
TV-Nostalgie  (5):  „Liebling
Kreuzberg“  –  Das  Glück  des
Müßiggangs im Kiez
geschrieben von Bernd Berke | 29. November 2013
Vielleicht  waren  die  1980er  Jahre  die  letzte  wirklich
fruchtbare  Fernsehzeit.  Damals  liefen  beispielsweise
grandiose, ja unsterbliche Serien wie „Monaco Franze“, „Kir
Royal“ – und „Liebling Kreuzberg“.

Manfred Krug als Anwalt Liebling war sozusagen die Berliner
Antwort auf die genannten Münchner Edelserien. Die Autoren
galten etwas in der literarischen Welt, sie erwiesen sich hier
zudem  als  Schriftsteller,  die  ein  Millionenpublikum  auf
hochbeachtlichem Niveau zu unterhalten vermögen: Die ersten
drei  Staffeln  schrieb  Jurek  Becker,  dann  übernahm  Ulrich
Plenzdorf. Ach, das waren noch Zeiten, als solche Leute TV-
Serien verfassten.

Ganz  entspannt  in  der
Kanzlei:  Anwalt  Robert
Liebling  (Manfred  Krug).  ©
ARD/Screenshot  aus
http://www.youtube.com/watch
?v=3kHio8EwgBc

Dreitagebart und Schlapphut

https://www.revierpassagen.de/21908/tv-nostalgie-5-liebling-kreuzberg-das-gluck-des-musiggangs-im-kiez/20131129_2244
https://www.revierpassagen.de/21908/tv-nostalgie-5-liebling-kreuzberg-das-gluck-des-musiggangs-im-kiez/20131129_2244
https://www.revierpassagen.de/21908/tv-nostalgie-5-liebling-kreuzberg-das-gluck-des-musiggangs-im-kiez/20131129_2244
http://www.revierpassagen.de/21908/tv-nostalgie-5-liebling-kreuzberg-das-gluck-des-musiggangs-im-kiez/20131129_2244/bildschirmfoto-2013-11-29-um-21-55-48


Ich habe mir jetzt die allererste Folge vom 17. Februar 1986
noch  einmal  angesehen  und  mich  dabei  keine  Sekunde
gelangweilt. Der Folgentitel „Der neue Mann“ bezog sich nicht
einmal in erster Linie auf Robert Liebling, obwohl der damals
als Figur ja auch völlig neu war. Nein, um endlich seiner
natürlichen Faulheit frönen zu können und mehr Zeit für die
holde Damenwelt zu haben, sucht der Dreitagebartträger mit dem
Schlapphut einen fleißigen Sozius für die Kanzlei – eben den
„neuen  Mann“  mit  dem  etwas  seltsam  klingenden  Namen  Dr.
Giselmund Arnold (Michael Kausch). Der kommt – gleichsam ein
Vorbote der Schwabenschwemme in Berlin – übrigens ausgerechnet
aus Stuttgart.

Wie Berlin sich veränderte

Ein  sinnreicher  Kunstgriff.  Durch  den  Kontrast  zum  neuen,
überaus  eifrigen  Kollegen  wird  Liebling  gleich  so
charakterisiert, wie es ein Soloauftritt schwerlich bewirkt
hätte.  Man  bekommt  nebenher  nette  Kostproben  über  den
flapsigen  Umgangston  in  der  Kreuzberger  Kanzlei  und  erste
kleine Lektionen über den „Kiez“ an sich. Überhaupt ist es ja
ein Glückfall und eine Gunst der historischen Stunde, dass
„Liebling Kreuzberg“ noch im alten West-Berlin beginnt und
dann die Zeit vor und nach dem Mauerfall begleitet.

Gleich mittendrin im prallen Leben

Nach der ersten Folge, die sofort mit einigen lebensprallen
Fällen  aufwartet,  ist  man  jedenfalls  gleich  mittendrin  im
Geschehen. Schon sehr bald hat man die Figuren und das ganze
Drumherum ins Herz geschlossen. Und man will unbedingt wissen,
wie sich das alles weiter entwickelt.

Manfred Krug geht jedenfalls zumeist wunderbar tiefenentspannt
durch all die kommenden Folgen. Ähnlich glaubhaft wie Helmut
Fischer  alias  Monaco  Franze,  wenn  auch  persönlich  und
landsmannschaftlich anders getönt, verkörpert er das Glück des
Müßiggangs und des erotischen Tändelns.



Bestimmt kein Zufall, dass solche Serien vor der exzessiven
Handy- und Computer-Nutzung erfunden worden sind. Und auch von
manchen  Niederungen  des  Privatfernsehens  wusste  man  damals
noch wenig.

Schillerndes  Spiel  um  Macht
und Liebe: Glucks „Ezio“ in
Frankfurt
geschrieben von Werner Häußner | 29. November 2013
Die Frankfurter Oper hat es wieder einmal geschafft: Mit einer
Inszenierung von Christoph Willibald Glucks „Ezio“ entriss sie
ein Werk aus dem Dämmerschlaf, das noch vor Glucks bedeutsamen
Reformopern entstanden ist. Gleichzeitig gelang dem Haus von
Bernd Loebe damit das Präludium zum Gluck-Jahr: 2014 jährt
sich die Geburt dieser wichtigen Gestalt der Musikgeschichte
zum 300. Mal.

Edle  Roben:  Christian
Lacroix  schuf  die  Kostüme
für  Glucks  „Ezio“  In
Frankfurt.  Sene  mit  Max
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Emanuel  Cencic,  Paula
Murrihy  und  Beau  Gibson.
Foto:  Barbara  Aumüller

Die Ausgangslage ist wie bei solchen Jubiläen üblich: Einige
kleine  Häuser  in  der  deutschen  Theaterlandschaft  kündigen
Premieren  von  Gluck-Opern  an,  die  Flaggschiffe  steuern
unbeirrt  daran  vorbei.  Ob  sich  an  diesem  Bild  noch  etwas
ändern wird, wenn im Frühjahr die Pläne für die Spielzeit
2014/15  publiziert  werden,  steht  noch  dahin.  Obwohl  ein
Komponist wie Gluck dringender eine zeitgenössische theatrale
Befragung bräuchte als etwa Wagner.

Das ist kein Plädoyer für ein Opernmuseum: Sicher klaffen die
musikhistorische Stellung und die aktuelle Bedeutsamkeit von
Komponisten  oder  Werken  bisweilen  weit  auseinander.  Doch
gerade die letzten Inszenierungen des „Ezio“, einer noch stark
an  den  Konventionen  der  „opera  seria“  orientierten  Oper,
lassen spüren, wie brisant ein Libretto des lange als Barock-
Langweilers geschmähten Metastasio wirken kann, und von welch
unterschiedlichen Positionen aus sich eine Regie der Gefühls-
und Affektwelt des 18. Jahrhunderts nähern kann.

Vincent Boussard macht es in Frankfurt ganz anders als Andreas
Baesler  2012  in  Nürnberg.  Dort  verlegte  eine  freche,
bestürzend aktuelle Regie den „Ezio“ in die Tiefgarage des
Staatstheaters, verwandelte die Rezitative in Sprechtext, ließ
die Sänger von Schauspielern doubeln, bot eine knallharte,
temporeiche Action-Tragödie. Jetzt, in Frankfurt, wehrt sich
die  Regie  im  Schulterschluss  mit  dem  genau  analysierenden
Dirigenten Christian Curnyn gegen Eingriffe in Glucks Musik,
mutet dem Zuhörer von heute die ausführlichen Rezitative von
damals zu.

Was  Baesler  in  Nürnberg  als  brutales  Kammerspiel
herunterfetzte,  wird  in  Frankfurt  zu  hochästhetischer
theatralischer  Aktion.  Doch  man  sollte  sich  hüten,
Stilisierung  mit  einem  Verlust  an  Relevanz  und  packender



Wirkung  gleichzusetzen.  Manchmal  sind  sparsame  Gesten,
Verzicht  auf  angeheizte  Erregungszustände  und  Abstand  von
starken Effekten ergreifender als der zappelige Aktionismus,
der noch die letzte musikalische Sekunde szenisch gewichten
will.

Boussard spitzt das Drama um den neurotischen Machtinhaber
Kaiser  Valentinian,  seinen  von  Ehrgeiz  und  Loyalität
geschüttelten Feldherrn Ezio, der alptraumhaft rachsüchtigen
Vaterfigur Massimo und den beiden Frauen Fulvia und Onoria
ganz  allmählich  zu.  Das  führt  im  ersten  Teil  des  gut
dreistündigen  Abends  zu  einigen  Durchhängern,  wenn  die
gepflegte und aufmerksame Gestaltung der Rezitative szenisch
erlahmt oder von abgelebter Melodramengestik flankiert wird.
Doch je mehr sich das Netz zuzieht, je verzweifelter sich die
Figuren im Labyrinth ihrer Gefühle, Intrigen und Psychosen
verrennen, desto eindringlicher spielen die Darsteller, desto
schärfer  zeichnet  die  Regie  die  Konturen  des  psychischen
Verfalls, der seelischen Zerrüttung.

Paula  Murrihy  als
Fulvia  und  Beau
Gibson als Massimo
in  Glucks  „Ezio“.
Foto:  Barbara



Aumüller

Vor  allen  anderen  gelingt  Paula  Murrihy  ein  gesanglich
intensives,  darstellerisch  bewegendes  Porträt  einer  Frau,
deren seelische Qual jedes Maß sprengt: Fulvia liebt Ezio,
wird  vom  Kaiser  begehrt,  von  dessen  Schwester  Onoria  mit
Missgunst verfolgt und von ihrem eigenen Vater Massimo als
Instrument  seiner  Rache  an  Valentiniano  missbraucht.  Die
Sängerin  klagt  mit  innig  geführtem  Mezzosopran  über  ihren
zerstörten existenziellen Halt, kann erhabene Verzweiflung wie
edle Menschlichkeit expressiv stimmlich darstellen.

Murrihy ist nicht die einzige, die vokal überzeugen kann: Mit
Max Emanuel Cenčić steht als Valentiniano einer jener seltenen
Counter,  denen  man  die  artifizielle  Tonbildung  dank  einer
soliden Technik problemlos abnimmt. Cenčić zeichnet den Kaiser
– der historische Valentinian III. herrschte 30 Jahre lang im
Weströmischen Reich – als eine Figur von shakespearehaften
Dimensionen: machtbesessen und dennoch ohnmächtig den Intrigen
ausgeliefert;  selbstherrlich  und  brutal  und  dennoch  fast
infantil  schwach;  renaissancehaft  selbstbewusst  und  dennoch
seinen nagenden Zweifeln bis zum Verfolgungswahn ausgeliefert.

Cenčić drückt diese schillernde Figur stimmlich ausgezeichnet,
in  seiner  Bühnenaktion  oft  mit  auffahrenden,  aber  wenig
profilierten Gesten aus. Den Ezio verkörpert Sonia Prina mit
einem  satten  „Contralto“,  der  manchmal  ebenmäßiger  geführt
sein könnte – eine energische, völlig von sich eingenommene
Figur mit einem unerschütterlichen Selbstbewusstsein. Cenčić
und Prina sind auch Protagonisten einer „Ezio“-Aufnahme unter
Alan Curtis, die 2011 bei Virgin Classics erschienen ist.

Auch  die  Rollen  in  der  zweiten  Reihe  kann  Frankfurt
ansprechend besetzen: Sofia Fomina hat für Neid wie Mitgefühl
brillante Töne; Beau Gibson gibt dem Massimo die paranoid-
gefährlichen  Züge  eines  Triebtäters,  aber  auch  die
schleichende  Gefährlichkeit  des  Intriganten;  Simon  Bode
versucht  erfolgreich,  den  Varo  aus  seiner  Nebenrollen-Ecke



herauszumanövrieren  und  gibt  ihm  das  Profil  eines  willig
dienenden  Staatsglieds,  das  aber  im  richtigen  Moment  die
menschliche Regung der Freundschaft über die geschuldete Räson
siegen lässt und damit das „glückliche Ende“ ermöglicht.

Licht-  und  Schattenspiele
als  Mittel  szenischen
Ausdrucks:  Sonia  Prina  als
Ezio in Glucks gleichnamiger
Oper  in  Frankfurt.  Foto:
Barbara  Aumüller

Mit den fulminanten Roben des Modeschöpfers Christian Lacroix
landete  die  Frankfurter  Oper  einen  Coup,  der  ihr  die
Aufmerksamkeit  des  Boulevards  sicherte.  Barocke  Flamboyanz,
gediegenes bürgerliches Tuch, malerische Fantasie – so lassen
sich die Elemente beschreibe, die Lacroix nutzt, um die Bühne
Kaspar Glarners zu beleben. Die ist wieder einmal einer der
weißen Kästen, an denen man sich in Frankfurt satt sehen kann.
Mit beziehungsreichen Licht-Schatten-Spielen von Joachim Klein
ermöglichen die kahlen Wände gleichnishafte wie gespenstisch-
surreale Bilder, zusätzlich verlebendigt durch behutsam die
Stilisierung stützende Videos der stets einfühlsam arbeitenden
Bibi Abel.

Bis die heillosen Verwicklungen endlich gelöst werden können,
haben Glarner und Boussard die Bühne mit einer allmählich
wachsenden Schar von Imperatoren-Statuen zugestellt, die an
den  berühmten  Augustus  von  Prima  Porta  erinnern.  Zwischen



ihnen streifen Touristen in Alltagskleidern herum, glotzen und
fotografieren – und drängen die Personen des Dramas aus dem
Fokus der Aufmerksamkeit. Was Boussard damit auch erzielen
wollte – es bleibt unerreicht; der Bruch der Handlung verfängt
nicht  schlüssig,  sagt  uns  über  Metastasios  ausgefeiltes
Psychospiel im barocken Rahmen hinaus nichts Erhellendes über
die Figuren und ihre Konstellationen.

Umso mitteilsamer ist die Musik: Christian Curnyn und die 27
Musiker des Frankfurter Opern- und Museumsorchesters bringen
Glucks Musik leicht und leuchtend zum Klingen. Sie leugnen
nicht, dass der „Ezio“ von 1750 – man spielt die frühere
Prager  Fassung  –  vergeblich  nach  den  Errungenschaften  der
späteren Reformopern suchen lässt. Aber das ist kein Nachteil,
denn  Gluck  beherrscht  sein  Handwerk  und  setzt  es  in  den
vielfältigen formalen Varianten von Rezitativ und Arie virtuos
ein.

Doch zeigt sich im „Ezio“ schon, dass Gluck den Bezug zwischen
Wort und Musik – im Gegensatz zu Händel in seiner „Ezio“-
Vertonung – offenbar für so bedeutsam erachtet, dass er manche
musikalische  Finesse  der  dramatischen  Schlagkraft  opfert.
Curnyn  freilich  bleibt  dezent:  Von  den  schlagkräftigen
Wirkungen, die Gluck – und, nicht zu vergessen, sein Schüler
Antonio Salieri – später einsetzen, ist in diesem „Ezio“ nur
manchmal zu hören, wenn Curnyn kräftige Akzente zulässt. Es
wird sich zeigen, wie sich die Frankfurter Gluck-Initiative
auswirkt; am Main steht jedenfalls ab 8. Dezember mit Georges
Enescus „Oedipe“ die nächste selten zu erlebende Oper um einen
antiken Stoff auf dem Spielplan.



Stimmungsmache,
Skandalgerede,  Voraburteile:
Dortmund  und  die
„Tannhäuser“-Premiere
geschrieben von Martin Schrahn | 29. November 2013

Kay  Voges
inszeniert  in
Dortmund  den
„Tannhäuser“. Foto:
Theater
Dortmund/Birgit
Hupfeld

Skandal! Das Wort ist ausgesprochen, ist nachzulesen schwarz
auf weiß. Der Vorgang, den es bezeichnet, wird herbeigeredet,
-geschrieben,  von  manchem  vielleicht  auch  ersehnt.
Stimmungsmache,  Beschwichtigungen,  Erklärungen  und
Voraburteile schwirren durch den Raum. Eine Debatte ist zu
verfolgen,  deren  Gegenstand  bisher  nur  fragmentarisch  sich
darstellt. Es ist so, als würde ein Schmetterlingsbein sich
aus der Raupe herausschälen, und einer ruft: „Ist das Tier
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aber hässlich“.

Worum  geht  es?  In  nüchternen  Worten  formuliert,  um  die
bevorstehende Premiere von Richard Wagners großer romantischer
Oper  in  drei  Akten  „Tannhäuser  und  der  Sängerkrieg  auf
Wartburg“ am Theater Dortmund. Regie führt Kay Voges, der
erfolgreiche,  längst  über  die  Stadtgrenzen  hinaus  bekannte
Chef  des  Schauspielhauses.  Es  ist  seine  erste  Arbeit  im
musikdramatischen Fach. Voges wird, über das Bühnengeschehen
hinaus,  multimediale  Effekte  einsetzen.  Eigentlich  ist
solcherart Inszenierungsbeigabe ein nicht mehr ganz neuer Hut.
Doch mancher Bedenkenträger fragt schon jetzt beklommen, ob
das nicht zu viel des Illustrierens sei.

Wagners  „Tannhäuser“  –  da  war  doch  was.  Genau:  etwa  die
tumultuöse Aufführung 1861 in Paris, als organisierte Gruppen
mit aller Macht (und Trillerpfeifen) das Werk des Deutschen
akustisch zerstören wollten. Ein Vorgang, der bis heute zu den
größten Eklats der Musikgeschichte zählt. Und jüngst, im Mai,
der Skandal um die Inszenierung von Burkhard C. Kosminski an
der Rheinoper in Düsseldorf. Die Premiere war die erste und
letzte szenische Vorstellung, hernach blieb der Vorhang zu,
der „Tannhäuser“ mutierte zu einem rein konzertanten Erlebnis.
Freilich, der Regisseur hatte das Werk teils in der Nazi-Zeit
verortet  und  pantomimisch  gezeigt,  wie  eine  ganze  Familie
exekutiert wird. Einige aus dem Publikum gaben an, sie hätten
ob der Zumutung einen Arzt aufsuchen müssen.

Wenige  Tage  später  stellte  Dortmunds  Opernchef  Jens-Daniel
Herzog den neuen Spielplan vor, mit eben jener Nachricht, dass
Kay  Voges  den  „Tannhäuser“  inszenieren  werde.  Um  eiligst
hinzuzufügen,  Nebenwirkungen  seien  nicht  zu  erwarten.  Dann
ging die Zeit ins Land und die Welt war in Ordnung. Nun aber,
nach einigen Überlegungen des Regisseurs, abgedruckt in der
Theaterzeitung,  nach  Einführungsmatinee  und  öffentlicher
Probe,  herrscht  plötzlich  jede  Menge  Aufgeregtheit.  Der
Knackpunkt vor allem: die Videoprojektionen.



Joseph  Tichatschek  als
Tannhäuser und Wilhelmine
Schröder-Devrient  als
Venus  in  der  Dresdner
Uraufführung  1845.
Zeichnung: F. Tischbein

Voges setzt sie im Schauspiel regelmäßig ein, etwa in seiner
Inszenierung nach Thomas Vinterbergs „Das Fest“. Die Gesichter
der Figuren werden groß auf eine Leinwand projiziert, auf dass
das  Publikum  jede  emotionale  Regung  und  deren  mimische
Entsprechung mitbekomme. Das war immerhin eine Nominierung für
den  Theaterpreis  „Faust“  wert.  Ähnliches  hat  Voges  im
„Tannhäuser“ vor. Hinzu kommt der Versuch, in dieser Figur,
taumelnd zwischen Venusberglust und hehrer Minne, Christus zu
sehen; in Anlehnung an Martin Scorseses so umstrittenen wie
glänzenden Film „Die letzte Versuchung Christi“.

Ob das gelingt, werden wir sehen. Voges sagt, Wagner, der
Verfechter  des  Gesamtkunstwerks,  hätte  den  Film  als
Gestaltungsmittel eingesetzt. Jens-Daniel Herzog hat das in
einem  Interview  ähnlich  formuliert.  Ein  Teil  der
veröffentlichten Meinung hingegen zerrt den wohlbekannten Satz
mancher Wagnerianer hervor, der Komponist habe das so sicher
nicht gewollt. Nun gut, Spekulationen sind das eine, teils
polemische Urteile über einen Probenausschnitt aber sind von
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anderem Gewicht. Vom Skandal ist vorsorglich auch schon Mal
die Rede.

„Kinder, schafft Neues!“ ist ein vielzitiertes Wagner-Wort.
Ist  der  Einsatz  der  Video-Technik  zu  neu?  Das  Dortmunder
Publikum werde durch die Bilder zu sehr von der Musik und den
Figuren abgelenkt, unkt es im Blätterwald, das Seelenheil der
Zuschauer könnte leiden. Solcherart Fürsorge ex cathedra wirkt
geradezu  putzig.  Doch  Filmsequenzen  zur  Oper  sind  den
Musikfreunden der Stadt durchaus bekannt, zuletzt gesehen in
hochgelobten  Konzerthaus-Aufführungen  von  Bartóks  „Herzog
Blaubarts Burg“ und, man staune, in Richard Wagners „Tristan
und Isolde“.

Voges hat unterdessen auf die Vorab-Urteile höchst originell
reagiert. Bei aller Verärgerung stichelte er in einer Mischung
aus Ernst und Ironie zurück. Inmitten seiner tiefsinnigen,
urkomischen,  so  erfrischend  albernen  wie  entlarvend
verstörenden Revue „Das goldene Zeitalter“, in der uns das
Leben als Endlosschleife offenbart wird, mit mehr oder weniger
gelungenen  Versuchen,  daraus  auszubrechen.  Da  dröhnt  die
„Tannhäuser“-Ouvertüre aus den Lautsprechern, und ein blondes
Barbiepuppenwesen  hämmert  manisch  in  die  Schreibmaschine
„Volle Konzentration auf die Musik“.  Konsequent fällt der
Vorhang,  das  Theater  wird  zum  kollektiven  Wohnzimmer  mit
Stereoanlage,  Rezeption  zur  behaglichen  Routine,  wie  der
alltägliche Konsum der Tagesschau. Touché!

Gut nur, dass nun, kommenden Sonntag (1. Dezember), endlich
Premiere ist, in annähernd ausverkauftem Haus. Erst dann ist
die  Stunde  ernsthafter,  kundiger  Analyse  und  ästhetischer
Beurteilung  gekommen.  Stimmungsmache  aber  vernebelt  die
Gedanken.

Informationen  zur  Inszenierung:
http://www.theaterdo.de/detail/event/513/?not=1


