere  sieht
Everding  darin,  daß  sich  in  Sachen  Theaterausbildung
zahlreiche  dubiose  Privatschulen  andienen.

Möglichst  frühe  und  regelmäßige  „Praxisnähe“  soll  für  die
künftigen Essener Studenten also das „A und O“ sein: Wenn im
August 1988 die neue Oper (Aalto-Bau) in Essen eröffnet, soll
den  Folkwang-Studenten  ein  Opernstudio  zur  Erprobung  des
Gelernten zur Verfügung stehen. Wünschenswert sei auch eine
hochschuleigene  Probebühne.  All  dies  könne  man  relativ
kostengünstig in die Tat umsetzen. Beim Thema Finanzen war
NRW-Wissenschaftsministerin  Anke  Brunn  gefragt,  die  gestern
Everdings Thesenpapier in Empfang nahm und mit Lobeshymnen auf



die Kultur im Ruhrgebiet nicht geizte. Frau Brunn stellte
Grundsatz-Entscheidungen bis Mitte dieses Jahres in Aussicht,
so  daß  man  Vermutlich  1988  die  ersten  Schritte  einleiten
könne. Von Everdings Konzept zeigte sie sich angetan.

Wechselbäder zwischen Revolte
und Schunkellied – Lokalrevue
„Oh,  du  mein  Wuppertal“
uraufgeführt
geschrieben von Bernd Berke | 14. Februar 2017
Von Bernd Berke

Wuppertal. „Oh, du mein Wuppertal“ heißt die Revue. „Ach, du
meine Güte!“, könnte man antworten. Denn schier alles, was
nicht niet- und nagelfest war, wurde für diese (andernorts
kaum nachspielbare) Uraufführung im Wuppertaler Schauspielhaus
gleichsam „eingemeindet“. Stellenweise wuchs sich das zu einem
monströsen Panoptikum der Beliebigkeit aus.

Worauf herauf? Sollte es eine Polit-Revue sein – mit jenen
Texten  von  Ernesto  Cardenal  (dessen  Bücher  in  einem
Wuppertaler Verlag erscheinen) und Heinrich Böll (der 1966 die
Eröffnungsrede im Wuppertaler Schauspielhaus hielt)? Oder ein
Abend mit karnevalsreifen „Vertällches“, dargeboten vom Orts-
Original Hans „Ötte“ Geib? Oder gar doch ein poetischer Abend
mit Lyrik der Wuppertalerin Else Lasker-Schüler? Oder eine
trunkene  Liebeserklärung  an  Stadt  und  Region  mit  dem
„Bergischen Heimatlied“ und Songs à la „Mädel, fahr mit mir
Schwebebahn“? Ja, das alles, auf Ehr‘, das gab es – und noch
mehr.
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Sicher: In einer Revue mag es drunter und drüber gehen. Aber
irgend ein lenkender Sinn und Fingerspitzengefühl sollten doch
erkennbar  sein.  Cardenals  Revolutionsgedichte,  ein  Punk-
Ballett („Schade, daß Beton nicht brennt“) – und dann ein
Schunkellied zum Mitsingen, das geht einfach nicht zusammen.
Das sind mehrere Programme. So gemixt, wird das Ernste schnell
harmlos, das Heitere infam.

Die Textsammler Wolf Jürgen Brehm, Ulrich Greiff (auch Regie)
und  Lothar  Schwab  mochten,  so  scheint  es,  kein  Archiv
auslassen. Fleißig haben sie noch den letzten Winkel nach
lokal Verwertbarem durchkämmt. Sicherlich habensie noch Funde
in petto, die der Revue aufhelfen können. Es gab nämlich auch
so schon durchaus gute Ansätze. Besonders vor der Pause ließen
einige geschickt zusammengestellle Texte aufhorchen. Goethes
Besuch in Elberfeld etwa (1774 beim Literaten Jung-Stilling)
und des „Dichterfürsten“ vernichtende Kritik an pfäffischer
Frömmeiei daselbst. Sodann der erhellende Bezug zu einem Brief
von Friedrich Engels, der sich exakt demselben Thema widmete.
Zuvor,  auch  dies  eine  Funken  schlagende  Zusammenfügung,
Immermanns Notiz über Pferde, die seinen „Hamlet“ störten,
sowie  die  Überleitung  zu  den  heutigen  Tierversuchen  eines
Chemieriesen am Ort.

Die Umsetzung: Schwierig, weil Ulrich Greiff so vieles, was
auseinanderstrebte, Schlag auf Schlag auf die Bühne bringen
mußte. Ein Wechselbad. Die Technik mußte sozusagen Himmel und
Hölle  in  Bewegung  setzen,  Massenbilder  (bühnenfüllend:
Wuppertaler  Jugend)  wechselten  abrupt  mit  intimen  Szenen.
Notdürftige Klammer war das Anfangs- und Schlußbild (Bühne:
Rosemarie Krines) mit Showflitter auf Schwebebahnmasten. Sechs
Profi-Schauspieler „vertrugen“ sich recht gut mit Tanzgruppe
und  Laiendarstellern  Die  Musik-Band  gehörte  zu  den
Pluspunkten.

Übrigens: Von einem aus Wuppertal stammenden Kanzlerkandidaten
war auch die Rede. Der, niemand anders als der bibelfeste
Johannes Rau, saß im Publikum und nahm vergnügt die (auf Bonn



gemünzten)  Ratschläge  aus  den  Büchern  „Salomo“  und  „Jesus
Sirach“ zur Kenntnis.

Operettenhaft:  Stück  über
Katastrophe auf Zeche Radbod
geschrieben von Bernd Berke | 14. Februar 2017
Von Bernd Berke

Hamm. Der 12. November 1908 war einer der schwärzesten Tage in
der Geschichte des Revierbergbaus. Um 4.20 Uhr früh kostete
eine gewaltige Schlagwetter-Explosion 350 Bergleute das Leben.
Ort  der  Katastrophe:  Zeche  Radbod  in  Bockum-Hövel,  dem
heutigen Hammer Ortsteil.

Alfons Nowackis Revier-Ballade „Auf in den Westen, wo schwarz
ist  das  Gold“  macht  den  schrecklichen  Vorgang,  an  dem
Bergwerksbosse  die  Hauptschuld  trugen,  zum  Dreh-  und
Angelpunkt eines Ruhrgebiets-BiIderbogens mit Szenen aus dem
Alltag der „Kumpel“.

Im Schatten der Unglückszeche von 1908, nämlich im Saalbau
Bockum-Hövel,  hatte  am  Freitagabend  die  Inszenierung  des
Westfälischen Landestheaters (WLT) Premiere. Sei es, daß die
Castroper Truppe die Werbetrommel zu leise rührte, sei es, daß
Frei-Haus-Unglücke im Fernsehen sich heute mehr aufdrängen als
die Vorgeschichte der eigenen Region – die Veranstaltung fand
jedenfalls vor halbleeren Rängen statt.

Nowackis  Stück  birgt  Gefahren.  Hauptsächlich  die,  in
Revierkitsch zu verfallen. Dagegen ließe sich anspielen: derb,
direkt, aggressiv. Bernd Krzistetzkos WLT-Einstudierung wirkt
– ganz im Gegensatz zur Essener Uraufführung im Januar 1984 –
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über weite Strecken operettenhaft.

Die Geschichte einer polnischen Familie, die zu Beginn des
Jahrhunderts mit goldenen Verheißungen ins Revier gelockt wird
und  dort  zwischen  Ausbeutung  und  Ausländerfeindlichkeit
heimisch werden muß, wird – alles in allem – zu gefällig
vorgetragen.  Immerhin  gibt  es  Szenen  des  Innehaltens,  bei
denen Zorn und Trauer aufblitzen. Bevor sich solche Momente
wirklich verdichten können, ist jedoch oft schon das nächste
schmissige Lied angestimmt.

Episode  bleibt  auch  jene  Gerichtsszene,  die  man  neu
hinzugefügt hat und in der die Ursachen der Radbod-Katastrophe
ganz im Sinne der Unternehmerseite unter den Tisch gekehrt
werden. Der Ausgang freilich steht schon beim ersten Wort
fest, und zwar nicht im Brechtschen Sinn, so daß nun etwa das
„Wie“  dieser  Ungeheuerlichkeit  schärfer  hervortreten  würde.
Vielmehr schnurrt die Szene spannungslos ab, statt daß sie
entwickelt wird und Bruchstellen offenlegen kann.

Aus  dem  Ensemble  ragen  Rose  Hegenscheidt  und  Moritz  Dürr
deutlich  heraus,  die  ahnen  lassen,  daß  in  Nowackis
durchschnittlichem  Stück  dennoch  Sprengstoff  steckt.

„Schön isst hier“ – aber die
Krise ist gegenwärtig
geschrieben von Bernd Berke | 14. Februar 2017
Von Bernd Berke

Dortmund.  Die  nicht  gerade  leichtgewichtige  Tana  Schanzara
wirbelt temperamentvoll über die Bühne im Hörder „Bollwerk-
Eck“  und  besingt  die  Schönheit  eines  Schrebergartens.  Sie
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bekommt den größten Beifall des Abends.

Die  Revier-Revue  „Schön  isset  hier“,  eine  Produktion  des
Ruhrfestpielensembles  (Regie:  Corinna  Brocher),  die  gestem
Abend  in  Dortmund-Hörde  Premiere  hatte,  präsentierte  –
abgesehen von jenem Schanzara-Auftritt – fast nur kritische,
nachdenklich machende Texte. Der Titel täuscht somit. Davon,
daß es sich zwischen Dortmund und Duisburg angenehm oder gar
sorgenfrei leben ließe, hörte man in dem 100-Minuten-Programm
so gut wie nichts. Wohl zu Recht. Die wirtschaftliche Lage ist
zu  ernst,  um  eine  kunterbunte  Show  über  diese  Region  zu
veranstalten.

Der Abend war, wenn auch nicht bunt im Sinne von optimistisch,
so doch farbenfroh im Sinne von vielfältig. Eigentlich zu
viele Themen hat man hineingepackt: Zechen- und Stahl-Probleme
sowieso;  dazu  Ausländerfeindlichkeit,  apokalyptische
Konsequenzen des hiesigen U-Bahn-Baus und der Automatisierung
im Büro, „Dallas“-Fieber, Umweltzerstörung und, und, und…

Auch  die  Auswahl  der  Textquellen  verriet  nicht  eben  ein
straffes  Konzept:  Klaffen  nicht  allzu  große  Lücken  etwa
zwischen der Art, wie Franz Kafka einen „Besuch im Bergwerk“
beschreibt,  und  Kroetz-Auszügen  oder  Slang-Szenen  Elke
Heidenreichs? Dennoch gab es Entdeckungen zu machen. Wer hätte
zum Beispiel gedacht, daß man Franz Kafka überhaupt halbwegs
plausibel in solch ein Programm einbauen könnte?

Für das heutige zweite Gastpiel (17 Uhr, „Bollwerk-Eck“) gibt
es noch Karten.


