
Ein  Maikönig  baut  Mist:
Brittens  Oper  „Albert
Herring“  im  Musiktheater
Gelsenkirchen
geschrieben von Anke Demirsoy | 6. Mai 2014

Maikönig  wider  Willen:
Albert Herring (Hongjae Lim)
macht  neben  der  gestrengen
Lady  Billows  (Karen
Fergurson)  keine  glückliche
Figur.  (Foto:  Pedro
Malinowski/MiR)

Muttis Liebling soll Maikönig werden. Albert Herring, devoter
Kaufmannssohn, keusch mangels Mut und Gelegenheit, wird im
englischen  Provinznest  Loxford  wider  Willen  zur  Ikone  der
Moral erhoben. Das geht natürlich nicht lange gut: auch nicht
im Musiktheater Gelsenkirchen, wo sich Benjamin Brittens Anti-
Held alsbald mit Lust vom Sockel fallen lässt.

Der komische Dreiakter geriet nachträglich auf den Spielplan,
weil  die  serbische  Komponistin  Isidora  Žebeljan  um  eine
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Verschiebung  der  für  den  26.  April  geplanten  Uraufführung
ihres  Auftragswerks  „Simon  das  Findelkind“  bat.  Nicht  als
beißende  Buffa,  sondern  als  milde  Parodie  auf  die
puritanischen Sitten im viktorianischen England kehrt „Albert
Herring“ nach nunmehr 24 Jahren auf Gelsenkirchens Opernbühne
zurück.

Spitzendeckchenmuff zu vermeiden war das erklärte Ziel des
österreichischen  Schauspielers  Thomas  Weber-Schallauer,  der
Brittens Oper hier neu inszeniert. Er setzt auf eine dezente
Ironie,  die  als  amüsanter  Grundton  mitschwingt.  Diesen
begleiten  die  lichten  und  zeitlosen  Bühnenbilder  (Britta
Tönne) und die trefflich charakterisierenden Kostüme (Martina
Feldmann) durch kleine, aber feine Akzente. Die Empfangshalle
der sittenstrengen Lady Billows gleicht einem Sakralraum. Der
Pfarrgarten  präsentiert  sich  als  bizarr  geschmücktes
Wunderland  mit  grünen  Pilzen  und  Monstergirlanden  à  la
Lochness.  In  dieser  Umgebung  führen  sich  die  pompösen
Maifeier-Reden und der aufgeplusterte Nationalstolz von allein
ad absurdum.

Zuweilen droht das Bühnengeschehen etwas zu nett und harmlos
dahin  zu  plätschern.  Aber  die  Neue  Philharmonie  Westfalen
lässt unter der Leitung des Finnen Valtteri Rauhalammi dann
doch keine Langeweile aufkommen. Im Orchestergraben wechselt
Brittens Musik so fix und gewandt die Masken, als sei sie der
eigentliche  Hauptdarsteller.  Die  Musiker  spielen  schmiegsam
und mit Freude an der Groteske, erfüllen die feinnervige Musik
mit erlesenem Spott und filmmusikalischer Plastizität.

Brittens  parodistische  Anspielungen  und  Zitate  leuchten  so
schillernd wie janusköpfig auf: Siegfrieds Hornruf, Tristans
Vergessenstrunk,  Händels  königlicher  Pomp  und  Kurt  Weills
Dreigroschen-Sound dürften manchem Musikfreund das Grinsen ins
Gesicht treiben.



Der  Tugendbold  hat  sich
betrunken:  Albert  Herring
(Hongjae  Lim)  hat  die
Fremdbestimmung  satt  (Foto:
Pedro Malinowski/MiR)

Dazu passt eine geschlossene Ensemble-Leistung, die uns die
Parade  verschrobener  Spießbürger  stimmlich  punktgenau
vorführt. Der Tenor Hongjae Lim verleiht Alberts Sehnsucht
nach einem selbstbestimmten Leben lyrisch-feinen Ausdruck, der
immer  schwärmerischer  aufblüht.  Hinzu  treten  die
selbstherrliche Lady Billows (Karen Fergurson mit hysterisch
angehauchten  Koloraturen),  ihre  Kammerzofe  Florence  Pike
(Almuth Herbst mit eilfertig-bekräftigenden Wiederholungen),
die Lehrerin Miss Wordsworth (Alfia Kamalova mit leuchtenden
Höhen), Alberts Mutter (Noriko Ogawa-Yatake mit absichtsvoll
stupiden  Tonleitern),  der  Dorfpolizist  (Dong-Won  Seo  mit
sturen Bassrepetitionen) und weitere Nebenfiguren. Sie alle
wirken  wie  mit  feinem  Bleistift  gezeichnet.  Von  der
„widerlichen Tutti-Wirkung“, die Britten abstieß, ist dieses
heitere Kammerspiel meilenweit entfernt.

(Der Bericht ist zuerst im Westfälischen Anzeiger erschienen.
Informationen  und
Aufführungstermine:  http://www.musiktheater-im-revier.de/Spiel
plan/Oper/AlbertHerring/)
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Stell Dich der Klassik! Die
neue  Dortmunder  Konzerthaus-
Saison  fordert  das  Publikum
heraus
geschrieben von Martin Schrahn | 6. Mai 2014

Das  Nashorn,  einst
nettes  Konzerthaus-
Wappentier, will nun
gezähmt  werden.
Geigerin  Anne-Sophie
Mutter nimmt’s mutig
an die Kette. Foto:
Konzerthaus Dortmund

Beginnen  wir  mit  dem  Nashorn.  2002  wurde  es  in  Dortmunds
Kulturleben heimisch, als Wappentier des Konzerthauses. Mit
großen Ohren, den gewichtigen Attributen des Hörens, und zwei
Flügeln.  Ein  trotz  seiner  Masse  putziges  Maskottchen,  das
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durch Musikgenuss offenbar in der Lage sein soll, sich zu
neuen Höhen aufzuschwingen. Bald waren in der Stadt diverse,
mehr oder weniger geschmackvoll ausstaffierte Nachbildungen zu
entdecken.

Doch nun ist Schluss mit niedlich. Im Internet-Trailer, zur
Vorstellung der neuen Konzerthaus-Saison (2014/15), bricht das
Urviech durch die Kulisse, wie wild geworden, als wollte es
uns das Fürchten lehren. Dann taucht in großen Lettern der
Satz auf „Stell Dich der Klassik!“. Und mancher im geneigten
Publikum, der seine Stars sehen und sich mit gepflegter Musik
unterhalten  lassen  will,  dürfte  zurückzucken  –  welche
Herausforderung.

Konzerthaus-Intendant  Benedikt  Stampa,  der  nun  diese  neue,
seine  zehnte  Spielzeit  vorgestellt  hat,  unterfüttert  die
kantige  Aufforderung,  Stellung  zu  beziehen,  mit  weiteren
markigen  Worten:  „Wir  machen  ein  Programm  für  die  Stadt,
wollen  das  Publikum  aber  auch  fordern.“  Es  müsse  an  die
Klassik herangeführt werden, doch gelte es zudem, den Menschen
reinen  Wein  einzuschenken.  Soll  heißen:  „Diese  Musik  ist
komplex. Manches muss man sich erobern.“

Das ist nichts weniger als ein Paradigmenwechsel im Werben um
die  Hörer/Zuschauer.  Denn  das  Prinzip,  die  Menschen  dort
abzuholen, wo sie stehen (ein so anbiederndes wie törichtes
Anliegen),  verliert  nun  seine  Gültigkeit.  Stampa  spricht
bewusst von einer Kampagne, die über mehre Jahre laufen soll.
Die Vermarktung von Komplexität, das sei schließlich auch für
den  Veranstalter  eine  Herausforderung.  Doch  er  gibt  sich
zuversichtlich: „Wir verkaufen Sinnlichkeit und Anspruch. Eine
unschlagbare Kombination in der Welt des schnellen Konsums.“
So jedenfalls wird er zitiert, aus seiner Rede während einer
Tagung von Konzerthaus-Intendanten in Heidelberg.

Stampa kann sich diese klaren Worte erlauben. Und dem Publikum
ein entsprechend exquisites, facettenreiches, auch schwieriges
neues Programm zumuten. Denn das Konzerthaus ist eine Größe im



Dortmunder  Kulturleben.  Die  Auslastung  kreist  seit  einigen
Jahren konstant um die 72 Prozent, die Abos verkaufen sich
außergewöhnlich  gut,  die  Reihe  „Junge  Wilde“  hat  die
Nachwuchsnische  längst  verlassen,  ist  zum  Renner  geworden.
Stampa sagt: „Wir können es uns inzwischen leisten, Künstler
und Programm zusammenzudenken.“ Dass also ein „Star“ lediglich
das Programm seiner jüngsten CD abspult, dürfte bestenfalls
als Ausnahme durchgehen.

Der  Dirigent  und
Dortmunder
Exklusivkünstler
Yannick  Nézet-Séguin
wagt den Ritt. Foto:
Konzerthaus Dortmund

Vom Allgemeinen zum Konkreten, das viel Besonderes in sich
birgt: Die neue Konzerthaus-Saison beginnt am 10. September
2014 mit einem Gastspiel der Staatskapelle Dresden unter dem
Dirigat  Christian  Thielemanns.  Gleich  hier  das  erste
Ausrufezeichen: Gidon Kremer wird das 2. Violinkonzert der
russischen  Komponistin  Sofia  Gubaidulina  spielen,  einer
Avantgardistin, die sich etwa auf Schostakowitsch oder Alfred
Schnittke beruft. Und ausklingen wird der Abend mit Bruckners
hymnischer, gottesfürchtiger 9. Symphonie.
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Nehmen wir weitere Herausforderungen: Ivan Fischer und das
Budapest  Festival  Orchestra  widmen  sich  der  monumentalen
Turangalila-Sinfonie  des  französischen  Mystikers  Olivier
Messiaen.  Oder  die  beiden  Zeitinseln:  Die  erste  gilt  dem
Russen Sergej Prokofjew. Gespielt werden an einem Abend alle
fünf (!) Klavierkonzerte, tags darauf die Oper „Die Verlobung
im Kloster“ (konzertant), zum Abschluss die mächtige (Film)-
Musik  „Ivan  der  Schreckliche“.  Um  authentische  Wiedergabe
werden  sich  Chor,  Orchester  und  Solisten  des  Mariinsky-
Theaters  bemühen,  allen  vorweg  Valery  Gergiev.  Die  zweite
Zeitinsel  wiederum  ist  dem  Jazzposaunisten  Nils  Landgren
gewidmet.

Natürlich  wird  dem  Publikum  Mozart,  Beethoven  oder  Brahms
nicht  vorenthalten.  In  den  Auftritten  des  dirigierenden
Exklusivkünstlers Yannick Nézet-Séguin erklingen etwa Brahms’
2.  Klavierkonzert  (Solist:  Lars  Vogt)  oder  dessen  3.
Symphonie.  Andererseits  aber  wird,  mit  dem  Konzerthaus-
Debütanten namens Philadelphia Orchestra, die Geigerin Lisa
Batiashvili  das  erste  Violinkonzert  von  Schostakowitsch
interpretieren  (Die  bekenntnishafte  Musik  des  Russen  steht
übrigens nicht selten auf dem Spielplan). Und wenn Nézet-
Séguin  mit  Dortmunder  Chören  Carl  Orffs  beliebte  „Carmina
Burana“ realisiert, steht die etwas sperrige Fassung für zwei
Klaviere und Schlagwerk auf dem Programm. Zuvor gibt’s die
Sonate für zwei Klaviere und Perkussion von Béla Bartók.



Aug‘ in Aug‘ mit dem
Urviech:  Dirigent
Valery  Gergiev.
Foto:  Konzerthaus
Dortmund

Die Linie also ist klar: Das Konzerthaus will sein Publikum
fordern,  mit  Qualität,  berühmten  Künstlern  und
vielversprechendem  Nachwuchs.  Dabei  nimmt  es  den  geneigten
Hörer so fürsorglich wie wiederum anspruchsvoll unter seine
Fittiche. Etwa mit einer neuen Auflage der Vorlesungsreihe des
Dortmunder Musikwissenschaftlers Michael Stegemann, die sich
ganz Werken des 20. Jahrhunderts zuwenden wird. Auch hier
darf  Intendant Benedikt Stampa durchaus zuversichtlich sein:
Stegemanns  aktuelle  Reihe  über  das  Ende  der  Klassik,  die
Romantik und die aufkeimende Moderne läuft blendend – der Saal
des Orchesterzentrums ist stets proppevoll.

Noch einmal zum Nashorn: Wenn es sich uns also herausfordernd
in den Weg stellt, sollten wir ihm die Stirn bieten. Wie das
gelingen kann, zeigt die kernige Werbekampagne mit reizenden
Bildern. Die Geigerin Anne-Sophie Mutter nimmt den Dickhäuter
einfach an die Kette, Dirigent Valery Gergiev zeigt, mit dem
Urviech  Aug’  in  Aug’,  keine  Furcht,  Yannick  Nézet-Séguin
wiederum setzt sich drauf zum wagemutigen Ritt. Wenn das keine
Vorbilder sind!
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Das komplette Programm für die Saison 2014/15 findet man unter
www.konzerthaus-dortmund.de

 

„Mittelalter“  als
Mummenschanz für Millionen
geschrieben von Bernd Berke | 6. Mai 2014
Am  Sonntag  hat  Familie  B.  ein  paar  Stunden  auf  einem  so
genannten  „Mittelalterfest“  verbracht.  Nun  könnte  man  das
unter dem bewährten Blutdrucksenkungs-Motto „Hingehen – gucken
–  weggehen“  abhandeln.  Doch  dann  stünden  hier  nur  wenige
Zeilen.

Das Festival hat in Dortmund volle fünf Tage gedauert. Täglich
strömten viele Tausend zum Fredenbaum, dem weitläufigen Grün
in  der  Nordstadt.  Man  wüsste  gern,  was  die  Kommune  den
Veranstaltern abknöpft und wie dann die Umsätze und Gewinne so
aussehen. Wahrscheinlich kann man beim Schätzen ziemlich hoch
greifen, denn die ganze Chose ist – allem beschaulichen Retro-
Anstrich zum Trotz – auf sehr heutige Weise kommerzialisiert.
Nur, dass die meisten Verkaufsstände wie notdürftig gezimmert
und beschriftet wirken. Aber das gehört zum Konzept.
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Ritter auf dem Turnierplatz
(Foto: Bernd Berke)

Man kann hier alle möglichen Accessoires kaufen, um sich dem
„Mittelalter“  gemäß  auszustaffieren.  Die  Sparsamen  behängen
sich  einfach  mit  einem  Fell  und/oder  laufen  barfuß  übers
Gelände.  Andere  betreten  in  schwerer  Ritterrüstung,  als
Kreuzfahrer,  Mönche,  Bettler,  Gaukler,  Hofnarren,  Piraten,
Burgfräulein,  Mägdelein,  Marketenderinnen  oder
„mittelalterliche“ Handwerker die Szenerie. Auch stakst der
Tod höchstpersönlich übers Areal. Dazu wummert im Hintergrund
„keltisch“ inspirierte Rockmusik oder dergleichen.

Rüstungs-Geschäft  (Foto:
Bernd  Berke)

Manchen steht die historisierende Kleidung ausgesprochen gut,
anderen eher nicht. Man sieht lange, wallende Gewänder und
rauschende  Bärte  sonder  Zahl,  auch  imponierend  große  und
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umfängliche  Gestalten.  Überhaupt  laufen  nicht  wenige
originelle „Typen“ herum, die hier eine Ausdrucksform gefunden
haben. Und ganz offenkundig haben sich zahlreiche Paare über
diese spezielle Gemeinsamkeit gefunden. Glück zu!

Die passenden Kostüme (Foto:
Bernd Berke)

Wir  haben  es  natürlich  nicht  mit  einem  geschichtlich
eingegrenzten Mittelalter zu tun, die Kostümierungen spielen
auf etliche verflossene Jahrhunderte an, vom Wikinger bis zum
Barockfürsten  ist  alles  möglich.  Überdies  kann  der
Mummenschanz  in  allerlei  Stilrichtungen  großzügig  erweitert
werden,  es  fließen  auch  Zeichen  aus  Genres  wie  Fantasy,
Science-Fiction, Gothic, Metal, Punk und Horror ein.

Stilistische
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Variante  (Foto:
Bernd  Berke)

Manche  Feinheiten  erkennen  sicherlich  nur  Eingeweihte.  Da
schiff’ ich mich auf meine älteren Tage nicht mehr ein. Da
geh’  ich  doch  lieber  hinüber  zum  Turnierplatz  und  schaue
halbedlen Rittern beim Kampf Mann gegen Mann zu, ob zu Pferde
oder im Staube. Im Zeitalter der ferngesteuerten Drohnen kann
man sich solche direkten Duelle ja kaum noch vorstellen. Mag
es also ein Einspruch gegen virtuelle Welten sein.

Ach so, ja. Auch politisch lässt sich hier nichts eindeutig
„festmachen“, wenn auch manche das vielleicht gerne hätten.
Eher linke oder grüne Authentizitäts-Folklore scheint ebenso
kompatibel  wie  am  anderen  Rand  martialische
Erscheinungsbilder,  Runen  und  Frakturschrift.  Dazwischen
ergeht sich das ganze Spektrum bundesdeutscher Bürgerlichkeit.
Jekami heißt die Parole. Wo hat man das sonst noch?

Man muss sich also gar nicht wundern, dass praktisch an jedem
Wochenende irgendwo in Deutschland ein solches Zusammentreffen
stattfindet. Die vielfältige Szene, die da ansprechbar ist,
scheint in die Hunderttausende zu gehen, wenn nicht in die
Millionen.  Migranten  sind  dabei  übrigens  eindeutig
unterrepräsentiert. Ohnehin fragt man sich, ob es das Phänomen
auch in anderen europäischen Ländern so ausgeprägt gibt.



Auf  zur  nächsten
Bühne  (Foto:  Bernd
Berke)

Insgesamt ist das alles ein vorwiegend harmloses Verkleidungs-
und  Anverwandlungsspiel  für  Erwachsene,  an  dem  aber  auch
Kinder ihre Freude haben. Karnevalstauglich ist offenbar der
Verbrauch an alkoholischen Getränken. An jedem zweiten oder
dritten Stand kann man sich gepflegt vollaufen lassen – auch
schon  mal  mit  „Met“  oder  ähnlich  auf  Gestern  getrimmten
Flüssigkeiten. Im Mittelalter war Saufen halt nicht verpönt,
sondern eher die Regel. Ob man aber nach ein paar Humpen noch
beim allfälligen Bogenschießen oder Axtwerfen trifft? Und wenn
ja: wohin?

Etwaigen  historischen  Besserwissern  nimmt  man  beim
„Mittelalterlich Phantasie Spectaculum“ ® den Wind gleich aus
den  Segeln,  indem  das  Motto  lautet:  „nicht  authentisch,
sondern  phantastisch“.  Was  das  eingekreiste  Trademark-„R“
soll?  Nun.  Das  laut  Eigenwerbung  weltweit  größte  reisende
Festival seiner Art hat seinen Namen beim Deutschen Patent-
und Markenamt als eingetragene Wortmarke registieren lassen.
Damit das klar ist.

Phantasie  oder  nicht:  Etliche  Teilnehmer  haben  als  Hobby-
Historiker  wohl  auch  Wissen  über  längst  vergangene  Zeiten
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angesammelt.  Vielfach  bemüht  man  sich,  einen  irgendwie
„altdeutschen“ Zungenschlag zu imitieren. Und bis sie abends
zum  Parkplatz  zurückkehren,  geben  sich  viele  gern  den
Anschein,  als  trügen  sie  nicht  einmal  ein  neumodisches
„Zeiteisen“ am Handgelenk…

Der  verkannte  Meister:  Zum
150.  Todestag  von  Giacomo
Meyerbeer
geschrieben von Werner Häußner | 6. Mai 2014
„Erhalte  die  fünf  französischen  Opern,  die  ich  komponiert
habe, auf dem Repertoire aller Theater der Welt während meines
ganzen Lebens, und ein halbes Jahrhundert hindurch nach meinem
Tode.“ Was sich der Komponist Giacomo Meyerbeer in seinem
„Täglichen Gebeth“ vom „großen Gott“ gewünscht hatte, ist im
Lauf der Geschichte in fataler Weise eingetroffen und wirkt
bis heute nach: Während sich im letzten Jahr zu den 200.
Geburtstagen  von  Richard  Wagner  und  Giuseppe  Verdi  der
merkantil  beschleunigte  Reigen  des  sowieso  Bekannten  noch
erhitzter  drehte,  bleibt  es  in  diesem  Jahr  um  den  150.
Todestag  des  dritten  und  vielleicht  wichtigsten
Erfolgskomponisten  des  19.  Jahrhunderts  still.

Alle großen Opernhäuser drücken sich um Meyerbeers monumentale
Werke; selbst seine Heimatstadt und – neben Paris – wichtigste
Wirkungsstätte Berlin schafft es gerade einmal, seine opéra
comique „Dinorah“ aufzuführen, und das auch nur konzertant,
aber  immerhin  als  Auftakt  eines  Meyerbeer-Zyklus‘,  während
Daniel  Barenboim  als  glamouröser  medialer  Protagonist  des
hauptstädtischen Musiklebens mit „Parsifal“ wieder einmal ein
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Wagner-Event auf den Markt wirft.

Auch das Dutzend der Musiktheater in Nordrhein-Westfalen nennt
seit Jahren den Namen Meyerbeer nicht auf den Spielplänen.
Wären nicht ein so passionierter Entdecker wie Peter Theiler
in Gelsenkirchen Intendant gewesen, hätte es auch 2008 dort
nicht „Die Afrikanerin“ gegeben. Sie war in NRW neben „Der
Prophet“ 2004 am historischen Schauplatz in Münster und der
Rarität „Dinorah“ in Dortmund (2000) unter John Dew die bisher
jüngste Meyerbeer-Tat des neuen Jahrtausends.

Theiler  sorgt  am  Staatstheater  Nürnberg  für  den  bisher
einzigen Lichtblick in diesem Meyerbeer-Jahr: Dort haben „Les
Huguenots“  am  15.  Juni  Premiere.  Wer  heute  von  einer
„Renaissance“  spricht,  weil  es  hier  und  da  einmal  eine
Wiederaufführung  gibt,  verbreitet  leider  Zweck-Optimismus:
Keines der großen Opernhäuser pflegt ein Meyerbeer-Repertoire,
keines bietet eine kontinuierliche Arbeit mit seinen Werken
an.

Günstige Voraussetzungen – aber keine Rezeption

Dabei  sind  die  Voraussetzungen  heute  so  günstig  wie  seit
Meyerbeers überraschendem Tod am 2. Mai 1864 nicht mehr. Die
alten nationalen und antisemitischen Vorurteile sollten den
Blick nicht mehr verstellen. Forscher wie Gudrun und Heinz
Becker  oder  Sabine  Henze-Döhring  und  Sieghart  Döhring  –
letztere  Autoren  einer  brandneuen  Meyerbeer-Biografie  im
Verlag  C.H.  Beck  –  haben  Person  und  Werk  historisch
erschlossen.  Die  Opernhäuser  könnten  auf  neu  ediertes,
kritisches Notenmaterial zurückgreifen.

Dirigenten  wie  Marc  Minkowski  („Les  Huguenots“  in  Brüssel
2011), Frank Beermann („L’Africaine“ unter dem von Meyerbeer
vorgesehenen Titel „Vasco de Gama“ 2013 in Chemnitz) oder
Enrico  Calesso  („L’Africaine“  in  Würzburg  2011)  haben  die
spezifischen  Qualitäten  der  kompositorischen  Großformen  und
der  raffinierten  Instrumentation  erkannt  und  die

http://www.ricordi.de/#/de-DE/Composers/M/Meyerbeer-Giacomo.aspx


willkürlichen,  entstellenden  Kürzungen  der  Vergangenheit
rückgängig  gemacht.  Und  musikalisch  hervorragend  gebildete
Sänger eröffnen die Chance, die schwierigen Gesangspartien –
auf deren Interpretation Meyerbeer allergrößten Wert gelegt
hat – stilistisch ansprechend gestaltet zu hören.

Die Unlust der Regisseure?

Warum also kein Meyerbeer? Die Antwort muss wohl in einem
Knoten  aus  nachwirkendem  Vorurteil,  Scheu  vor  dem  Aufwand
angesichts immer knapperer Mittel, Schielen auf die Auslastung
und  Unlust  an  der  Herausforderung  gesehen  werden.  In
Deutschland  und  Österreich  kommt  noch  hinzu,  dass  in  den
Theatern des Dritten Reiches der Jude Meyerbeer eine Unperson
war und die Aufführungstradition auch deshalb abgebrochen ist.

Bernd Loebe etwa, Intendant der Frankfurter Oper und ohne
Scheu vor ungewöhnlichen Werken auf dem Spielplan, macht das
Problem auch an der fehlenden Identifikation mit Meyerbeers
Werk fest: Er habe für „L’Africaine“ mehrfach Absagen von
Regisseuren  bekommen.  Käme  heute  ein  Regisseur  mit  einem
tragfähigen Konzept für eine Inszenierung zu ihm, würde er
nicht zögern, Meyerbeer in den Spielplan zu nehmen, sagte er
auf Nachfrage in der Spielplan-Pressekonferenz seines Hauses.

Sollte  Loebes  Eindruck  verallgemeinerbar  sein,  spräche  das
nicht für den Horizont der kreativen Szene: Meyerbeer Sujets
sind  hochpolitisch  und  bestürzend  aktuell.  Aber  vielleicht
eignen sie sich nicht als „Material“, das sich der eigenen
Privatmythologie  beugt:  Das  desaströse  Scheitern  von  Hans
Neuenfels an Meyerbeers „Le Prophète“ in Wien (1998) mag dafür
sprechen.

Der Mensch – zerstört im Sog der Geschichte

Meyerbeers Werke sind nicht nur beachtenswert, weil sie weit
über  das  19.  Jahrhundert  hinaus  die  Operngeschichte
beeinflusst haben. Für die Bühne wiedergewonnen, wären sie
auch  nicht  nur  „bedeutende  Kunstereignisse  und  grandiose



Unterhaltung“, wie Sabine Henze-Döhring und Sieghart Döhring
schreiben. Gerade die fünf Opern, die Meyerbeer in seinem
„Gebet“  meint,  sind  heute  wieder  bestürzend  aktuell,  wie
einzelne gelungene Aufführungen der letzten Jahre beweisen. Es
sind pessimistisch gestimmte Geschichtsdramen, in denen der
einzelne Mensch in den zerstörerischen Sog von Ereignissen
gerät, gegen die er sich kaum wehren, gegen die er aber seine
persönliche Integrität – auch im Scheitern – bewahren kann.

Nach erfolgreichen Jahren in Italien begann mit „Robert le
Diable“ 1831 Meyerbeers sensationelle Pariser Karriere; mit
diesem – wie kaum ein anderes geschmähtem – Werk wurde er
neben  Gioacchino  Rossini  („Guillaume  Tell“)  und  Daniel-
François-Esprit  Auber  („La  Muette  de  Portici“,  1828)  zum
Erfinder der „grand opéra“. „Les Huguenots“ (1836) und „Le
Prophète“ (1849) festigten seinen Ruf, der mit der posthum
uraufgeführten  „L’Africaine“  (1865)  noch  einmal
internationalen Widerhall finden sollte. Ohne diese Vorbilder
hätte es keinen Verdi, keinen Wagner, aber auch keinen Gounod
oder Massenet, nicht „Boris Godunow“ von Mussorgksy und nicht
„Krieg und Frieden“ von Prokofjew gegeben.

Meyerbeers gewaltige Geschichtspanoramen sind oft auf ihren –
zweifellos angezielten und in der Pariser Oper unabdingbaren –
Schauwert  reduziert  worden.  Wagner  sprach  in  seinen
antisemitischen Hetzschriften von „Wirkung ohne Ursache“ und
verschleierte damit nicht nur, was er in seiner Karriere und
seinem  Werk  –  bis  hin  zum  „Parsifal“  –  dem  diffamierten
Kollegen  verdankte.  Der  „Meister“  hat  ebenso  wie  der
unermüdlich polemisierende Robert Schumann nicht zur Kenntnis
nehmen wollen, dass Meyerbeer die Tragödie einzelner Menschen
mit einem resignativen Bild einer von zerstörerischen Kräften
bestimmten  Geschichte  verbunden  hat.  Die  Opern  Meyerbeers
wirken  –  so  der  Musikjournalist  Frank  Siebert  –  „wie  die
Kehrseite deutschromantischer Idealisierungen“.

Zu der in den Werken gespiegelten Geschichtsphilosophie gehört
das Religiöse untrennbar dazu. In „Robert le Diable“ etwa geht



es  Meyerbeer  um  ein  Menschheitsdrama  vor  metaphysischem
Hintergrund, gefasst in die Bilderwelt einer mittelalterlicher
Rittergeschichte.  Um  die  Seele  eines  schwankenden  Helden
(Robert)  streiten  Himmel  und  Hölle  mit  den  Mitteln  von
Täuschung  und  Gnade.  Meyerbeer  zeigt  theologisch
scharfsichtig, wie das Böse seine Realität in der Welt nur als
Scheinexistenz  aufrechterhalten  kann:  durch  Projektion  und
lügnerische Phantome. Er wendet sich aber gegen ein billiges
Schwarz-Weiß-Schema,  indem  er  den  negativen  Protagonisten,
Bertram, nicht dämonisiert, sondern ihm auch die Züge eines
ehrlich liebenden Vaters gibt.

Meyerbeer setzt auf zu seiner Zeit schockierend drastische
Mittel: Die Orgel auf der Theaterbühne ist ein musikalisches,
der oft lächerlich gemachte Auftritt der wiederbelebten Nonnen
ein szenisches: Dass sich in der „Auferstehung“ ihrer toten
Körper die nachäffende Perversion des Bösen zeigt, ist in der
Empörung  und  der  späteren  Verspottung  dieser  Szene  meist
übersehen worden. Doch nicht umsonst hat George Sand „Robert
le Diable“ als „katholische“ Oper bezeichnet.

Abrechnung mit dem Missbrauch von Glaube und Religion

In „Les Huguenots“ thematisiert Meyerbeer, wie die Religion
selbst in den zerstörerischen Sog der Geschichte gerät und
ihren inneren Kern verliert. Meyerbeer gelingt im politisch-
menschlichen Panorama der „Hugenotten“, den Chor als „Masse“
im modernen Sinn zu konzipieren: Menschen, die von Stimmungen
und Ideologien getrieben, zu Gewalt und Vorurteil neigen, und
ab einem gewissen Punkt der Entwicklung kaum mehr zu bremsen
sind.

Noch  radikaler  rechnet  Meyerbeer  mit  dem  Missbrauch  von
Glauben und Religion in „Le Prophète“ ab: Vor der Kulisse der
Wiedertäuferbewegung im westfälischen Münster – und wohl auch
der Pariser Revolution von 1848 – schildert die Oper Aufstieg
und  Fall  des  Schankwirts  Jean  als  Gallionsfigur  einer
revolutionär-religiösen  Bewegung.  Meyerbeer  exponiert  das



politisch-soziale Elend in der Willkürherrschaft des Adligen
Oberthal, idealisiert aber die religiös bemäntelte Revolution
der Wiedertäufer in keiner Weise: Ihre Mittel sind Täuschung,
Gewalt und Betrug; ihr „Glaube“ ist bloßes Mittel zum Zweck.

Der zum „Prophet“ gemachte Jean ist Täter und Opfer zugleich:
eine typischer Meyerbeer’scher Charakter, der rücksichtslosen,
zynischen  Manipulation  durch  die  Wiedertäufer  hilflos
ausgeliefert, der er sich am Ende nur noch durch Vernichtung
und  Selbstauslöschung  entziehen  kann.  In  dem  Trio  der
Wiedertäufer gelingt Meyerbeer nicht nur eine infernalische
„unheilige  Dreieinigkeit“,  sondern  auch  ein  Soziogramm  des
Funktionierens  manipulativer  Macht  von  bestürzender
Modernität.

Umso  erstaunlicher  ist,  dass  diese  wegweisende  Oper  im
heutigem Betrieb überhaupt nicht beachtet wird: Ist sie doch
viel  mehr  als  eine  Geschichte  über  die  tragische
Unvereinbarkeit von Macht und Liebe. „Le Prophète“ mit dem
schillernden  Helden  und  der  messerscharfen  Analyse  der
Mechanismen  von  Macht  und  Manipulation,  von  Ideologie  und
kollektiver  Illusion,  ausgearbeitet  mit  „stupender
Bildhaftigkeit und psychologischer Tiefenschärfe, die in nie
gekannter Genauigkeit auch die Szene und den Darsteller mit
einbezieht  (Döhring),  wäre  eine  Herausforderung  für  jedes
Theater, dem es darum geht, epochale Werke als relevant für
unsere Zeit zu entdecken.

Die  uralten  Mythen  wirken
noch weiter: Kunst aus Island
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bei den Ruhrfestspielen
geschrieben von Bernd Berke | 6. Mai 2014
Das Motto der Ruhrfestspiele lautet diesmal so: „Inselreiche.
Land in Sicht – Entdeckungen“. Imaginäre Reisen in allerlei
Randzonen sind zu erwarten. In dieser geistigen Geographie
kann man Island recht gut unterbringen. Und also führt die
Kunstausstellung  der  Ruhrfestspiele  auf  diese  riesenhafte,
vielfach auch bizarr anmutende Insel.

Zwar sind alle gängigen Kunstrichtungen irgendwann auch in
Island  angelangt,  nicht  zuletzt  die  Ausfaltungen  der
Abstraktion. Doch die Schau mit dem Titel „Saga“ betont in der
Recklinghäuser Kunsthalle das narrative Moment, was ja auch
allemal mehr Publikum anzieht als dürre Konstrukte. Immerhin
ist  das  Erzählerische,  ist  also  die  Literatur  Islands
auffälligster Beitrag zur Weltkultur. Das wurde auch 2012 erst
recht  offenbar,  als  die  Insel  Gastland  der  Frankfurter
Buchmesse  war.  Warum  also  nicht  auch  der  Bildnerei  das
Erzählerische ablauschen?

Jóhannes  S.  Kjarval:
„Fantasie“  (1949,  Öl  auf
Leinwand)  (©Listasafn
Islands/National  Gallery  of
Iceland)
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Eine  mehr  als  heimliche,  zuweilen  gar  ausgesprochen
unheimliche Triebkraft des Erzählens sind in allen Künsten
Islands die erdgeschichtlichen Dramen, die sich auf dieser
Insel  abgespielt  haben  und  immer  noch  abspielen.  Folglich
steht  am  Anfang  auch  das  Panorama  eines  grandiosen
Naturschauplatzes – des Thingvellir genannten Tales, das sich
an  der  immer  weiter  klaffenden  Erdspalte  zwischen
nordamerikanischer und eurasischer Kontinentalplatte befindet.
1863 hat es der Frankfurter Maler Heinrich Hasselhorst eher
nüchtern  realistisch  dargestellt.  Für  Naturmystik  war  er
offenkundig nicht empfänglich.

Andere  Künstler  zeigten  sich  indes  von  der  Magie  des
mythischen Ortes angetan: Der Isländer Jóhannes S. Kjarval
bringt 1932 und 1940 die in vielerlei Schattierungen erstarrte
Lava geradewegs zum Tanzen. Vollends lebendig wird auf seinem
Bild „Fantasie“ (1949) eine übersinnliche Welt der Elfen und
Trolle, die aus dem Gestein hervorzutreten scheinen. In den
1990er  Jahren  hat  Magdalena  Jetelová  dasselbe  Gelände  per
Laserstrahl  gleichsam  sezierend  vermessen,  wobei  aber  –
technisch  avancierten  Mitteln  zum  Trotz  –  gleichfalls  ein
Naturzauber zu walten scheint.

Just diese Doppelgesichtigkeit kennzeichnet auch die meisten
zeitgenössischen  Künstler  Islands:  Sie  verschließen  sich
keineswegs den technischen Möglichkeiten, knüpfen aber immer
wieder an die alten Sagas und Mythen wie „Edda“ und „Völuspá“
an. Das Spektrum reicht bis zur multitalentierten Popmusikerin
Björk,  deren  Computer-Anwendungen  (Apps)  um  erdhistorische
Urvorgänge und ewige Metamorphosen kreisen. Auch davon gibt es
in Recklinghausen Proben.



Olafur  Eliasson:  „Cars  in
Rivers“  (Fotografien,  2009)
(©Listasafn  Island/National
Gallery of Iceland)

Von insularer Isolation kann bei all dem keine Rede sein:
Praktisch alle isländischen Künstler von Rang haben in anderen
Ländern  (vorzugsweise  Holland,  Frankreich,  Italien,
Deutschland und USA) Strömungen der Weltkunst aufgenommen. Ein
glücklicher  Sonderfall  in  der  Gegenrichtung  ist  das
einflussreiche  Wirken  des  Schweizer  Fluxus-  und  Konzept-
Künstlers Dieter Roth (alias Diter Rot), der einige Jahre auf
Island  gelebt  und  dort  mannigfache  Anstöße  gegeben  hat.
Letztlich  geht  auch  der  heutige  Welterfolg  eines  Olafur
Eliasson  auf  solche  wechselseitigen  Formen  des  Austauschs
zurück.

Erró:  „American  Interior
No.1“  (1968,  Öl  auf
Leinwand)  (©Listasafn
Islands/National  Gallery  of
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Iceland)

Im  weiteren  Rundgang  zeigt  die  Ausstellung  eine  Vielfalt
künstlerischer Positionen. Ein paar Beispiele: Der in Paris
lebende Isländer Erró setzt seine eklektischen Bildwelten etwa
aus Comics, japanischen Holzschnitten, plakativer Propaganda
und profanen Objekten der Warenwelt zusammen. Helgi Thorgils
Fridjónsson zeigt den nackten Menschen bei nördlich klarem
Lichtblau im Einklang mit der Natur.

Helgi  Thorgils
Fridjónsson:  „Fische
des  Meeres“  (1995,  Öl
auf  Leinwand)
(©Listasafn
Islands/National
Gallery of Iceland)

Hulda Hákon formt Reliefs und Skulpturen, die die in Island
besonders virulente Wirtschaftskrise gewitzt auf den Begriff
bringen. Besagter Olafur Eliasson hat 35 (je für sich genommen
unscheinbare) Bilder von in Flüssen gestrandeten Bussen und
Geländefahrzeugen  (ein  im  unwegsamen  Island  allfälliger
Anblick) so zusammengestellt, dass wir hier gleichfalls ein
Sinnbild der Krise haben.
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Olöf  Nordal  fotografiert  irritierende  Arrangements  aus
Wachsfiguren und deren noch lebenden Nachfahren. Der vielfach
begabte Sigurdur Gudmundsson bringt sich selbst – gänzlich
unprätentiös – auf Fotografien in rätselvolle Zusammenhänge,
hinter denen sich mögliche Geschichten verbergen. Seine Bilder
sind auf ihre Weise eindrücklich, aber nicht so machtvoll jene
der weltberühmten Cindy Sherman, die sich im Kostüm von Coco
Chanel  in  einer  isländischen  Lava-Landschaft  am  Vulkan
Eyjafallajökull inszeniert. 2010 war sie auf der Insel, als
dieser Vulkan ausbrach. Bedrohliche Natur ist auf Island stets
gegenwärtig.  Sie  erzeugt  eine  gänzlich  andere  Art  der
Schönheit, als dies in lieblichen Breiten der Fall ist.

Cindy  Sherman.  „Untitled
#512“  –  Fotografie  (©
Courtesy of the artist and
Metro Pictures, New York)

Die  Kuratoren  Norbert  Weber  und  Halldór  Björn  Runólfsson
(Direktor der Nationalgalerie in Reykjavik) bürgen für beste
Kontakte zur isländischen Szene, so dass der Überblick von der
nötigen  Substanz  zehrt.  Sie  sprechen  beseelt  von  Dramen,
Kulissen – und von dem „Film im Kopf“, der hier in Gang
gesetzt  werde.  Tatsächlich  sehen  wir  hier  keine  sperrige,
sondern überwiegend beredsame oder gar erzählfreudige Kunst,
die gleichwohl manche Geheimnisse zu wahren weiß.

„Saga.  Wenn  Bilder  erzählen  –  Kunst  aus  Island“.
Kunstausstellung  der  Ruhrfestspiele  in  der  Kunsthalle
Recklinghausen. 4. Mai bis 6. Juli 2014. Geöffnet Di-So +
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feiertags 11-18 Uhr. Eintritt 3 Euro, ermäßigt 1,50 Euro.
Katalog 20 Euro. Infos: Tel. 02361/50-1935 und www.kunst-re.de

Wirt vom „Blauen Bock“: Die
Fernseh-Legende  Heinz  Schenk
ist tot
geschrieben von Rudi Bernhardt | 6. Mai 2014

„Alles  kann  der  Mensch  sich
kaufen – nur keine Zeit.“ Heinz
Schenk,  die  hessische
Fernsehlegende  („unser  David
Bowie“,  wie  die  Rocker  von
Rodgau  Monotones  ihn  liebevoll
tauften), hatte viel Lebenszeit
genossen, als er am 1. Mai 2014
im  Alter  von  89  Jahren
einschlief.

Der  unverkennbare  Hessekopp,  breit  lachend,  unüberhörbar
singend, deftig witzelnd und aufmunternd gestikulierend, er
gehörte  zur  Fernsehunterhaltung  der  Frühzeit  –  wie
Kulenkampff, Peter Frankenfeld oder Heinz Erhardt. Eben nur
hessisch,  mit  Bempel,  Äbbelwoi  und  Lustigkeit.  Sicher  war
alles nicht so feinsinnig, aber wenn samstags der Intro-Gesang
„Zum blauen Bock, beim Äppelwoi, da lass Dich ruhig nieder ..“
erklang, dann war für die Eltern das Wochenend-Pflichtprogramm
eröffnet.

Den kleinen Heinz zog es schon als Kind an die Rampe, genauer
in die Bütte, darin Hessen Reden schwingen, wenn der Karneval
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Humor zur Bürgerpflicht macht. Dann unterhielt der begabte
Jüngling  die  Gästinnen  und  Gäste  des  Mainzer  Frauenchor-
Karnevals gar trefflich. Das früh entdeckte Talent ließ er
aber erstmal schlummern, schloss am Bischöflichen Willigis-
Gymnasium die Schulzeit ab und stürzte sich in eine Lehre beim
Wiesbadener Kaufhaus Krüger & Brandt, Fachabteilungen Teppiche
und Gardinen.

Allerdings konnte er seine kreative Seite nicht erfolgreich
unterdrücken,  nahm  parallel  zum  handfesten  Ausbildungsberuf
auch noch Schauspielunterricht. Dessen Wirkfähigkeit konnte er
aber erst nach dem Kriege ausprobieren, denn weil seine Mutter
aufgrund des Rassen-Wirrsinns als „Halbjüdin“ galt, benötigte
er für jeden Auftritt während des kürzesten „Tausendjährigen
Reiches“ aller Zeiten stets eine Sondergenehmigung.

Aber dann stürzte er sich kopfüber ins Darsteller-Leben, trat
in  Kabaretts  auf,  ahmte  Moser,  Lingen  und  Albers  nach,
moderierte  im  Radio  und  trat  in  den  Dienst  privater
Fernsehsender  im  bundesdeutschen  Grenzgebiet,  wo  er
vorgeschriebenermaßen  ständig  darauf  zu  achten  hatte,  dass
Productplacement auch vertragsgemäß umgesetzt wurde. Und dann
kam d e r Durchbruch, lief ihm der „Blaue Bock“ über den Weg.
Den moderierte damals noch der gelernte Metzger Otto Höpfner,
den Heinz Schenk noch aus der Zeit beim „Frankfurter Wecker“
im  Radio  kannte.  Wirt  Otto  wollte  mehr  Geld,  außerdem
schmeckte ihm der Äppelwoi überhaupt nicht, er trennte sich
vom Sender, Heinz Schenk übernahm.

21 Jahre machte er das, gemeinsam mit Wirtin Lia Wöhr, die
auch Produzentin der Sendung war. Mit Franz Grothe komponierte
er alle selbst gesungenen Lieder, textete sie von eigener
Hand, schaffte es mit „Es ist alles nur geliehen“ bis in die
ZDF-Hitparade. Nebenher schauspielerte er (unter anderen für
Dieter  Wedel)  neben  der  unvergessenen  Liesel  Christ  (Die
Schölermanns)  und  nahm  sich  später  mit  Hape  Kerkeling
wunderbar  selbst  auf  den  Arm  (Kein  Pardon).



Kurz:  Er  hat  Fernsehgeschichte  geschrieben,  er  hat  viele
Klaviaturen  bedient,  um  in  der  populären  Unterhaltung  des
etwas gehobeneren Alters seiner Zeit Spaß zu bereiten. Er
schaffte es, mit seiner Leib-und-Magen-Sendung den Menschen
das Gefühl zu vermitteln, sie sei mit ihm eigentlich schon
seit Erfindung des Fernsehers dabei gewesen.

Mit Beginn seiner Radiolaufbahn im Jahre 1951 heiratete er
Gerti,  die  ein  Jahr  vor  ihm  starb,  Beständigkeit  gehörte
offenbar zu dem lustigen Bock-Wirt. Und bei allem Humoresken,
was  er  um  sich  verbreitete,  besaß  er  ein  hohes  Maß  an
Professionalität.

Aber er sorgte auch immer für Stimmung, ganz nach dem Motto
aus „Kein Pardon“: „Witzischkeit kennt keine Grenzen…“


