
Kehrseiten  des
Expressionismus  –  eine
nachdrückliche  Befragung  in
Dortmund
geschrieben von Bernd Berke | 30. Dezember 2023

Kunstgenuss ist in Dortmund keineswegs ausgeschlossen:
Ernst Ludwig Kirchners Gemälde „Sertigweg“, 1924/26, Öl
auf  Leinwand  (Sammlung  Horn,  Stiftung  Rolf  Horn  /
Landesmuseen  Schleswig-Holstein,  Schloss  Gottorf,
Schleswig)
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Der  Expressionismus  ist  museal  vielfach  durchbuchstabiert
worden. Gibt es da noch Neues zu entdecken? In Dortmund wird
es versucht.

Der Reihe nach: Die Sammlung Horn bereichert seit 1988 das
schleswig-holsteinische  Landesmuseum  Schloss  Gottorf  in
Schleswig. Nun wird dort umgebaut, deshalb können die Bestände
auf Reisen gehen. Die Tournee hat im Kirchner-Museum zu Davos
begonnen, wo man sich – wie meist üblich – auf Künstler-
Persönlichkeiten konzentriert hat: Heckel, Kirchner, Schmidt-
Rottluff, Pechstein, Rohlfs, Nolde, Jawlensky, Kollwitz.

In  Dortmund,  wo  die  Sammlung  Horn  unter  dem  Titel
„Expressionismus – hier und jetzt!“ gastiert, soll diese Kunst
hingegen nicht allein für sich sprechen. Bildergenuss geht
hier nur mit Hintergrund. Die Werke werden mit einem Netz aus
Theorie überzogen, ja hie und da überfrachtet.

Im Kontext der „Schwarzen deutschen Geschichte“ 

Das rein weibliche Kuratorinnen-Team des Museums Ostwall im
„Dortmunder U“ fügt die rund 120 expressionistischen Werke in
den  Horizont  ihrer  Entstehungszeit  ein,  und  das  heißt  –
heutigem  Zeitgeist  gemäß  –  nicht  zuletzt  in  ein
kolonialistisches Umfeld. Besonders der Ko-Kuratorin Natasha
A. Kelly ist daran gelegen, den Kontext „Schwarzer deutscher
Geschichte“  aufzurufen.  Die  Expressionisten  haben  demnach
vielfach Modelle mit dunkler Hautfarbe gemalt, allem damaligen
Fortschrittsdrang zum Trotz letztlich doch mit „weißem“ Blick
und stereotypen Sichtweisen, die freilich erst viel späteren
Generationen aufgefallen sind. Bis auf Namen wie Milli und
Nelly war bisher kaum Näheres über diese Frauen bekannt. Eine
Video-Installation von Anguezomo Mba Bikoros stellt nun einen
Bezug  zu  jener  Ära  her,  als  sich  schwarze  Frauen  in  der
Unterhaltungsindustrie  zum  Amüsement  des  europäischen
Bürgertums verdingten.

Aneignung „exotischer“ Formensprachen



Bestrebungen  der  Expressionisten  zur  Lebensreform  mit
Natursehnsucht  und  Freikörperkultur  (als  Einspruch  gegen
Industrialisierung)  galten  als  Avantgarde,  während  die
„Naturvölker“,  denen  sie  die  vermeintlich  paradiesische
Körperlichkeit  abschauten,  als  rückständig  wahrgenommen
wurden.  Zugleich  eigneten  sich  Expressionisten  die
künstlerische Formensprache an, wie sie in Völkerkundemuseen
zu finden war oder auf Reisen in exotische Weltregionen erlebt
wurde. Grundsätzlich wäre – auch vor dem Hintergrund heutiger
Debatten – zu fragen, ob derlei „kulturelle Aneignung“ nur
verwerflich  ist  oder  auch  dem  produktiven  Austausch  der
Kulturen dienen kann.

Beispiel für die theoretische Befragung der Kunst in
Dortmund: Moses März‘ Raum mit einer „Kartographie des
Expressionismus im Zeitalter des Tout-Monde“. (© Moses
März – Foto: Museum Ostwall im Dortmunder U / Roland
Baege)

Suche nach gegenläufigen Erzählungen

Die Dortmunder Ausstellung versucht an einigen Stellen, etwa
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mit Arbeiten der melanesischen Künstlerin Lisa Hill, wirksame
„Gegenerzählungen“ zu entwerfen, die dem wohlfeilen Exotismus
entgegenstehen.  So  sollen  etwa  die  Bewohner  von  Südsee-
Regionen ihre Natur und Geschichte aus eigener Perspektive
schildern. Außerdem ist Moses März‘ weit ausladende Kartierung
komplizierter  Zusammenhänge  zwischen  Expressionismus,
Kolonialhistorie und kapitalistischem Kunstmarkt zu sehen. Ein
Saal,  wie  mit  lauter  Wandzeitungen  gespickt,  im  Prinzip
gelehrt und belehrend, doch wildwüchsig verflochten und recht
chaotisch wirkend.

Trotz aller kritischen Befragung bietet die Ausstellung auch
einen gewissen Überblick zur expressionistischen Kunst – vom
harschen Holzschnitt bis zur satten Farbenpracht. Schätze der
Sammlung  Horn  begegnen  ausgewählten  Stücken  des  Dortmunder
Eigenbesitzes und Leihgaben aus Davos. Doch so „unschuldig“,
wie einem diese Kunst bislang erschienen sein mag, soll sie
künftig  wohl  nicht  mehr  betrachtet  werden  können.  Ob  das
Publikum diesen sperrigen Zugang goutiert?

„Expressionismus  –  hier  und  jetzt!“  Museum  Ostwall  im
Dortmunder U. Noch bis zum 18. Februar 2024. Di, Mi, Sa, So
11-18  Uhr,  Do  und  Fr  11-20  Uhr,  31.12.23  und  1.1.24
geschlossen.  www.dortmunder-u.de/museum-ostwall

Eine längere Version des Beitrags ist zuerst im Kulturmagazin
„Westfalenspiegel“ erschienen.

___________________________

Nachtrag:  Die  erwähnte  Dortmunder  Ko-Kuratorin  Natasha  A.
Kelly hat neuerdings an der Universität der Künste in Berlin
eine Gastprofessur fürs Studium generale inne. Dort ist sie
jüngst  auch  im  Zusammenhang  mit  entschieden  pro-
palästinensischen und tendenziell antisemitischen Aktionen in
Erscheinung  getreten,  die  sie  laut  einem  Bericht  der
Frankfurter Allgemeinen Zeitung („Die Politik der Verdammnis“,
Autor  Claudius  Seidl,  27.  November  2023)  ausdrücklich
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gutgeheißen  hat.  Nach  einer  verqueren  Lesart  gelten  auch
Israelis und somit Juden als „weiße Kolonisatoren“, so dass es
durchaus  ideologische  Querverbindungen  zu  Ansätzen  der
Dortmunder Ausstellungen geben könnte.

Musikalisch  lohnende  Mozart-
Rarität: „Ascanio in Alba“ an
der Oper Frankfurt
geschrieben von Werner Häußner | 30. Dezember 2023

Die künstliche Welt im Zentrum: „Ascanio in Alba“ mit
Kateryna  Kasper  (Venus)  und  Cecelia  Hall  (Ascanio).
(Foto: Monika Ritterhaus)

Glückliche Menschen, wenn das Sollen und das Wollen in so

https://www.revierpassagen.de/132633/musikalisch-lohnende-mozart-raritaet-ascanio-in-alba-an-der-oper-frankfurt/20231229_1721
https://www.revierpassagen.de/132633/musikalisch-lohnende-mozart-raritaet-ascanio-in-alba-an-der-oper-frankfurt/20231229_1721
https://www.revierpassagen.de/132633/musikalisch-lohnende-mozart-raritaet-ascanio-in-alba-an-der-oper-frankfurt/20231229_1721


wunderbarer Übereinstimmung zueinander finden. Für die junge
Silvia ist der vorher bestimmte Bräutigam zugleich der Mann
ihrer Träume.

Ein Wunder ist das nicht, hat doch keine Geringere als die
Göttin der Liebe, Venus höchstpersönlich, das Verhältnis für
ihren Sohn Ascanio arrangiert und Amor losgeschickt, um die
Träume des Mädchens zu manipulieren, das sich prompt in das
Traumbild Ascanios verliebt.

Der Konflikt, der daraus in Wolfgang Amadeus Mozarts „Ascanio
in Alba“ entsteht, ist ein milder. Nur kurz währt die Wehmut,
als Silvia einen jungen Unbekannten kennenlernt, der dem Mann
ihrer Träume gleicht. Aber sie ist ja „Ascanio“ versprochen,
den sie nie gesehen hat. Dieser Verpflichtung bleibt sie, ihre
Neigung unterdrückend, treu. Bald belohnt Göttin Venus die
standhafte Braut und offenbart ihre sorgfältig eingefädelte
Tugendprobe:  Der  Geliebte  aus  ihren  Träumen  ist  niemand
anderes  als  ihr  Bräutigam!  Silvia  und  Ascanio  haben  die
Prüfung  bestanden  und  werden  verheiratet;  Wonne  und  Jubel
durchziehen das Ende der musikalisch erstaunlich avancierten
Partitur des 15jährigen Mozart.

Eine Allegorie für die Gegenwart?

Bei der Frankfurter Erstaufführung der „festa teatrale“ (aus
dem Jahr 1771) versucht Regisseurin Nina Barzier tapfer, die
Allegorie auf die Hochzeit des Habsburgers Ferdinand Karl mit
Maria  Beatrice  d’Este  in  die  Gegenwart  zu  holen.  Im
Bockenheimer  Depot  baut  Christoph  Fischer  dafür  eine
kugelförmige Bühne wie einen abgeschlossenen Globus, in dem
alle gefangen sind. Eine Galerie bietet der Göttin Venus – im
beziehungsreich ausgedachten Libretto von Giuseppe Parini ein
Reflex auf die Mutter Ferdinands und Ehestifterin Kaiserin
Maria Theresia – den passend erhobenen Auftrittsraum.

In Fenstern ist verschwommen eine Außenwelt zu ahnen, die aber
keine Rolle spielen darf. Die Natur muss draußen bleiben. Auf



einer  halbierten  Weltkugel  rollt  dagegen  eine  kristalline,
magisch beleuchtete Skyline herein: Symbol der neuen Stadt
Alba, die der mythische Gründer Ascanio errichten soll, aber
auch eine Chiffre für die künstliche, selbst konstruierte Welt
der Figuren. Denn Venus tritt bei Brazier auf wie eine coole
Konzernchefin, die alles unter Kontrolle hat – eine mächtige
Frau wie aus einem Science-fiction-Märchen, in dem es freien
Willen oder wild wuchernde Emotionen nicht mehr gibt, die
Menschen aber auch nicht mehr merken, wie sie manipuliert sind
– oder es willig akzeptieren.

Ein Spiel mit komplementären Farben

Dieses luftige Spiel mit künstlichen Konflikten wird von einer
raffinierten Farbwahl der Bühne Fischers und den Kostümen von
Henriette  Hübschmann  sinnlich  unterstützt.  Jonathan  Pickers
flutet das Bühnen-Ei mit sattgelbem Licht, in dem das saftige
Blau der Kostüme des Venus-Gefolges durch die komplementäre
Farbwirkung umso kraftvoller wirkt. Die Pink-Schattierungen,
in denen Ascanio und Silvia auftreten, beißen sich damit –
aber wenn sich das Licht ins Lindgrüne verschiebt, ergibt sich
auch mit dem Pink ein komplementärer Gegensatz. So spiegeln
sich  in  den  intensiven  Farben  die  Beziehungen  und  die
wirklichen Verhältnisse der Figuren wider. An so viel kluger
Offensichtlichkeit hat man seine Freude.

Viel zu gewinnen für heute ist aus diesem Jugendwerk ansonsten
nicht, auch wenn Nina Brazier versucht, die Problematik der
arrangierten, politisch motivierten Ehe in die Gegenwart ´zu
übertragen.  Aber  die  klassische  Konfliktsituation  zwischen
individuellen Bedürfnissen und gesellschaftlichen Erwartungen
findet  sich  in  anderen  Opern  des  18.  Jahrhunderts
eindrücklicher und emotional-musikalisch bewegender gestaltet.
Was über die Zeit hinaus spannend wäre, der Konflikt zwischen
dem  Traumbild  eines  Menschen  und  seiner  realen  Existenz,
bleibt in Braziers Inszenierung ein Nebenthema. Da sich die
Regie aber auf die Personen einlässt, ihnen Profil gibt und
die Bezüge szenisch intensiv gestaltet, kommen keine Längen



auf. Die knapp zweieinhalb Stunden ziehen sich nicht.

Souveräne Musik eines 15-Jährigen

Das ist auch Verdienst der Musik, die letztlich rechtfertigt,
das aus der Zeit gefallene, stark an seinen Zweck gebundene
Stück  zu  spielen.  Mozarts  formale  Souveränität,  seine
melodische Erfindungskraft, seine Instrumentation – die Bläser
sind markant, aber noch nicht so selbständig wie später –
tragen  den  Abend.  Alden  Gatt,  seit  dieser  Spielzeit
Kapellmeister und Assistent des GMD an der Frankfurter Oper,
leitet  das  Frankfurter  Opern-  und  Museumsorchester  zu
straffen, aber nie überzogenen Tempi an, sucht einen eher
strahlend  kompakten  statt  transparenten  Klang,  lässt  den
Sängern Raum, sich zu entfalten…

…und die nutzen ihre Chance fabelhaft. Wieder einmal ist zu
hören,  wie  erfolgreich  sich  Bernd  Loebes  beharrliche
Ensemblepflege auswirkt. Die Rollen sind nach Typen besetzt,
aber die jungen Leute auf der Bühne bringen auch technisch
ungetrübt ausgebildete Stimmen mit und setzen ihr Potenzial
erfrischend musikalisch gestaltend ein. Kateryna Kasper ist
die erfahrenste unter den Solistinnen und bereits seit zehn
Jahren  im  Ensemble.  Ihre  Venus  changiert  mit  Autorität
zwischen den mütterlichen und den herrscherlichen Zügen der
Figur,  die  nach  dem  Vorbild  Maria  Theresias  durchaus  die
umfassende Kontrollgewalt über ihre „Kinder“ beansprucht.



Cecelia  Hall  als  Ascanio.  (Foto:
Monika  Ritterhaus)

Karolina Bengtsson, seit dieser Spielzeit im festen Ensemble,
hat das passende Timbre und die bezaubernde Finesse für die
Rolle  der  jugendlichen  Braut  Silvia.  Ascanio,  mit  sanftem
Sentiment und runden Tönen gesungen von Mezzo Cecelia Hall,
ist  der  wohlerzogene  Bräutigam,  ganz  so  fügsam  wie  das
historische Vorbild, der zur Zeit seiner Hochzeit 17jährige
Ferdinand. Ein formidabler Tenor aus dem Opernstudio, Andrew
Kim, ist eigentlich als Priester Aceste ein williger Helfer
der Venus auf Erden – in Braziers Deutung mutiert er zu einer
Art Assistent. Kim singt mit unbekümmerter Verve, glänzendem
Material und ein wenig zu jugendlich riskanter technischer
Brillanz.



Ähnlich  Anna  Nekhames  als  Fauno  mit  dekorativen  virtuosen
Koloraturen  und  anspruchsvollen,  mit  technischen
Kunststückchen gespickten Läufen: Die junge Sopranistin, 2022
dem Opernstudio entflattert und gleich zur „Königin der Nacht“
avanciert, lässt es nicht an der „geläufigen Gurgel“ mangeln,
darf aber in der Kontrolle des Stimmsitzes noch zulegen, um
ihre künftige Entwicklung gefährdungsfrei weiterzuführen. Auch
Sekretärin (Aijan Ryskulova), Bodyguard (Stefan Biaesch) und
die  beiden  als  liebreizrosa  Hostessen  ausstaffierten
Freundinnen  Silvias  (Valentina  Ziegler,  Isabel  Casás  Rama)
fügen sich bruchlos in das visuelle und vokale Konzept der
Aufführung ein. „Ascanio in Alba“ wird allein wegen seiner
Thematik  eine  Mozart-Rarität  auf  der  Bühne  bleiben,
musikalisch  lohnt  sich  die  Begegnung  jedoch  allemal.

Vorstellungen noch am 30. Dezember, 1. und 3. Januar. Info:
https://oper-frankfurt.de/de/spielplan/ascanio-in-alba/?id_dat
um=3576

„Der  doppelte  Erich“  –  wie
Kästner  sich  durch  die  NS-
Zeit lavierte
geschrieben von Bernd Berke | 30. Dezember 2023
Erich  Kästner  scheint,  von  heute  aus  betrachtet,  zu  den
Unbezweifelbaren zu gehören. War er nicht eindeutig „links“
und somit unverdächtig, es auch nur ansatzweise mit dem NS-
Regime gehalten zu haben? Wenigstens bis in die späten 1960er
Jahre galt er quasi als geheiligt, und bis heute scheint sein
Andenken gegen Attacken gefeit. Sind seine Bücher nicht schon
1933 auf den schändlichen Scheiterhaufen der Nazis verbrannt
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worden? Ja, gewiss, so war es. Und doch…

…und  doch  gibt  es  jetzt  ein  bedenkenswertes  Buch,  in  dem
etliche  Zweifel  an  seiner  Redlichkeit  laut  werden.  Diese
Einwände lassen sich wohl nicht so einfach beiseite wischen.
Kästner, schon am Vorabend des „Dritten Reiches“ mit Büchern
wie „Emil und die Detektive“ (1931) weithin berühmt, ist alle
die  finsteren  Jahre  über  –  bis  zum  „bitteren  Ende“  –  in
Deutschland geblieben, ja, er hat in dieser Zeit (wenn auch
meist  unter  Pseudonymen  schreibend)  zuweilen  gar  nicht
schlecht  verdient.  Propagandaminister  Joseph  Goebbels  ließ
Kästner gewähren, als der das Drehbuch des groß angelegten
Films  „Münchhausen“  (Kinostart  März  1943,  Hauptrolle  Hans
Alberts)  zum  Ufa-Jubiläum  schrieb.  Mit  dieser  Produktion
wollten die NS-Machthaber zeigen, dass der längst „abgehängte“
deutsche Film Hollywood mindestens ebenbürtig war – natürlich
ein  lachhafter  Trugschluss.  Übrigens:  Erst  Hitler  selbst
setzte der stillschweigenden Schreiberlaubnis für Kästner ein
abruptes Ende.

Nach 1933 nur Harmloses geschrieben

Buchautor Tobias Lehmkuhl, Journalist u. a. für „Zeit“, „FAZ“
und  Deutschlandfunk,  hat  erwartungsgemäß  gründlich
recherchiert, um Kästner auf die teilweise verdächtigen Spuren
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zu kommen. Zwar trägt er viele, viele Fakten zusammen, doch
muss er auch immer mal wieder spekulieren. Demnach ist es dann
nicht unwahrscheinlich oder einigermaßen wahrscheinlich, dass
Kästner zu dem oder jenem Zeitpunkt diesen oder jenen Menschen
getroffen und dieses oder jenes Thema mit ihm besprochen hat.
Na, wenn das so sein soll… Da steht spürbar so manches auf
tönernen Füßen.

Der Buchtitel „Der doppelte Erich“ ist eine etwas wohlfeile,
aber griffige Anspielung auf Kästners Erfolg „Das doppelte
Lottchen“  (erst  1949  erschienen)  und  überdies  ein  Hinweis
darauf,  dass  dieser  Autor  fast  durchweg  Maskierungs-  und
Doppelgänger-Geschichten  ersonnen  und  erzählt  habe.  Daraus
wiederum leitet sich die hartnäckig verfolgte Annahme her,
dass er selbst ein Meister im Verschleiern und im geschickten
Rollenspiel war. Während des „Dritten Reiches“ hat Kästner,
der zuvor den beachtlichen „Fabian“ geschrieben hatte, nur
noch Harmlosigkeiten wie „Drei Männer im Schnee“ oder „Die
verschwundene Miniatur“ hervorgebracht. Er war, wie es hier
heißt,  sozusagen  ein  amputierter  Autor,  der  sich  hin  und
wieder sogar von der unmenschlichen Sprache der Faschisten
(von Victor Klemperer LTI = „Lingua Tertii Imperii“ genannt)
infiziert zeigte.

Kompromisse fürs (finanzielle) Überleben

Tatsächlich muss einem längst nicht alles sympathisch oder
auch nur geheuer sein, was Kästner damals unternommen und
unterlassen  hat.  Zwar  hat  ihm  der  von  den  Besatzern  als
deutscher Kronzeuge eingesetzte Carl Zuckmayer schon 1943 eine
Art  Unbedenklichkeits-Bescheinigung  („Persilschein“)
ausgestellt, doch hatte Kästner zuvor mehrfach nachdrückliche
Versuche  unternommen,  in  die  NS-geführte
Reichsschrifttumskammer  aufgenommen  zu  werden.  Fürs
finanzielle  Überleben  scheint  er  zu  einigen  (faulen)
Kompromissen bereit gewesen zu sein. Er selbst stand übrigens
unerkannt in hinterer Reihe dabei, als (auch) seine Bücher
verbrannt wurden – und hat keinesfalls dagegen die Stimme



erhoben, weil ihm sein Leben lieb war.

Nach dem Krieg hat Kästner Legenden verbreitet wie jene, dass
er  als  einziger  unter  Tausenden  bei  einer  Propaganda-
Veranstaltung im Berliner Sportpalast nicht mitgesungen habe
und nicht aufgestanden sei, was Tobias Lehmkuhl füglich in
Zweifel zieht. Man darf wohl schließen: Ein Kurt Tucholsky,
mit dem Kästner in den 20ern zusammengearbeitet hatte, war und
ist sicherlich eine verlässlichere moralische Instanz als der
zur Nonchalance neigende Kästner.

Schattierungen des unfreiwilligen Mittuns

Der in Zeitungs-, Literatur- und Filmszene bestens vernetzte
Caféhausliterat (eine Feststellung, keine Abwertung!) Kästner
hat sich den Zumutungen der Zeit oft durch seinen Charme und
durch  Verhandlungsgeschick  zu  entziehen  vermocht.  Weiterhin
pflegte  er  laut  Lehmkuhl  seinen  verfeinerten  Lebensstil
zwischen Tennissport und Teintpflege. So detailfreudig wird
sein  Verhalten  und  werden  seine  beruflichen  Freundschaften
seit den „Goldenen“ Zwanzigern durchgespielt, dass mancherlei
Schattierungen  des  unfreiwilligen  Mittuns  sich  offenbaren.
Auch  scheint  Kästner  hin  und  wieder  Gesinnungs-Verrat  an
einstigen  Mitstreitern  verübt  zu  haben,  womit  er  heftige
Kritik z. B. von Walter Benjamin oder Klaus Mann (Wie sich das
angepasst hat (…) bis zum morastischen Schlammgrund der Ufa-
Presse“) auf sich zog. Gegen solche harschen Anwürfe nimmt
auch Lehmkuhl seinen Protagonisten in Schutz. Überhaupt ist er
bemüht,  möglichst  Mittelwege  einzuhalten.  Auch  damit
entspricht  er  seinem  Thema,  das  man  wahrscheinlich  nicht
anders als schwankend schildern kann.

Fragen zur „Inneren Emigration“

Ein  eigenes  Kapitel  ist  Kästners  ebenfalls  zwiespältigem
Verhältnis zu Frauen gewidmet. Der Mann, der allzeit sein
Dresdner „Muttchen“ (freilich arg geschönt und verharmlost)
brieflich auf dem Laufenden hielt, gestand – damals keine



Selbstverständlichkeit – seinen zahlreichen Liebschaften zwar
einen  eigenen  Kopf  und  eigene  Freiheiten  zu,  ließ  aber
gelegentlich Frauenverachtung durchblicken. Auch dafür bringt
Lehmkuhl passende Belegstellen bei. Mit Treue hatte Kästner es
eh nicht. Beispiel: Just als eine Gefährtin beim Autounfall
verstarb,  lag  er  mit  einer  anderen  zu  Bette.  Etwas
küchenpsychologisch  werden  folglich  Vermutungen  über  seine
Beziehungsunfähigkeit angestellt.

Noch einmal wirft dieses Buch häufig gestellte Fragen zur
„Inneren Emigration“ auf, die auch anhand anderer Zeitgenossen
(Gottfried  Benn,  Axel  Eggebrecht  etc.)  aufgeworfen  werden,
wobei u. a. die wirklichen Emigranten Thomas Mann und Theodor
W. Adorno als moralische Maßstäbe angelegt werden. Auch dabei
gibt es kein reines Schwarz oder Weiß, es geht um vielerlei
Grautöne.  Hatte  Kästner  anfangs  vielleicht  wirklich  noch
angestrebt,  einen  größeren  Roman  übers  „Dritte  Reich“  zu
verfassen und eben deshalb im Lande zu bleiben, so sind kaum
Notizen für ein solches Projekt erhalten – geschweige denn,
dass ein veritables Werk dieser Art entstanden wäre. Nur:
Konnte  jemand  unter  vergleichbaren  Bedingungen  wesentlich
anders handeln als Kästner?

Gar  lange  lässt  eine  Schilderung  von  Kästners  Nachkriegs-
Existenz auf sich warten, die dann leider auch etwas knapp
ausfällt.  Speziell  hätte  mich  zum  Beispiel  Kästners
patenschaftliche  Rolle  bei  Gründung  des  legendären
Satiremagazins  „Pardon“  (1962)  interessiert.  Aber  das  ist
vielleicht noch mal ein anderes Kapitel.

Tobias  Lehmkuhl:  „Der  doppelte  Erich.  Kästner  im  Dritten
Reich“. Rowohlt Berlin. 305 Seiten, 24 Euro.
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Nicht  in  Ketten,  aber  sicherheitshalber  angepflockt:
herzige Weihnachts-Deko, nicht allzu weit entfernt von
der Stelle, an der sich die kleine Geschichte zugetragen
hat. (Foto: Bernd Berke)

Leute, ich erzähle Euch mal eine kleine Geschichte, mit der
ich mich womöglich als „Spießer“ zu erkennen gebe. Sei’s drum.

Nein, die Chose spielt nicht in härteren Ecken von New York,
London oder Berlin, auch nicht in der Dortmunder Nordstadt,
sondern im vergleichsweise biederen Stadtteil Dortmund-Körne –
und  daselbst  in  einer  harmlosen  Tedi-Filiale,  einer  jener
Resterampen für Deko-, Zeichen-, Bastel-, Haushalts- und Büro-
Bedarf.  Die  Zentrale  dieser  Laden-Kette  (!)  befindet  sich
übrigens just in Dortmund. Warum ich das Ausrufezeichen hinter
„Laden-Kette“ gesetzt habe? Abwarten.

Da betritt also ein nicht mehr ganz junger Mann (cirka 60
plus), der eigentlich nicht weiter auffallen würde, mit einem
jüngeren, aber reichlich „abgerissen“ aussehenden und gebückt
gehenden  Kerl  das  Geschäft  und  schaut  sich  im  Angebot
(vielfach made in China) um. Ungewöhnlich nur: Er hält den
anderen an einer Kette. Im ersten Moment ließe sich denken, es
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sei eine spezielle Bewachung beim Freigang. Doch es zeigt sich
schnell,  dass  die  Konstellation  vor  allem  sexueller  oder
zumindest  herrschaftlicher  Art  ist.  Die  Ankettung  befindet
sich nicht nur an den Handgelenken, sondern auch am Hals. Oha!
So demütigend weit gehen staatliche Maßnahmen in aller Regel
denn doch nicht. Jedenfalls nicht hier und jetzt.

Hinsehen oder wegschauen?

Die wenige Kundschaft, die abends kurz vor der Schließung noch
zugegen ist, bemüht sich redlich, den Anblick „ganz normal“
oder  wenigstens  nicht  des  Aufhebens  wert  zu  finden.
Dumdideldum, interessante Angebote gibt es hier. Auch sich
selbst ertappt man dabei, zwischen zwanghaftem Hinsehen (aus
den Augenwinkeln) und krampfhaftem Wegschauen zu schwanken.
Doch alltäglich ist die Szenerie wirklich nicht. Vor allem
nicht in dieser Umgebung.

Mit dem Bezahlen nach dem SM-Duo an der Reihe, halten wir
etwas  Abstand,  damit  sie  sich  bloß  nicht  beobachtet  oder
bedrängt fühlen. Dann verlassen sie den Laden, einer führend,
einer folgsam. Die Kassiererin, eine etwas ältere Dame, ist
fertig mit den Nerven: „Sachen gibt’s, nee, nee…“, bringt sie
kopfschüttelnd hervor. Bevor die beiden gingen, habe der eine
noch gesagt: „Komm, Sklave!“ Der trottete dann bereitwillig
hinterdrein.  Wer  weiß,  was  ihm  fürderhin  noch  bevorsteht.
Zuvor  hatte  sein  Herr  ihm  die  offene  Einkaufstasche
hingehalten.  Der  Sklave  musste  sie  möglichst  rasch  und
geräuschlos mit dem Erworbenen befüllen. Ich weiß nicht, was
die beiden auf Kosten des dominanten Herrn eingekauft haben.
Neue Eisenketten dürften es kaum gewesen sein, denn: Selbst,
wenn sie im Sortiment wären, hätten sie hier wohl kaum die
nötige Zwangs-Qualität.

Vielleicht waren es ja ganz gewöhnliche Christbaumkugeln. Oder
halt  billiges  Plastikzeug.  Oder  eine  Laubsägearbeit:  
hölzerner Weihnachtsmann mit dem üblichen „HoHoHo“-Aufdruck.
Am Ende sind Herr und Knecht noch die wahren Spießer. Ist aber



auch egal. Es ist eh eine unscharf gewordene Bezeichnung.

In diesem und anderem Sinne allseits frohe Festtage.

_______________

P. S.: Zum Thema „Ketten“ fielen mir dann noch die folgenden
Zeilen von Schiller (aus dem Gedicht „Worte des Glaubens“,
1797) ein, die sich freilich auf obrigkeitliche, tyrannische
Herrschaft beziehen:

Der Mensch ist frei geschaffen, ist frei,
Und würd‘ er in Ketten geboren.

Lauter  schmerzliche  Verluste
– Dortmund damals und jetzt
geschrieben von Bernd Berke | 30. Dezember 2023
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Titelseite des Bandes mit der damaligen Brückstraße und
der Marienkirche links im Hintergrund, 1920er Jahre. Die
Dimension der Verluste wird so recht deutlich, wenn das
hier  nur  eingeklinkte  neue  Bild  in  gleicher  Größe
erscheint wie das alte (im Buch auf der Doppelseite
16/17). Es offenbart sich dann eine städtebauliche Sünde
sondergleichen. (Historisches Bild: Sammlung der LWL-
Museen für Industriekultur, Westfälisches Landesmuseum /
Neue Fotografie: Frauke Kreutzmann, Wartberg Verlag)

Schaut man sich Dortmunder Ansichtskarten aus Vorkriegs- und
noch früheren Zeiten an, so könnte man mindestens wehmütig
werden. Aller industriellen Verschmutzung zum Trotz, war das
alte  Dortmund  eine  vielfach  schmucke  Stadt  mit  etlichen
repräsentativen  oder  gar  imposanten  Bauten  und  zahlreichen
idyllischen Straßen und Plätzen. Daraus bezieht auch der neue
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Bildband  „Dortmund  Gestern  |  Heute“  seinen  Reiz  –  und
sozusagen  seinen  speziellen  Horror.

Besagte  Wehmut  schlägt  hier  nämlich  ins  Deprimierende  um,
werden doch die Bilder von früher direkt heutigen Ansichten
gegenübergestellt,  die  ungefähr  aus  denselben  Blickwinkeln
aufgenommen wurden. Was da alles verloren gegangen ist, mag
man sich am liebsten gar nicht weiter ausmalen. Es ist ein
Jammer.

Pracht der Bahnhöfe, des Theaters, der Synagoge

Man vergleiche nur den alten, 1910 eröffneten Bahnhof mit dem
heutigen,  seit  Jahrzehnten  nur  halbherzig  umgebauten  (bzw.
hoffnungslos  verbauten)  Provisorium.  Selbst  der  frühe
Vorläufer von 1847 hatte noch entschieden mehr Charme. Man
vergleiche die ebenso stolze Oberpostdirektion von einst mit
dem  jetzt  nur  noch  weit  ausladenden  Postbank-Gebäude  an
selbiger Stelle. Ganz zu schweigen vom früheren Theaterbau
oder vom gotischen Giebel-Rathaus, ursprünglich aus dem 13.
Jahrhundert, aufwendig restauriert zum Kaiserbesuch im Jahr
1899 – und nach Ende des Zweiten Weltkriegs ebenso schwer
beschädigt und (vielleicht unnötig) abgerissen wie das alte
Theater. Ungleich schlimmer noch, dass die einst so prächtige,
mit  einer  Kuppel  gekrönte  Synagoge  1938  von  Nazi-Horden
zerstört  wurde.  Wobei  das  Ausmaß  dieses  Schreckens
selbstverständlich  weit  über  den  städtebaulichen  Schaden
hinaus ging.

Schmerzliche Verluste lassen sich bis in einzelne Straßenzüge
verfolgen.  Dazu  zählen  auch  veritable  Amüsier-  und  Revue-
Paläste wie das „Olympia-Theater“ (für 1700 Zuschauer) oder
Freizeit-Areale wie Saalbau und Lunapark am Fredenbaum, die
auf ein reges Stadtleben hindeuten. So freundlich und sozial
anregend das 2001 von der Hannoveraner Expo nach Dortmund
geholte  Riesenzelt  „Big  Tipi“  sein  mag,  ist  es  doch  kein
Ersatz, sondern es wäre allenfalls eine nette Ergänzung zum
alten  Zustand.  Dortmund  war  allerdings  auch  eine  der  am



schwersten zerstörten deutschen Städte überhaupt. Nach 1945
wurde gar erwogen, die trostlosen Restbestände aufzugeben und
an anderer Stelle völlig neu zu beginnen.

In manchen Fällen nur noch Brutalismus

Frauke Kreutzmann, Fotografin der neuen Bilder aus der Stadt,
kann  natürlich  nichts  für  den  allgemeinen  atmosphärischen
Schwund,  der  mehr  oder  weniger  für  alle  Ruhrgebietsstädte
gelten dürfte. Sie dokumentiert halt das, was nun vorhanden
ist.  Und  das  ist  in  manchen  Fällen  ein  modernistischer
Brutalismus, der wohl auch mit der seit Kriegsende die Stadt
regierenden SPD zu tun hat. Bei allem, was man gegen die
Konservativen  einwenden  kann  oder  auch  muss,  hätten  sie
wahrscheinlich mehr Sinn fürs gewachsene Stadtbild gehabt und
mutmaßlich hie und da rettend eingegriffen. Um den Unterschied
zu ermessen, könnte man beispielsweise Dortmund und Münster
gegeneinander halten. In Dortmund sind nur noch vereinzelte
Bauten als Solitäre erhalten – und noch immer scheint sich bei
vielen  Lokalpolitikern  kein  sonderlicher  Sensus  für  solch
historisches Herkommen zu regen.

Rüdiger  Wulf,  langjähriger  pädagogischer  Leiter  beim
Dortmunder Museum für Kunst und Kulturgeschichte (MKK) und
danach bis 2018 Direktor des Westfälischen Schulmuseums in
Dortmund-Marten,  hat  knappe,  aber  kundige  Begleittexte
geschrieben und dazu in allerlei Archiven und Büchern passende
Zitate gefunden, die vom Dortmunder Leben in alten Zeiten
künden. Wulff erläutert auch, dass einige der alten Ansichten
geschönt  daherkommen.  Hie  und  da  sei  gnädig  begradigt,
retuschiert,  montiert  und  (zuweilen  übertrieben)  koloriert
worden.  Dennoch  handelt  es  sich  keineswegs  um  grobe
Verfälschungen. Ergo: Das Erscheinungsbild der damaligen Stadt
lässt sich ebenso wenig schlechtreden wie die heutige Anmutung
haltlos gepriesen werden kann.

Rüdiger Wulf / Frauke Kreutzmann: „Dortmund. Gestern | Heute“.
Wartberg Verlag, 96 Seiten, Format 22 mal 24 cm, zahlreiche



Farb- und Schwarzweiß-Fotos, gebunden, 19,90 Euro.

 

Balkanien  in  Köln:  Franz
Lehárs  „Lustige  Witwe“  mit
dem  Essener  GMD  Andrea
Sanguineti am Pult
geschrieben von Werner Häußner | 30. Dezember 2023

Lieber Grisetten als das teure Vaterland: Adrian Eröd
alias Graf Danilo in der Kölner „Lustigen Witwe“. (Foto:
Matthias Jung)

Jetzt hat auch Köln seine „Lustige Witwe“. Es gibt wohl kein
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Theater in Nordrhein-Westfalen, in dem in den letzten Jahren
niemand  im  Maxim  intim  gewesen  und  die  „Weiber“  studiert
hätte.

Nun  gut,  Intendant  Hein  Mulders  wollte  für  das
Ausweichquartier der Kölner Oper und in der (inzwischen erneut
gefährdeten) Hoffnung auf rechtzeitige Eröffnung des Hauses am
Offenbachplatz 2024 einen zugkräftigen Titel haben. Das ist
Franz Lehárs Erfolgsoperette allemal noch – gehört sie doch
zum  Restbestand  der  Operetten-Monokulturlandschaft,  die  mit
der „Fledermaus“, der „Csardasfürstin“ und dem „Orpheus in der
Unterwelt“  des  Kölner  Operettenerfinders  Jacques  Offenbach
weitgehend  bestellt  ist.  Von  den  Dutzenden  früherer
Erfolgstitel ist kaum etwas geblieben; nur Paul Abraham darf
sich  im  letzten  Jahrzehnt  über  eine  gewisse  Renaissance
freuen. Das Sterben der Operettenensembles, das Ausdünnen der
Spielpläne,  die  generationenlang  gepflegte  Verachtung  des
jahrzehntelang lieblos abgenudelten Genres und der Hinschied
des alten Operettenpublikums tragen Früchte.

Dem entgegenzuarbeiten ist eine reizvolle Aufgabe, der sich
nicht nur Barrie Kosky früher an der Komischen Oper Berlin und
die spezialisierten Häuser in Dresden, Leipzig und München
widmen sollten. Insofern darf man hoffen, dass Hein Mulders in
Köln, sonst eigentlich kein für Ideen verschlossener Kopf,
auch einmal in die Tiefen des Repertoires der „leichten“ Muse
greift. Immerhin: Dank der pfiffigen Regie von Bernd Mottl und
einer  beispielhaft  schmähaffinen  musikalischen  Leitung  des
Essener GMD Andrea Sanguineti ist der Ausflug nach Pontevedro
in Paris rundweg kurzweilig geraten.

Dialog von Wasserflecken an Neonröhren



20  Milliarden!  Allein  die  Ansage  lässt  die  Männer
schmachten. Elissa Huber als Hanna Glawari und Herren
des Chores der Kölner Oper. (Foto: Matthias Jung)

Pontevedro:  Den  Fantasie-Kleinstaat  in  Klischee-Balkanien
verorten  Friedrich  Eggert  (Bühne)  und  Alfred  Mayerhofer
(Kostüme)  irgendwo  im  realsozialistischen  Ambiente.  Die
großmustrigen braunen Tapeten erinnern an den biederen Charme
Ost-Berliner Plattenwohnungen der siebziger Jahre. Über der
Falttür  rutschen  die  Porträts  des  pontevedrinischen
Herrscherpaars  in  Schieflage.  Der  Vorraum  ist  mit
Bauplastikplanen verhüllt, an der Decke prangt ein Dialog von
Wasserflecken an kalten Neonröhren. Pontevedro zeigt sich so
marode wie seine Staatskasse.

Und da kommt die Witwe ins Spiel: Deren 20 Milliarden sind das
Kapital, das den fürstlichen Laden zusammenhält. Sie dürfen
keinesfalls in die Hände eines leichtlebigen Franzosen geraten
–  etwa  des  in  Brombeerfarbe  hereinstelzenden  Camille  de
Rosillon  (Dmitry  Ivanchey),  des  honeckerblau  beanzugten
Vicomte Cascada (John Heuzenroeder) oder eines gewissen Raoul



de  Saint-Brioche  (Timothy  Oliver).  Die  Milliarden  selbst
treten auf in aufreizendem Design in Schwarz, ein mondäner
Gegensatz zu den schlicht geschnittenen Kleidern in gedecktem
Bräunlichgrünlichblau der pontevedrinischen Hautevolee.

Elissa  Huber  ist  eine  hinreißende  Hanna  Glawari,  die
selbstbewusst  und  erfüllt  vom  Wissen  um  ihre  Ausstrahlung
verkündet,  warum  Witwen  so  begehrt  sind,  und  später  in
wunderschön  kitschiger  Folklore-Ausstaffierung  das
Waldmägdelein im Vilja-Lied besingt. Ihr voller, samtig dunkel
getönter Sopran strömt mit allem Charme und allem erotischen
Prickeln, dem die Partie ihren Reiz verdankt.

Erst planen, dann bauen

Diese geldschwere Dame dem Vaterland zu erhalten, ist vornehme
Aufgabe von Botschafter Mirko Zeta – und Ralf Lukas verkörpert
ihn  mit  aller  gewichtigen  Pose,  bedeutungsschwangere
Deklamation  eingeschlossen.  Wäre  da  nicht  die  unsäglich
gemusterte Krawatte, man könnte ihn gar für eine ernsthafte
Person halten. Seine taktische Waffe heißt Graf Danilo: Adrian
Eröd ist als Graf Danilo ein so souveräner Sängerdarsteller,
dass er beinah zur heimlichen Hauptperson der ganzen Operette
aufsteigt, wäre da nicht seine Noblesse, die der Diva stets
den Vortritt gewährt. Er hat allerdings nicht die geringste
Lust, dem Vaterland zuliebe ein Erbe zu erheiraten, zumal es
mit einer Frau verbunden ist, mit der er eine unerfreuliche
Vorgeschichte hat. Dass sich am Schluss die Liebe mit einem
überraschenden  Coup  durchsetzt,  ist  dem  Genre  geschuldet.
Tragische Operetten waren 1905 noch nicht im Blickfeld von
Lehár.

Mottl inszeniert das Finale ohne derben Bruch, wie er dem
Genre seinen Witz und seine Sentimentalität lässt. Nichts wird
übertrieben,  die  Kalauer  halten  sich  in  Grenzen,  der
Herzschmerz auch. Beziehungen entstehen durch Gesten, Blicke,
Pausen. Wenn Baron Zeta stolz den in nur einer Woche strahlend
neu vergoldeten Saal seiner Botschaft preist, meint er, man



habe  erst  geplant,  dann  gebaut.  Da  lachen  die  Kölner  und
denken an ihr Opernhaus. In den Choreographien von Christoph
Jonas  mischen  sich  Grisetten  von  „sämtlichen  Ufern  dieser
Erde“,  und  die  Tanzgruppe  zitiert  lustvoll  alte
Operettenklischees und baut mit leichtfüßiger Ironie daraus
amüsante Körperwelten.

Zweifelhafte Zwitterwesen

Das  Hin  und  Her  zwischen  diversen  eifersüchtigen  Paaren
reduziert  Mottl  zugunsten  des  zentralen  Konflikts,  damit
treten etwa Bogdanowitsch (Artjom Korotkov) und seine Frau
Sylviane (Brigitta Ambs) ebenso in den Hintergrund wie Kromow
(Zenon Iwan) mit seiner ewig des Seitensprungs verdächtigten
Olga  (Mariola  Mainka).  Dass  die  Romanze  zwischen  der
„anständigen  Frau“  Valencienne  (Claudia  Rohrbach  als
entzückendes  Zwanziger-Jahre-Mädel)  und  dem  trocken,  aber
passioniert die „Liebe aufglühen“ lassenden Camille (Dmitry
Ivanchey) saftiger ausgespielt sein könnte, ist eine andere
Sache.

Zwitterwesen  von  allen  möglichen  Ufern.  Ralph



Morgenstern  (Njegus)  und  das  Tanzensemble  in  der
„Lustigen Witwe“. (Foto: Matthias Jung)

Ralph Morgenstern gibt dem Njegus nicht zuletzt dank einer
langen, dürren Gestalt ein köstlich volatiles Profil jenseits
des klassischen Operettenkomikers. Man glaubt ihm aufs Wort,
dass er in die Pariser Art total vernarrt ist, vor allem, wenn
ihn  die  „zweifellos  zweifelhaftesten  Zwitterwesen“
umschwärmen. Das alles wäre nur halb so animiert, würde nicht
das  Gürzenich-Orchester  den  mal  samtig  schmeichelnden,  mal
keck auffahrenden Lehár-Sound treffen und Andrea Sanguineti
mit  dezidierter  Agogik  und  wundervoll  pikanter
Phrasierungsdramaturgie die Musik so gestalten, wie es die
Operette  braucht.  Alles  etwas  altmodisch  gedacht,  aber
vielleicht  gerade  deswegen  so  wundersam  musikalisch,
nostalgisch  und  hinreißend.

Weitere  Vorstellungen:  16.,  21.,  23.,  25.,  27.,  29.,  31.
Dezember.
Info:
https://www.oper.koeln/de/programm/die-lustige-witwe/6634

Auf  Augenhöhe:  Lydia  Steier
stellt  sich  mit  „Aida“  der
legendären  Regie  von  Hans
Neuenfels
geschrieben von Werner Häußner | 30. Dezember 2023
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„Aida“ in Frankfurt: vorne in der Bildmitte Nicholas
Brownlee  (Amonasro)  und  Guanqun  Yu  (die  Aida  der
Premiere), dahinter Claudia Mahnke (Amneris; in rotem
Kleid), umgeben vom Ensemble. (Foto: Barbara Alumüller)

Eben noch besang die ägyptische Gesellschaft Ruhm und Ehre, da
wird  das  Opernhaus  dunkel  und  durch  die  Schwärze  dröhnen
Explosionen, Granateneinschläge, Geschützfeuer und tuckernde
Panzermotoren.

Lydia Steier lässt in ihrer Frankfurter Neuinszenierung von
Giuseppe  Verdis  „Aida“  den  Krieg  nicht  zum  beschaulichen
Kostümfest verniedlichen. Sie beschwört ihn mit Geräuschen im
Finstern. Beklemmend, unheimlich, und für manchen Zuschauer
unbehaglich nahe rückend.

Radikal ist die Inszenierung der amerikanischen Regisseurin
auch,  wenn  es  um  die  (Über-)Zeichnung  einer  verkommenen,
gealtert erstarrten Gesellschaft geht. Da marschieren keine
knackigen  Soldaten  auf,  wenn  Radamès  zum  Feldherrn  gekürt
wird.  Da  versammelt  sich  eine  Horde  seniler  Ordensträger,
teilweise in den Rollstuhl gebannt, teilweise nur noch vom



Sauerstoffgerät inspiriert, um mit „gloria“ und „onore“ den
Krieg zu verklären und in eine zittrige Ekstase gereckter
Greisenfäuste zu geraten.

Den  Krieg  muss  Hausmeister  Radamès  erledigen,  eher  ein
Zufallswahl, weil er gerade mit einem Wagen in den Raum fährt,
um Fußbodenpaneele zu verlegen. Denn wir befinden uns nicht
zwischen Palmen und Pyramiden, sondern in einem abgeranzten
Saal  (Bühne:  Katharina  Schlipf),  wie  er  in  einem
Kolonialgebäude  in  Kairo  vorfindbar  sein  könnte:  Art-Deco-
Lampen, die nicht mehr funktionieren, eine eingebrochene Decke
mit  einer  Galerie,  von  der  später  der  König  und  seine
Entourage herabschaut, siffige Fliesen mit Schimmelrändern.

Erinnerung an „Putzeimer-Aida“ von 1981

Guanqun Yu (die Aida der Premiere) und Stefano La Colla
(Radamès) in der Finalszene der Oper. (Foto: Barbara
Alumüller)

Die  vergreiste  Gesellschaft  hält  sich  Jugend  nur  in
uniformierter Form: Junge Männer sind da nicht präsent, aber



ein Kind: Mehrfach taucht ein kleiner Junge in der Uniform von
Radamès auf – eine Metapher für die Seele des Heerführers oder
(mehr noch) ein Sinnbild einer Jugend, die gemeuchelt und als
Opfer  davongetragen  wird?  In  solchen  Momenten  ist  Steiers
detailverliebte Inszenierung in Gefahr, den Fokus zu verlieren
und sich erläuternd auf Nebenkriegsschauplätzen zu verzetteln.

Präsent sind Kohorten junger Frauen, alle in adretten rosa
Dienstmädchen-Kostümen  und  einheitlichen  lackschwarzen
Frisuren, die an brave japanische Manga-Schulmädchen erinnern.
Am Anfang schrubben zwei von ihnen den Boden – eine ironische
Anspielung auf die „Putzeimer“-Aida von Hans Neuenfels, die
1981 an der Frankfurter Oper Furore machte und zu einer Ikone
des  Regietheaters  wurde?  In  Steiers  Setting  gelten
Unterordnung und Disziplin alles, das macht Amneris brutal
deutlich: Ein Fehler beim Frisieren entfacht ihre Wut, der
Schuldigen bohrt sie die Augen aus. Eine andere Dienstbotin,
die  ihr  beim  sadistischen  Metzeln  in  den  Arm  fällt,  wird
eiskalt abgestochen.

Man glaubt es kaum, dass eine solche enthemmte Gewalttäterin
später ihre andere Facette, die der verzweifelt liebenden Frau
zeigen wird. Eine harte Szene, auf die im Zuschauerraum ein
massiver Buhruf reagiert. In der Tat: Steier flüchtet nie in
malerische  Opern-Harmlosigkeiten;  sie  nimmt  die  Zumutungen,
die im Libretto Antonio Ghislanzonis stehen, radikal ernst.
Das hat sie bereits 2011 in Heidelberg getan: Die Frankfurter
Version darf als überarbeitete Neuauflage der damals heftig
diskutierten Inszenierung gelten.

Der aufgewertete Ramfis

Eines  ihrer  Kennzeichen  ist  die  erheblich  erweiterte  und
aufgewertete Figur des Ramfis, eine Paraderolle für Andreas
Bauer  Kanabas.  Ein  soignierter  Herr  in  schwarzem  Anzug,
äußerlich gelassen mit der Zigarette zwischen den Lippen. Aber
ein Mensch, der offenbar unter seinem inneren Zwiespalt leidet
und  mit  der  ideologischen  Weltsicht  seiner  Klasse  nicht



einverstanden ist. Die Fernchöre der Tempelszene im ersten Akt
erklingen eher im Kopf von Ramfis: Er windet sich, presst die
Hände an die Schläfen, klagt, wimmert, greint vor innerem
Schmerz.  Wenn  am  Ende  der  Oper  Amneris  entkräftet  nach
„Frieden“ ruft, wirft er sich auf eine Bank, eine Pistole in
der Hand. Ob er damit einen Alptraum beendet, bleibt offen.

Amneris wird in Steiers Version zur Hauptperson der Oper. Ihr
Auftritt ist der eines Mannweibs, der graue Anzug mit roter
Krawatte  ist  eine  perfekte  Mimikry,  um  in  einer  maskulin
korsettierten  Gesellschaft  eine  Rolle  zu  spielen.  Nur  die
weißblonden Haare markieren den Rest einer auf ein sexuelles
Signal reduzierten Weiblichkeit. Als es darum geht, Radamès
für  sich  einzunehmen,  wechselt  sie  auf  eine  andere
Kleidungschiffre: Mit rotem Abendkleid und neuer Frisur wird
sie zur femme fatale; später, in der Szene des Triumphs, tritt
sie mit kunstvollen weißen Haaren auf wie eine der ältlichen
Sponsorinnen der Met aus der amerikanischen Society. Siegfried
Zoller hat einfach tolle Kostüme erdacht.

Mit der Mimikry ist es erst vorbei, als sie im vierten Akt um
das Leben von Radamès kämpfen muss: Da wälzt sie sich im
Unterrock in der schmutzigen Brühe, die im dritten Akt als
Nil-Reminiszenz schwappt und in der die Leiche des von Radamès
erschossenen Amonasro liegt. Der erhebt sich mit mahnendem Arm
wie der tote Siegfried in der „Götterdämmerung“. Amneris küsst
ihn,  schließt  ihn  in  die  Arme  –  eine  der  sinistren,
verstörenden  Szenen,  mit  denen  Steier  ihre  Inszenierung
verrätselt. Ramfis „erlöst“ Amneris mit einer Drogenspritze.
Im Triumphmarsch erhielt auch Radamès seinen Cocktail in den
Nacken gespritzt: Er, der traumatisierte Kriegsheimkehrer, hat
keine so rechte Lust zu feiern; nach der Injektion stimmt er
begeistert willenlos in den kollektiven Jubel ein.

Bei Claudia Mahnke sitzt jedes Detail

Frankfurt hat das Glück, mit Claudia Mahnke eine Darstellerin
für die Amneris zu haben, die in imponierender Detailschärfe



die Entwicklung dieses Charakters auszuspielen weiß. Da sitzt
jede  Nuance  zwischen  höhnischem  Lächeln,  die  Gesichtszüge
verzerrender  Wut,  namenloser  Verzweiflung,  trostlosem  Leid.
Jeder Schritt, jede Bewegung der Arme und Hände, jedes Drehen
des Kopfes hat seine Bedeutung, macht die Figur sprechend und
lebendig.

Nur  die  Stimme  Mahnkes  will  nicht  so  recht  zur  Vollblut-
Italianità einer Amneris passen. Das Legato wird durch ein
grießeliges  Flackern  aufgeraut,  in  der  Attacke  fehlt  der
strahlend-präsente Ton. Mahnke kann den Wechsel zum tiefen
Register nicht gut verblenden, versucht, die sonore Contralto-
Lage allzu brustig und ordinär einzuholen. Dazwischen gibt es,
wenn es um entspanntes Singen geht, Momente cremiger Tonfülle
und subtil ausgeleuchteter Passion.

Aida ist die Ukrainerin Ekaterina Sannikova, ein typischer
Sopran aus dem Osten mit ausgeprägtem Vibrato und fleischiger,
manchmal  ins  Gaumige  rutschender  Tongebung.  Solche  Stimmen
werden heute – vielleicht auch mangels Alternativen – für
„Verdi-Sängerinnen“ gehalten, haben aber weder die Finesse des
Stils  noch  die  Flexibilität  in  der  Bildung  des  Tons.  Am
passendsten gelingen Sannikova „Numi pietà“ und „O patria mia“
im Dritten Akt, aber es fällt auch auf, dass sie die Phrasen
nicht  auf  dem  Atem  blühen  lassen  kann  und  immer  wieder
zurücknimmt, wo sie den Ton befreit strömen lassen müsste.

Auch  Stefano  La  Colla  operiert  an  den  Grenzen  seiner
stimmlichen Mittel. Er bemüht sich um Piano-Schattierungen.
Aber  an  ein  „b“  im  Piano  oder  Diminuendo  am  Ende  der
Auftrittsarie des Radamès glaubt man eh nicht mehr. Dort, wo
er Kraft einsetzt, sind das Ergebnis eher enge Trompetenstöße.
Der ätherische Schluss der Oper wird auf diese Weise zu einem
bemühten Vorwärtshangeln von Phrase zu Phrase, bei der die
technische  Bewältigung  volle  Aufmerksamkeit  fordert  –  an
schimmernde,  zu  verhaltenem  lyrischem  Leuchten  gesteigerte
Bögen darf man nicht denken.



Dynamische Strapazen

Nicholas Brownlee ist in Wagners „Meistersingern“ als Hans
Sachs und in Giordanos „Fedora“ als klug gestaltender Sänger
aufgefallen;  dass  er  den  Amonasro  vor  allem  als  Chance
auffasst, voluminöse Stimmgewalt aufzufahren, enttäuscht. In
den kürzeren Rollen: Kihwan Sim (König), Kudaibergen Abildin
als  eindrucksstarker  Bote  und  Monika  Buczkowska  als
Priesterin. Das am besuchten Abend arg lärmig aufspielende
Opern- und Museumsorchester blieb unter seinem Niveau, das
auch durch Dirigent Erik Nielsen nicht zu heben war: Neben
gekonnt  formulierte  Details  treten  zu  viele  klanglich
undifferenzierte  und  dynamisch  strapazierte  Stellen.

Das Triumphbild, in dem der Chor von Tilman Michael seinen
großen Moment hat, gefällt sich in massiertem Gedröhn, das man
vielleicht der martialischen Stimmung für angemessen halten
mag, das aber Verdis gezieltes Arbeiten mit „banaler“ Musik
eher im Getöse erstickt als offenbar macht. Mit Lydia Steiers
„Aida“ hat die Frankfurter Oper wieder ein Repertoirestück,
das in seiner entschiedenen Art, den Themen auf den Grund zu
gehen, auf Augenhöhe mit Neuenfels‘ legendärer Inszenierung
steht.

Weitere Vorstellungen: 17., 21., 26., 29. Dezember; 1., 13.,
20.  Januar  2024,  Info:
https://oper-frankfurt.de/de/spielplan/aida/

 

Namen  über  Namen:  Michael

https://www.revierpassagen.de/132385/namen-ueber-namen-michael-kruegers-verabredung-mit-dichtern/20231212_1113


Krügers  „Verabredung  mit
Dichtern“
geschrieben von Bernd Berke | 30. Dezember 2023
Eines gleich vorweg: Der Lebensleistung von Michael Krüger,
dem  langjährigen  Leiter  des  Münchner  Hanser-Verlags  und  –
keinesfalls nur nebenbei – Schriftsteller, gebührt unbedingt
großer Respekt, ja Bewunderung. Kaum einer neben und nach dem
Suhrkamp-Doyen  Siegfried  Ungeld  hat  dermaßen  viel  für  die
Literatur seit den mittleren 1960er Jahren bewirkt. Umso mehr
Aufschlüsse erwartet man von Krügers Buch „Verabredung mit
Dichtern“, das im Untertitel „Erinnerungen und Begegnungen“
verheißt.

Der Band umfasst immerhin 447 Seiten, lässt also eigentlich
Raum  für  Gründlichkeit.  Doch,  ach!  Satt  dessen  wird  man
geradezu erdrückt von lauter Namedropping. Wenn Krüger erst
einmal in Fahrt geraten ist, vergisst er (obwohl er mehrmals
auf sein schwaches Gedächtnis verweist) offenbar gar keine
Begegnung  mit  höchstkarätigen  Literaten  und  sonstigen
Künstlern aus Musik, Bildnerei, Film und Theater zu erwähnen.
Nur leider erschöpfen sich seine Aufzählungen eben oftmals
darin.  Häufig  driften  sie  ins  bloß  Anekdotische  oder
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schlimmstenfalls  ins  Prätentiöse  ab.

Worüber hat er mit Susan Sontag gesprochen?

Nur ein Beispiel von Hunderten: Da lässt uns Krüger wissen, er
habe  mit  der  legendären  Susan  Sonntag  (eine  von  relativ
wenigen  Frauen  als  Protagonistinnen  im  Buch,  viele  andere
haben lediglich Kurzauftritte als kluge Partnerinnen berühmter
Schriftsteller) in der ebenso legendären Berliner „Paris Bar“
gesessen.  Was  sie  dort  geredet  haben,  bleibt  freilich  im
Verborgenen. Es hätte sehr interessant sein können – wie so
vieles  andere.  Ist  es  Diskretion,  Notizen-Chaos,
Erinnerungsverlust oder Unlust, die uns so manches vorenthält?

Offenbar hat niemand bei Suhrkamp einem wie Michael Krüger
dreinzureden gewagt. Seine Einleitung folgt etwa dem Motto
„Kinder, wenn ich wollte, könnte ich ungeheuer viel erzählen.“
Doch dafür, so Krüger in majestätischer Bescheidenheit, sei er
gar nicht so recht begabt. Dann legt er allerdings los…

Bloß niemanden verprellen!

Nach einem längeren Exkurs zu seiner Berliner Nachkriegsjugend
wendet sich der 1943 geborene, schwer an Leukämie erkrankte
Krüger (der am 9. Dezember 80 Jahre alt geworden ist) seinen
verlegerischen Anfängen zu. Zunächst absolvierte er eine Art
Praktikum in London, dann ging’s alsbald zu Hanser in München
–  in  einer  enorm  spannenden  Zeit  des  politischen  und
literarischen  Aufbruchs,  in  der  freilich  die  Literatur  zu
Krügers Leidwesen von vielen Leuten totgesagt und der Politik
untergeordnet wurde.

Bis  hierhin  wird  das  Geschehen  noch  ziemlich  plastisch
wiedergegeben,  Krügers  Stil  wirkt  zunächst  angenehm
entschlackt. Doch dann hat er immer mehr, wenn nicht nahezu
alle  damaligen  und  späteren  Berühmtheiten  des
Literaturbetriebs kennen gelernt. Deshalb gerät er nun immer
öfter  in  Versuchung,  Namenslisten  aufzustellen  und
abzuarbeiten,  ja  durchzuhecheln.  Bloß  niemanden  durch



Nichtnennung  verprellen!

Einer, der zu rühmen weiß

Da könnte man wirklich neidisch werden: Wen er gekannt hat!
Bei wem er eingeladen war oder ein und aus ging. Mit wem er
nach  eigenem  Bekunden  befreundet  war.  Wo  und  bei  wem  er
genächtigt hat und an traumschönen Orten dieser Welt Wochen
oder Monate verbringen durfte! Stets in ungemein anregendem,
hochgeistigem Ambiente, versteht sich. Überdies in einer Ära,
in der das Verlagswesen noch nicht so durchkommerzialisiert
war…

Michael Krüger ist einer, der vor allem zu rühmen weiß. Auch
scheut er das zwischenzeitlich in der Literaturwissenschaft
verpönte,  recht  weihevolle  Wort  „Dichter“  nicht.  Die
allermeisten, die er erwähnt, waren oder sind demnach ungemein
polyglott und haben die Inhalte abertausender Bücher in ihren
Köpfen. Nie versäumt es Krüger, geradezu unfassbare geistige
Kräfte seiner Freunde zu schildern. Wie Koketterie mutet es
an, wenn er immer mal wieder betont, wie wenig fähig und
berühmt er selbst im Vergleich sei (Zitat, anlässlich einer
Tagung: „…außer mir alles berühmte Namen, die zu dem Thema
wichtige Gedanken liefern konnten“). Sollte das etwa Fishing
for compliments sein?

Warum denn kein Personenregister?

Die  lange  Liste  der  Namen  füllt  sich  zunächst  mit  einem
Aufenthalt  in  der  römischen  Villa  Massimo,  der  sich  als
ausschweifender persönlicher Streifzug durch die italienische
Gegenwartsliteratur  und  darüber  hinaus  erweist.  Weitere
Kapitel  heißen  z.  B.  „Meine  schwedischen  Freunde“,  „Meine
israelischen Dichter“, „The Boys und einige andere“ (USA),
„Meine holländischen Dichter“ und „Meine polnischen Freunde“.
Wohlgemerkt: Meine…

Da  gibt  es  Abschnitte,  in  denen  sich  weltweit  geschätzte
Autoren wie Derek Walcott,  Joseph Brodsky, Seamus Heaney und



Philip Roth gleichsam die Klinke in die Hand geben oder gleich
mit Krüger beieinander sitzen. Da wohnt er in London beim
ruhmreichen  Pianisten  Alfred  Brendel,  um  Julian  Barnes  zu
treffen, wobei auch… Halt! Wir wollen hier nicht die schier
endlosen  Namenslisten  der  Kulturgrößen  nachbeten.  Es  fragt
sich  jedoch,  warum  gerade  ein  solcher  Band  völlig  ohne
Personenregister  auskommt.  Die  ganze  Herangehensweise  ruft
doch  nach  abschließender  alphabetischer  Sortierung  und
Überblick. Auch hätte man sich ein paar prägnante Abbildungen
mehr gewünscht.

Manches bleibt noch zu tun

Dass Krüger ein Verleger war, der sich für „seine“ Autorinnen
und Autoren eingesetzt und sie – bei fachlicher Kritik im
Detail – grundsätzlich „beschützt“ hat, ahnt man gleichwohl in
vielen Passagen dieses Buches. Dass er außerdem über weitaus
subtilere Ausdrucksmöglichkeiten verfügt, als er sie hier über
weite Strecken erkennen lässt, zeigen eingestreute Auszüge aus
seinen  Gedichten  und  etliche  Zitate  aus  Nachrufen  und
Preisreden, die er auf Schriftsteller gehalten hat. Apropos:
Im  obligatorischen  Frack  hat  er  die  eine  oder  andere
Nobelpreisverleihung erlebt. Hingegen schreibt er mit einer
Regung  zwischen  Scham  und  Stolz,  über  Jahrzehnte  keinen
kompletten Anzug getragen zu haben.

In  einer  knappen  Nachbemerkung  entschuldigt  sich  Michael
Krüger,  einige  Literatur-Nationalitäten  diesmal  noch  nicht
berücksichtigt  zu  haben.  Er  nennt  mal  eben  pauschal:
Frankreich,  Spanien,  Portugal,  das  Baltikum,  Russland,  die
Ukraine,  Ungarn,  Bulgarien,  Rumänien,  Griechenland,  die
Türkei,  Japan,  China  –  und  last,  but  not  least:  all  die
„deutschen Dichter, mit denen ich mein Leben verbracht habe
(…) Es bleibt also noch etwas zu tun.“

Michael Krüger: „Verabredung mit Dichtern. Erinnerungen und
Begegnungen“. Suhrkamp, 447 Seiten, 30 Euro.



 

 

Was wäre ich geworden, wenn…?
–  Uraufführung  der  Oper
„Septembersonate“ von Manfred
Trojahn in Düsseldorf
geschrieben von Werner Häußner | 30. Dezember 2023

Surreale  Treppen  auf  der  Bühne  von  Heike  Scheele:
„Septembersonate“  von  Manfred  Trojahn  in  der
Inszenierung von Johannes Erath in Düsseldorf mit Holger
Falk  (Osbert  Brydon)  und  Juliane  Banse  (Ellice
Staverton).  (Foto:  Wolf  Silveri)
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Spätestens,  seit  die  Romantik  die  Welten  hinter  der  Welt
entdeckt hat, werden die Grenzen zwischen der positivistischen
Realität in einer aufklärerisch-rationalen Perspektive und der
Fiktion brüchig.

Einer  Fiktion,  die  sich  als  mächtiger  Einfluss  auf  das
offenbart, was gemeinhin als „real“ beschrieben wird. Einer
Fiktion, die sich im Begriff manifestiert, jenem denkerischen
Instrument, mit dem wir unsere Welt „begreifen“. Aber auch,
wenn Gott ein Hirngespinst sein sollte, auch, wenn Heilige und
Helden nie leibhaftig gelebt haben, so existieren sie doch,
haben auf den Lauf der Ereignisse gewaltigen Einfluss. Doktor
Faust oder Harry Potter: Die Erinnerung, die Erzählung macht
sie zu Personen unserer inneren Welten.

Erfahrungen und Erinnerungen, Träume und Traumata, Visionen
und  Projektionen:  Die  Antriebskräfte,  die  das  Leben  mit
vitaler  Dynamik  aufladen,  balancieren  zwischen  Realem  und
Fiktionalem,  durchdringen  das,  was  wir  mit  unseren  Sinnen
wahrnehmen, geben ihm Sinn, Motiv und Richtung.

In Manfred Trojahns neuer Oper „Septembersonate“ treffen sich
zwei  Menschen,  die  schon  in  ihrer  Existenz  die
Grenzüberschreitung in sich tragen: Er, Osbert Brydon, hat vor
Jahrzehnten die auf realen Gelderwerb zielenden Aktivitäten
seiner  vermögenden  Familie  verlassen  und  ist  nach  „dort
drüben“  gegangen,  um  ein  Schriftsteller  zu  werden  –  also
jemand, der fiktive Welten gestaltet. Sie, Ellice Staverton,
ist Schauspielerin geworden, wechselt die Rollen und verleiht
im Spiel fiktiven Personen eine leibhaftige Existenz. Beide
liebten einst als Kinder das Puppentheater, in dem die Frauen
Königin werden – oder das Krokodil.



Manfred Trojahn. (Foto: Dietlind Kobold)

Eine  „Konjunktiv-Oper“  nannte  Dramaturgin  Anna  Melcher
Trojahns gut 100 Minuten wenig dramatisches, aber intensiv
meditatives Musiktheater. Ein Satz der früheren Jugendfreundin
bringt Osbert zum Nachdenken: „Was hätte ich dafür gegeben,
Sie als junge Frau so getroffen zu haben, ich hätte mich auf
der Stelle in Sie verliebt.“ Die Möglichkeit – die Frage „Was
wäre, wenn?“ – lässt den Schriftsteller nicht mehr los. Im
Traum, so Ellice, habe sie den anderen Osbert gesehen – den,
der er geworden wäre, hätte er sich den Konten und Häusern
seiner Familie gewidmet.

Wer ist dieser „Andere“? In einer surrealen Vision – oder ist
es eine gespenstische Manifestation? – trifft Osbert auf sein
anderes Ich: „Voll Wehmut grüßt der, der ich bin, den, der ich
hätte sein können.“ Rainer Maria Rilkes „Die Aufzeichnungen
des Malte Laurids Brigge“ geben den Protagonisten die letzten
Worte: „Du machst mich allein ….“ Das Ende bleibt offen.

Trojahn hat sein eigenes Libretto nach der Erzählung „The



Jolly Corner“ von Henry James entworfen – jenem amerikanischen
Schriftsteller,  dessen  Biografie  sich  in  seiner  1908
erschienenen  Story  spiegelt.  James  ist  ein  Meister  des
Ungesagten,  des  Uneindeutigen,  des  dunkel  Ungreifbaren  –
Benjamin  Britten  hat  das  in  „The  Turn  of  the  Screw“  in
unerreichter Meisterschaft in Musik gefasst. Auch bei Trojahn
findet sich diese Atmosphäre mit dem Hauch des Surrealen und
einer dämonischen Transzendenz wieder.

Blasen aus leiser Grundierung

Zitiert  wird  Richard  Strauss‘  „Tod  und  Verklärung“,  über
Reminiszenzen an „Arabella“ oder an Arnold Schönbergs „Pierrot
lunaire“ berichtet der Komponist im Programmbuch. Erinnerungen
werden  wach,  an  Korngolds  „Die  tote  Stadt“,  an  Debussys
„Pelléas et Mélisande“, an Richard Rodney Bennetts „The Mines
of Sulphur“ oder an Philip Glass‘ „The Fall of the House of
Usher“.  Aber  das  fünfzehnköpfige  Orchester,  schon  vor  dem
ersten Ton von einem ständigen Herzschlag-Pochen grundiert,
findet nicht oft zu klangfülligem Ausbruch, bewegt sich meist
in unendlichen Variationen von trüben Piano- bis delikatesten
Pianissimo-Klängen,  intim  bis  zum  verschwimmenden
Verschwinden.



Juliane  Banse  (Ellice  Staverton)  in  der
„Septembersonate“ in Düsseldorf. (Foto: Wolf Silveri)

Musikalisch erinnert nichts an eine „Sonate“: der Komponist
hat den Begriff nicht strukturell, sondern eher atmosphärisch
verstanden.  Stattdessen  sind  flexibel-flächige  Tonfolgen  zu
hören, die lange gleich bleiben, um sich plötzlich wie Blasen
aus leiser Grundierung zu einem kurzen Forte aufzuwölben. Ihre
Klangglätte wird aufgeraut, wenn Trojahn von den Ketten der
Triolen  oder  Quintolen  Staccato  oder  Marcato  fordert.  Die
Gruppe der fünf Bläser (Flöte, Oboe, Klarinette, Fagott, Horn)
agiert im Kontrast oder in Wechselwirkung mit den Streichern,
bei denen die Violinen fehlen, dafür die tiefen Instrumente in
extreme  Höhen  getrieben  werden.  Die  Folge  ist  ein
melancholischer,  an  signifikanten  Stellen  unwirklich
schwebender  Flageolett-Klang.

Harfe, Klavier und Schlagzeug akzentuieren sparsam, brechen
aber  ebenfalls  punktuell  kraftvoller  durch  das  Gewebe  der
Töne. Die Celesta taucht erstmals in der zweiten Szene auf, in
der Osbert in seine Vergangenheit, in seine Erinnerung tanzt.
Ihr entrückter Klang umschwebt das Bedrohliche der Erinnerung,



vor dem die Haushälterin Mrs. Muldoon warnt: Sie versucht, das
Nachwirken des Gewesenen zu verdrängen und auszulöschen – wie
Mrs. Grose in „Turn of the Screw“.

Ein Meister des Uneigentlichen

Ein Meister des Uneigentlichen ist auch Regisseur Johannes
Erath, der an der Deutschen Oper am Rhein zuletzt mit Vincenzo
Bellinis „La Sonnambula“ ein anderes Werk mit schwankendem
Realitätsbegriff inszeniert hat. Er nimmt die Statisterie der
Rheinoper in Beschlag, um den geheimnisvoll in schwärzliche
Fernen  geöffneten  Bühnenraum  Heike  Scheeles  mit  stummen
Menschen(gruppen)  zu  füllen  –  einzig  durch  ihr  Dasein
sprechende  Resonanzkörper  zu  den  vier  Akteuren.

Bibi Abel erweitert die Raumwirkung mit Video-Stills surrealer
Treppenkonstruktionen – manchmal scharf definiert, als wären
sie gegenständlich in drei Dimensionen erbaut, manchmal nur in
Konturen in den wunderbar plastisch geführten Lichtakzenten
Nicol  Hungsbergs  zu  erahnen,  dann  wieder  deutlich  als
Projektionen  erkennbar,  in  denen  sich  dennoch  die
Protagonisten wie schwarze Schatten bewegen, so als seien die
Stufen aus fester Materie.

Erath  wechselt  zwischen  handfester  Aktion  und  traumnahen
Bewegungssequenzen. Osberts zweites Ich – der Kampf beider
spielt sich in cineastisch wirkender Großaufnahme ab – wankt
mit  wunderliche  Eselsohren  durch  die  Szene.  Ellice,  die
Schauspielerin,  manifestiert  sich  in  vielerlei  „Rollen“-
Kostümen, vom Zwanziger-Jahre-Girl über die Projektion einer
ikonischen Szene von Marylin Monroe mit aufgebauschtem Kleid
bis hin zur Diva, die auf einem lackweißem Krokodil reitet und
von Bibi Abel einen opulenten Theatervorhang – als Projektion!
– bekommt. Erath legt sich bewusst nicht fest, stellt eher
Fragen als Antworten zu geben. Der Abend endet mit einem Coup,
einer weiteren Ebene von Fiktionalität, die den Zuschauer von
vielleicht  mühsam  errungenen  Gewissheitsinseln  in  finale
Unsicherheit vertreibt.



Souveräner Dirigent

Unter der souveränen Leitung des designierten Chefdirigenten
der  Deutschen  Oper  am  Rhein,  Vitali  Alekseenok,  sind  die
Solisten der Düsseldorfer Symphoniker hochkonzentriert und mit
Klangsinn am Werk. Die vier singenden Darsteller gehen in
ihren  Rollen  auf:  Holger  Falk  als  zunehmend  an  Boden
verlierender  Osbert  Brydon,  mit  sprechstimmenhaft
zurückgenommenem Bariton, aber exzellent deklamierend, kämpft
manchmal mit dem Orchester. Juliane Banse als Ellice setzt all
ihre Stimmkoloristik, all ihre körperhafte Präsenz, all ihre
variablen  Tonbildungskünste  ein,  um  eine  schillernde,
kraftvolle  Frauenfigur  auf  die  Bühne  zu  zaubern.

Roman Hoza ist das andere Ich Osberts und achtet in seinen
wenigen Sätzen darauf, das Spannungsfeld zwischen Distanz und
Identifikation  nicht  zu  verletzen.  Susan  Maclean  (Mrs.
Muldoon) wirkt zunächst tief in der Vergangenheit erstarrt,
wie ihr pompöses viktorianisches Kostüm signalisiert, deutet
aber am Ende eine überraschende Wendung an: Zögernd schlägt
sie eine Taste der Schreibmaschine an, deren Geklapper am
Beginn der Oper, vielfach multipliziert, als Signet für jene
andere  Welt  steht,  in  der  sich  Osbert  und  Ellice  ihre
erinnerungsgetränkten  Wenn-Fragen  gestellt  haben.

Manfred  Trojahns  „Septembersonate“  steht  am  9.,14.,  29.
Dezember 2023 und am 3., 14. und 27. Januar 2024 auf dem
Spielplan der Deutschen Oper am Rhein in Düsseldorf. Info:
https://www.operamrhein.de/spielplan/a-z/septembersonate/

Am Sonntag, 10. Dezember, 11 Uhr, zeigt das Opernhaus den
halbstündigen  Film  „Das  weiße  Blatt“  mit  anschließendem
Publikumsgespräch. Der Film von Jo Alex Berg zeigt, wie die
Uraufführung entstanden ist. Er begleitet die Künstler von der
Arbeit  an  der  Partitur  bis  zur  ersten  Hauptprobe  auf  der
Bühne. Der Eintritt ist frei.



Immer wieder „Alles gut“
geschrieben von Bernd Berke | 30. Dezember 2023

Gerne hätten wir folgende Zeilen unter das Bild gesetzt:
„Das Licht der Aufklärung durchdringt den sprachlichen
Nebel.“ Aber das lassen wir lieber bleiben. (Foto: Bernd
Berke)

Zugegeben, es wird im deutschen Sprachraum schon seit einigen
Jahren gesagt, allerdings mit der Zeit immer und immer öfter.
Inzwischen  ist  es  längst  eine  feste  Formel,  ja  ein
Passepartout  geworden,  eigentlich  immer  und  überall  zu
gebrauchen:

https://www.revierpassagen.de/132304/immer-wieder-alles-gut/20231207_0950
https://www.revierpassagen.de/132304/immer-wieder-alles-gut/20231207_0950/img_8922


„Alles gut.“
Soll  man’s  schriftlich  und  stimmlich  mit  oder  ohne  Punkt
ausklingen  lassen,  mit  Ausrufezeichen  oder  gar  mit  drei
Auslassungs-Punkten?  Das  bleibt  jedem  Menschen  selbst
überlassen.  Wichtig  ist  nur:  Es  soll  beruhigend  wirken,
lindernd  und  beschwichtigend  (Achtung,  auch  darin  verbirgt
sich  das  Wort  „wichtig“),  es  soll  an  sich  schon  harmlose
Situationen weiter entschärfen, die sowieso gar nicht allzu
viel Konfliktpotential bergen. Sollte es sich etwa nur um eine
nette Nichtigkeit handeln?

Erstaunlich  ist,  dass  sich  dieses  sedierende  „Alles  gut“
ausgerechnet in Zeiten des grassierenden Wutbürgertums und der
„kurzen Zündschnüre“ entwickelt hat – wie zum Ausgleich für
brüllend obszöne Verwünschungen. Fraglich ist, ob ein echter
Wutbürger  gelegentlich  „Alles  gut“  sagt.  Es  ist  nicht
anzunehmen. Mithin scheinen die beiden (im Grunde herzlich
unverbindlichen) Wörtchen eine Domäne der Friedliebenden im
Lande zu sein. Gewisse Draufgänger halten solche Leute für
Schwächlinge oder auf Neudeutsch für „Lauch“.

Wer  möglichst  jeglichen  Streit  vermeiden,  sich  aber  auch
komplizierte  Widerreden  und  überhaupt  langwierige  Dialoge
ersparen will, kann alles rasch mit seinem versöhnlerischen
„Alles  gut“  zukleistern.  Es  sagt  sich  ja  so  einfach  und
gedankenlos dahin. Aber trifft es auch inhaltlich zu?

Die ans Philosophische grenzende Frage lautet doch: Kann denn
überhaupt unentwegt „Alles gut“ sein, oder wird das Sprüchlein
eh nur auf Nebensachen angewendet? Dann dürfte es sich um ein
schnellstens  angerührtes  Lösungsmittel  für  Kleinigkeiten
handeln,  für  Peanuts  und  Petitessen.  Eher  einem  sehr
flüchtigen  Lächeln  vergleichbar,  dem  Zwinkern  und  Flunkern
nicht fern.

Sobald es ernster wird, verfehlt das „Alles gut“ ohnehin seine
mildernde  Wirkung.  Man  stelle  sich  vor,  wie  die  vielfach



landesübliche,  rechtsschutzbewehrte  juristische
Kampfbereitschaft  auf  Widersacher  trifft,  die  ein  ganzes
Verfahren mit „Alles gut“ quittieren wollen. Dann wäre nichts
mehr gut.

 

Jenseits  der  Mythen  –
Interview  mit  dem  Callas-
Biographen Arnold Jacobshagen
geschrieben von Werner Häußner | 30. Dezember 2023
Vor 100 Jahren, am 2. Dezember 1923, wurde in New York eine
der  bedeutendsten  Sängerinnen  der  Musikgeschichte  geboren:
Maria Callas. Zum ihrem 100. Geburtstag sprach Werner Häußner
mit  dem  Autor  einer  neuen  Biographie,  dem  Kölner
Musikwissenschaftler  Arnold  Jacobshagen,  über  das  Geheimnis
der Gesangskunst der Callas und die Mythen um ihre Person.

https://www.revierpassagen.de/132275/jenseits-der-mythen-interview-mit-dem-callas-biographen-arnold-jacobshagen/20231201_1842
https://www.revierpassagen.de/132275/jenseits-der-mythen-interview-mit-dem-callas-biographen-arnold-jacobshagen/20231201_1842
https://www.revierpassagen.de/132275/jenseits-der-mythen-interview-mit-dem-callas-biographen-arnold-jacobshagen/20231201_1842
https://www.revierpassagen.de/132275/jenseits-der-mythen-interview-mit-dem-callas-biographen-arnold-jacobshagen/20231201_1842/jacobshagen-callas-cover


Als  Achtzehnjährige  begann  Maria  Callas  1942  in  Giacomo
Puccinis „Tosca“ eine beispiellose Karriere. Mit Rollen wie
Vincenzo Bellinis Norma und Amina („La Sonnambula“), Gaetano
Donizettis  Lucia  di  Lammermoor  und  Anna  Bolena,  Giuseppe
Verdis Aida und Violetta („La Traviata“), vor allem aber mit
der Wiederentdeckung von Opern wie Luigi Cherubinis „Medea“,
Gasparo  Spontinis  „La  Vestale“  oder  Gioachino  Rossinis
„Armida“  wurde  Maria  Callas  zur  bis  heute  unerreichten
Wegbereiterin des damals vergessenen Belcanto-Repertoires des
19.  Jahrhunderts  und  eines  technisch  perfektionierten,  von
dramatischem  Ausdruck  geprägten  Singens.  Der  Kölner
Musikwissenschaftler Arnold Jacobshagen hat sich in seinem im
Reclam-Verlag  erschienenen  Buch  „Maria  Callas.  Kunst  und
Mythos“ auf die Spuren der großen Künstlerin jenseits des
Mythos und hartnäckig wiederholter Klatschgeschichten begeben.

Was  war  Ihre  Motivation,  ein  Buch  über  Maria  Callas  zu
schreiben,  nachdem  es  von  John  Ardoin  bis  Jürgen  Kesting
bereits  viel  und  auch  seriöse  Literatur  über  diese
Jahrhundertsängerin  gibt?

Maria  Callas  ist  für  jeden,  der  sich  intensiv  mit  Oper
beschäftigt, eine Herausforderung. Besonders für mich, weil
mich  das  italienische  Belcanto-Repertoire  von  Rossini  bis
Puccini sehr interessiert. Ihre Stimme ist für viele Partien
aus diesem Repertoire bis heute unübertroffen, auch wenn ich
die Schwierigkeiten in ihrer stimmlichen Entwicklung sehe und
hoffentlich auch gerecht beschrieben habe. Was die Callas-
Literatur betrifft: Es gibt einige sehr gute und sehr viele
nicht so gute Bücher, die leider bis heute das Callas-Bild
prägen.  Dieses  etwas  zu  entrümpeln  und  einige  Mythen  zu
hinterfragen war das eine Anliegen meines Buches. Das andere
ist,  ihre  künstlerische  Entwicklung  möglichst  genau  zu
beschreiben.

Wissenschaftler interessieren ungeklärte Fragen und Gebiete,
auf denen man etwas Neues entdecken kann. Gibt es im Leben und
der Karriere von Callas überhaupt noch „weiße Flecken“?

https://www.reclam.de/detail/978-3-15-011451-3/Jacobshagen__Arnold/Maria_Callas


Ja, angefangen mit ihrer frühen Karriere in Athen, wo sie doch
mehr  als  bisher  bekannt  von  der  Protektion  der  deutschen
Besatzungsherrschaft  profitiert  hat.  Das  führte  allerdings
auch  dazu,  dass  sie  1945  von  der  Operndirektion  in  Athen
entlassen wurde und erst einmal zwei Jahre nicht auftreten
konnte. In der späteren Karriere ist vieles gut bekannt. Wenig
reflektiert  sind  die  wahren  Hintergründe  ihres  stimmlichen
Abbaus,  die  vermutlich  mit  der  erst  1971  diagnostizierten
Dermatomyositis  zusammenhängen.  Die  schleichende,  aber
dramatische und seltene entzündlichen Muskelerkrankung war ihr
selbst  bis  dahin  nicht  bekannt.  Sie  führt  zu  einem
kontinuierlichen  Abbau  des  Muskelgewebes  mit  allen
Konsequenzen für die Stimme. Den stimmlichen Niedergang, der
ab 1957 offensichtlich war, kann man heute aus medizinischer
Sicht besser verstehen. Die anderen Geschichten, die in der
Callas-Literatur angeführt werden, die Onassis-Beziehung zum
Beispiel, spielen hier keine wichtige Rolle.

Der  Kölner  Musikwissenschaftler  und  Callas-Biograph
Arnold Jacobshagen. (Foto: privat)



Gehört  dann  auch  die  Rolle,  die  ihrer  Gewichtsabnahme
zugeschrieben wird, zu den aufklärungsbedürftigen Mythen?

Das  ist  ein  komplexer  Prozess,  der  auf  die  Singstimme
unterschiedliche Auswirkungen haben kann. Es gibt positive wie
negative Effekte; die positiven werden, denke ich, überwogen
haben. Singen ist eine körperliche Ausdauerleistung. Gerade in
den  Jahren  1953  bis  1955,  die  den  Höhepunkt  ihrer
künstlerischen  Karriere  bilden  und  die  größte  Dichte  und
Intensität an Auftritten in großen, unterschiedlichen Partien
aufweisen,  hat  sie  sehr  wenig  gegessen  und  einige
Spezialbehandlungen wahrgenommen, um ihr erwünschtes Gewicht
zu  erreichen  und  zu  halten.  Über  andere  Ursachen  für  den
frühzeitigen Verschleiß der Stimme kann man spekulieren. Man
muss auch bedenken, dass Maria Callas sehr früh ihre Karriere
begonnen hat. Aus meiner Perspektive müssen diese Faktoren
eben anders gewichtet werden als bisher in der Literatur.

Stichwort  Karriere:  Es  ist  aus  heutiger  Perspektive  sehr
ungewöhnlich, dass eine 15-Jährige Santuzza, eine Frau mit
Anfang Zwanzig Tosca, Kundry, Isolde und kurze Zeit später
Bellinis Norma und Elvira in „I Puritani“ singt. Kommt man dem
Geheimnis  der  Gesangstechnik  auf  die  Spur,  die  so  etwas
ermöglicht?

Man kann vergleichen mit Sängerinnen der Gegenwart, aber auch
der weiter zurückliegenden Vergangenheit. Im 19. Jahrhundert
gibt es dafür Beispiele wie die von Callas bewunderte Rosa
Ponselle oder Maria Malibran, die auch schon mit Fünfzehn die
Rosina in Rossinis „Barbiere di Siviglia“ in London, einer der
wichtigsten Bühnen der damaligen Welt, gesungen hat. Natürlich
waren das Ausnahmepersönlichkeiten – genau wie Maria Callas.
Da muss man andere Maßstäbe anlegen als an den Durchschnitt
von Bewerberinnen an einer heutigen deutschen Musikhochschule.

Die  Vielfalt  der  Repertoires,  das  sie  in  jungen  Jahren
gesungen hat, gehört dazu – gerade die Wagner-Partien, die sie
zwischen 1947 und 1950 mit großer Freude gesungen hat. Sie



sagte, Wagner sei einfach zu singen, da es keine komplizierten
Verzierungen und Kadenzen gebe. Und dann habe man noch das
wunderbare  Orchester,  das  die  Stimme  trägt!  Die  meisten
Sängerinnen fürchten sich dagegen davor, vom Orchesterklang
erschlagen zu werden.

Callas  hatte  die  enormen  Möglichkeiten  einer  „grande
vocaccia“,  einer  großen  Stimme,  die  gepaart  mit  einer
brillanten  Technik  Wagner  und  Bellini-Partien  mit
anspruchsvoller Agilität scheinbar mühelos bewältigen konnte.
Größere Probleme hatte sie etwa mit der Partie der Turandot,
die  auch  hochdramatisch  ist,  aber  im  Unterschied  etwa  zu
Kundry  ständig  sehr  hoch  liegt.  Turandot  hat  sie  1948/49
häufig gesungen, aber diese Rolle hat sie, wie sie selbst
beklagt, zu viel Kraft gekostet.

Es gibt ja auch andere, die gesangstechnisch ein unglaubliches
Repertoire auf einem ähnlichen Qualitätslevel gesungen haben,
Lilli Lehmann etwa. Heute gibt es solche Sängerinnen so gut
wie nicht mehr. Warum nicht?

Eine schwierige Frage. Es gibt ja hin und wieder Sängerinnen,
die versuchen, in die Fußstapfen von Maria Callas zu treten,
zuletzt  Anna  Netrebko.  Heute  gibt  es  eine  starke
Spezialisierung  der  Fächer,  die  Callas  immer  vehement
bestritten hat. Sie hat immer gesagt, ein Sopran müsse alles
singen können. Heute wird man schon in der Ausbildung auf
Fächer  festgelegt,  in  denen  die  Lehrer  das
Entwicklungspotenzial der Stimme sehen. Das hat alles gute
Gründe. Solche Ausnahmeerscheinungen wie Maria Callas sehe ich
heute allerdings nicht mehr.

In der Ausbildung von Maria Callas spielt Elvira de Hidalgo ja
eine  entscheidende  Rolle.  Sie  haben  aber  noch  einen
Gesangslehrer  erwähnt,  Ferruccio  Cusinati,  langjähriger
Chordirektor der Arena di Verona: Ist das eine Person, die
bisher nicht genügend gewürdigt wurde auf dem Weg der Callas
zum technisch perfekten Singen?



Das wäre übertrieben, aber er wird in der bisherigen Callas-
Literatur  nicht  einmal  erwähnt;  der  einzige  war  Callas‘
Ehemann  Giovanni  Battista  Meneghini,  der  den  Kontakt  zu
Cusinati vermittelt hatte. Es ging ab 1947 einfach darum, bei
Callas, die zwei Jahre ohne wesentliche Auftritte in New York
gelebt hat und nun in die italienische Opernszene eingeführt
werden sollte, möglichst schnell Lücken ihres Repertoires zu
schließen, damit sie als Primadonna auf dem Markt von ihrem
künftigen Ehemann platziert werden konnte. Cusinatis Leistung
war,  mit  ihr  Rollen  zu  studieren,  wohl  auch  Schwächen
auszubügeln und die italienische Diktion zu perfektionieren.
Die technischen Grundlagen hat Elvira de Hidalgo gelegt, die
eine der letzten virtuosen Koloratursoprane war.

De Hidalgo hat ihre Partien ja noch ganz aus dem Geist des
Belcanto gesungen, mit völlig ebenmäßig gebildeten Tönen und
einer tollen Projektion des Klangs in den Raum, aber eben auch
sehr  instrumental.  Dieses  Streben  nach  absoluter  Schönheit
unterscheidet sie von Callas, die all ihre Farben einsetzt, um
ihre Partien zu gestalten.

Der Vergleich vokal – instrumental ist interessant, denn es
ist  eine  der  besonderen  Qualitäten  der  Stimme  von  Maria
Callas, dass sie über unglaublich viele Schattierungen und
Facetten  verfügte.  Darin  liegt  aber  auch  ein  Problem  des
Kontrollverlustes. Man kennt ja die Schwierigkeiten, die sie
bei  Registerübergängen  immer  hatte.  Es  gibt  auch
unterschiedliche  Meinungen  zu  der  Frage,  ob  Callas  diese
Palette vokaler Schattierungen bewusst eingesetzt oder aus der
Not eine Tugend gemacht und dieses unglaubliche Organ gar
nicht  kontrolliert  eingesetzt  habe,  so  wie  es  Elvira  de
Hidalgo  in  dieser  Feinheit  und  Instrumentalität  beherrscht
hat. Für Callas war der Ausdruck der notwendige Kontrapunkt
zur  vorhandenen  technischen  Meisterschaft.  Eines  der
Geheimnisse ihrer Stimme ist sicher, dass sie Expressivität
mit einer stupenden Technik vereinen konnte.

Maria Callas war ja keine Intellektuelle. Woraus speist sich



ihre  unglaubliche  dramatische  Kompetenz?  War  das  ein
instinktives  Erfassen  ihrer  Rollen,  eine  Empathie,  die  in
ihrer  Persönlichkeit  wurzelt?  Oder  hatte  sie  ein  tiefes
Verständnis  von  den  tragischen  Seiten  der  menschlichen
Existenz?

Ich  denke  beides.  Es  ist  nicht  notwendig,  eine  belesene
Intellektuelle  zu  sein,  um  eine  tragische  Partie  zu
durchdringen,  Dazu  gehört  eher  Lebenserfahrung,  Charakter,
Empathie, Musikalität sowieso, weil Callas überzeugt war, dass
alles, was eine Partie ausmacht, aus der Musik kommt. Sie hat
auch viel übernommen von ihren Lehrern und den Dirigenten, mit
denen sie zusammengearbeitet hat. Und so unbelesen war sie gar
nicht: Zumindest nach dem Abschied von der Bühne hat sie sich
Bücher empfehlen lassen und gelesen. Aber ich bezweifle, dass
es  unter  den  Sängerinnen  ihrer  Generation  sonst  so  viele
ausgewiesene  Intellektuelle  gab.  Dessen  ungeachtet  ist  die
Frage nach der Bildung für das Verständnis der Partituren, die
Aufführungspraxis oder die Art und Weise der Interpretation
sehr wichtig. Maria Callas hatte eine rasche Auffassungsgabe,
ihre Partien in kürzester Zeit beherrscht und ihre eigene
Interpretation immer weiter verfeinert und vertieft.

Maria  Callas  wird  in  der  Literatur  als  Persönlichkeit
unterschiedlich beschrieben. Es gibt diesen Mythos von der
tragisch verschatteten Existenz. Sie schreiben, sie sei in den
meisten Phasen ihres Lebens ein glücklicher Mensch gewesen,
der viel Liebe erfahren und sich wohl gefühlt habe.

Es wurden viele kurzschlüssige Folgerungen gezogen. Man hat
ihre  Bühnenpräsenz  und  ihre  tragischen  Rollen  zum
Ausgangspunkt genommen, ihre Persönlichkeit zu bewerten. Das
heißt,  man  hat  die  vielen  tragischen  Frauenschicksale  der
Opern  auf  sie  selbst  projiziert.  Die  äußeren  Umstände,
besonders  die  Begegnung  mit  Aristoteles  Onassis  und  der
Verlust dieser Beziehung durch die auftretende Rivalin Jackie
Kennedy, boten genügend Anlass, diese Mythen weiterzuspinnen.
Aber selbst diesen Schicksalsschlag scheint sie einigermaßen



schnell bewältigt zu haben, abgesehen davon, dass er mit ihrer
künstlerischen Karriere nichts zu tun hat, denn er lag Jahre
nach ihren großen Opernauftritten.

Was ist aus Ihrer Sicht des kritischen Wissenschaftlers der
ärgerlichste Mythos über Maria Callas?

Das ist die Vorstellung, dass eine Frau aus Liebe zu ihrem
Mann  ihre  Karriere  aufgibt  und  dadurch  in  eine  tragische
Sackgasse gerät. Das ist vollkommen absurd: Maria Callas hat
ihre Karriere aus künstlerischen und gesundheitlichen Gründen
Ende der fünfziger Jahre stark reduzieren müssen und natürlich
in ihrem Privatleben dann größere Erfüllung gefunden. Das eine
muss  man  vom  anderen  trennen,  und  das  geschieht  in  der
Literatur nicht.

Ich  halte  es  für  ein  sexistisches  Element,  Frauen
grundsätzlich anders zu bewerten als Männer. Niemand käme auf
die Idee, einen männlichen Sänger in gleicher Weise in einer –
fast  sklavischen  –  Abhängigkeit  von  einer  Liebesbeziehung
darzustellen. Ein Mann macht seinen Weg, aber von einer Frau
wird erwartet, dass sie durch eine schicksalhafte Begegnung
mit einem Mann ihre ganze Karriere verändert? Das mag man im
19. Jahrhundert erwartet haben – und diese Vorstellung scheint
heute  in  vielen  Köpfen  noch  so  präsent,  dass  man  einer
Jahrhundertkünstlerin  nicht  zugesteht,  auch  unabhängig  von
Männergeschichten  großartige  Kunstwerke  auf  die  Bühne  zu
stellen. Das finde ich sehr ärgerlich, obwohl ein guter Teil
der Callas-Literatur von Frauen verfasst wurde.

Eine Frage zur Diskografie. Callas hat viel aufgenommen, es
gibt auch viele Live-Mitschnitte. Welche Aufnahmen würden Sie
als maßstäblich und unverzichtbar bezeichnen? Welche wären für
Sie für die „einsame Insel“?

Heute  hat  man’s  einfach,  weil  man  mit  der  131-CD-Box  von
Warner Classics alles mit auf die Insel nehmen kann. Aber im
Unterschied  zu  vielen  Callas-Enthusiasten  würde  ich  die



Studioproduktionen der früheren Zeit komplett mitnehmen. Sie
war ja der erste Superstar in der Ära der neu entwickelten
Langspielplatte. Wie Enrico Caruso durch die Schellackplatte
hat  Maria  Callas  von  dieser  medientechnischen  Innovation
profitiert.  Gerade  die  frühen  Aufnahmen  sind  technisch
perfekte, mustergültige Interpretationen „für die Ewigkeit“,
und  es  ist  zu  bedauern,  dass  Produzent  Walter  Legge  kein
großer Kenner des italienischen Opernrepertoires war und viele
Rollen,  die  Callas  live  gesungen  hat,  nicht  im  Studio
produziert hat. Umgekehrt finden viele Enthusiasten die wahre
Diva  in  ihren  Bühnenauftritten  und  nicht  in  den
Studioaufnahmen.

Callas und die Region: Ihre deutschen Stationen waren Berlin
und Köln.

Ja,  in  Köln  gab  es  im  Juli  1957  eine  Jubiläumswoche  der
Mailänder Scala zur Eröffnung des Kölner Opernhauses. Zwei der
insgesamt  vier  Opernvorstellungen  mit  Maria  Callas  in
Deutschland fanden in Köln statt, beide Male Vincenzo Bellinis
„La  Sonnambula“.  Die  beiden  anderen,  zwei  Mal  „Lucia  di
Lammermoor“, gingen unter der Leitung von Herbert von Karajan
in Berlin über die Bühne. Köln ist also eigentlich eine der
deutschen  Callas-Metropolen.  Später  ist  sie  noch  öfter  in
Deutschland aufgetreten, aber nur in Konzerten – bis hin zu
der problematischen Abschiedstournee mit Giuseppe di Stefano
1973/74.

_______________________

Arnold Jacobshagen: „Maria Callas. Kunst und Mythos“. Reclam,
367 Seiten, 38 Abbildungen. 25 Euro.


